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Saber qué era eso de haber sido modernos, después lo
contrario, y saber que incluso eso, de nuevo, ya no lo
somos, es lo menos que puede hacerse, en suma, para
comenzar a interrogarse sobre lo que seremos.

Eric Landowski

Deseo identificar qué principios criticos hay cuando no hay
mas relatos, y doénde, en un sentido cualificado, todo es
posible.

Arthur Danto



Introduccién

Las artes visuales en Baja California Sur tuvieron un despertar tardio. Desde las
pinturas rupestres, con excepcion del periodo misional, la actividad pictorica

comenz6 a desarrollarse hasta mediados de los afos sesenta.

Hasta este momento no existe registro del desarrollo historico de las artes
visuales producidas en Sudcalifornia. Desde las Humanidades, las Ciencias
Sociales y la cultura se han centrado los estudios en la historia, antropologia y la
literatura. No es hasta finales del 2014 que se comenz0 a trabajar en un libro de
historia de las artes visuales en Baja California Sur. De la misma manera que el
despertar de las actividades plasticas tuvo una aparicién lenta en el panorama
cultural, no existe todavia un trabajo de analisis, dedicado a la critica 0 a la
interpretacion de las artes visuales. Sin embargo, la iniciativa de este libro,
programado para publicarse en 2015, es fundamental para la presente

investigacion.

La critica de arte propone la apertura de un discurso que hasta la fecha ha

sido unilateral, un dialogo entre publico y creador qgue empieza a gestarse.

En el andlisis de las bienales de artes visuales del estado podremos
encontrar las caracteristicas de una nueva identidad sudcaliforniana o de una
dindmica en transicién y transformacién. Los artistas visuales de Baja California
Sur justifican en el discurso del arte posmoderno su produccion artistica, que se

ha concentrado en experimentar en la técnica, y ha relegado el contenido a un



segundo plano. La crisis de la experiencia estética nos dice que no entendemos el
arte porque es posmoderno, sin embargo, un andlisis de los conceptos de arte,
identidad y posmodernidad podria ayudar a comprender cudl es la identidad que
muestra el arte contemporaneo en Baja California Sur. El artista, el publico y la
sociedad han cambiado, como consecuencia cambian también los signos y su
interpretacion. El andlisis a la obra de las Bienales de Artes Visuales de Baja
California Sur que se propone convoca la opinion de expertos y en conjunto se
puede obtener una critica (0 tendencias criticas), asi como detectar las
caracteristicas emergentes de una identidad sudcaliforniana que se da con el

cambio de milenio y los cambios sociales recientes.

La interaccion entre el mercado del arte, las politicas culturales, y los
medios estan afectando los roles del creador y del publico interesado. La
contribucion que este estudio busca aportar es esclarecer cual de los elementos
en juego en la apreciacion artistica es el que causa mayor confusion, tanto en la
recepcion como en la interpretacion de las obras de arte contemporaneo que son

producidas en Baja California Sur.

La metodologia de trabajo es la siguiente: en el primer capitulo, se explican
y analizan los conceptos de arte, arte abstracto, arte conceptual, arte moderno,
arte posmoderno, identidad, modernidad, y posmodernidad. Theodor Adorno,
Arthur Danto, Umberto Eco, y luri Lotman, son tedricos del arte contemporaneo
gue han reflexionado sobre el fendmeno artistico. Asimismo, sociélogos como
Pierre Bourdieu, Zygmunt Bauman, han investigado el devenir sociohistorico del

arte y otros como Manuel Castells y Gilberto Giménez, han puntualizado sobre el



concepto de identidad. Para abordar la posmodernidad, los tedricos: Jean

Francois Lyotard, y Fredric Jameson son imprescindibles.

En la segunda parte del estudio, se trata de sentar los antecedentes
historicos y politicos de las bienales. En el tercer capitulo, se analiza desde un
enfoque semiotico el discurso de una seleccion de la obra presentada en las
bienales, de 2003 al 2009. En la cuarta parte, se describen los elementos de la
cultura posmoderna en el discurso artistico, la identidad, la idea de posmodernidad

en Baja California Sur, y la relacion entre politica e industria cultural.

En el presente proyecto menciono soélo las manifestaciones artisticas
auspiciadas por el gobierno, en primera instancia porque es el principal
patrocinador de los creadores y en segunda porque es en el mundo del arte
institucional donde ocurre el fendmeno que se pretende abordar. Se debe tener en
cuenta que las becas y proyectos que patrocinan las instituciones
gubernamentales son muchas veces un apoyo econOmico solicitado por los
artistas, quienes no soélo venden obra sino también un discurso. Diferentes
factores intervienen en la produccion artistica y otros tantos en su recepcion. No
podemos satanizar al publico o a los artistas. Considero pertinente realizar un
trabajo de analisis que tome en cuenta todos los factores que intervienen en el
proceso para realizar una lectura genuinamente critica del discurso artistico en

Baja California Sur.

Lo relevante para la comprension de la posmodernidad es la forma como se

entiende la obra de arte y la experiencia estética posmoderna. La existencia de



una labor critica ensefiaria al publico a digerir el nuevo mensaje, que en

apariencia, es muy ligero.

Establecida la diferencia entre los términos de arte moderno, posmoderno y
contemporaneo, el critico de arte estadounidense, Arthur Danto, se concentra en
explicar la transicion histérica del modernismo al arte posthistorico, y discutir la
aparicion de la conciencia de la contemporaneidad. Para ello, parte de su idea
sobre “el fin del arte”, que se refiere al fin de todos los relatos legitimadores del
mismo, porque en el arte contemporaneo no hay ningun criterio sobre como deba

verse el arte.

A partir de su teoria de fin del arte, Arthur Danto asegura que se vuelve
imposible aplicar las nociones tradicionales de la estética al arte contemporaneo,
hay que centrarse en una filosofia de la critica del arte que aclare lo que quiza sea
la caracteristica mas sorprendente del arte contemporaneo: todo se vale, todo

puede ser arte.

El critico y tedrico literario, Fredric Jameson, también sera fundamental para
esta investigacion por sus analisis de las tendencias posmodernas en la cultura
contemporanea. Su obra, tanto como la de Danto, seran las fuentes principales en

esta investigacion.

Para sentar antecedentes histéricos sobre el panorama de las artes
visuales en México, me basaré en los estudios de Raquel Tibol y Teresa del
Conde. La primera configuro en su libro Historia general del arte mexicano, época

moderna y contemporanea, que se volvié un indispensable recorrido por la historia



del arte mexicano que servira para situar el contexto local dentro del nacional. De
Teresa del Conde, ademas de tomarla como guia para el analisis del arte
contemporaneo, su libro; Una visita guiada, breve historia del arte contemporaneo
de México, sera de gran ayuda para comprender los discursos del arte mexicano

contemporaneo.
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Capitulo I. Los conceptos

En el contexto de la posmodernidad, las artes visuales no cuentan con un discurso
sélido, con una identidad tangible. El pablico se cuestiona lo que se exhibe en las
galerias 0 museos. Hoy dia puede comprenderse porqué un Picasso o un Hopper
son consideradas obras de arte. Sin embargo no ocurre lo mismo con el arte
contemporaneo, existen nuevas y diferentes maneras de realizar obras que
plantean la cuestion sobre qué es el arte. Del arte moderno al posmoderno, la idea
detras de la representacion visual cobré mayor peso. La experimentacion del arte
en su paso por las diferentes vanguardias, dio origen al arte conceptual y
posteriormente al arte posmoderno, aun cuando hablamos de un parametro
cualitativo y uno temporal. Actualmente, el arte conceptual, que si bien es cierto,
data desde los tiempos de Marcel Duchamp, ha tomado la batuta. Sol LeWitt,
artista norteamericano vinculado al arte conceptual y minimalista, dice sobre el

arte conceptual:

Me referiré al tipo de arte con el que estoy comprometido como 'arte conceptual’. En el arte
conceptual la idea o concepto es el aspecto mas importante de la obra. Cuando un artista
usa una forma artistica conceptual, significa que todos los planes y decisiones se toman
previamente y la ejecucion es un asunto secundario. La idea se transforma en una
maquina que hace arte. Este tipo de arte no es teorético o ilustrativo de teorias; es intuitivo,
esta comprometido con todo tipo de procesos mentales y no tiene propésito. Suele ser libre
e independiente de la habilidad del artista como artesano. El objetivo de un artista que se
ocupa de arte conceptual es hacer que su obra sea mentalmente interesante para el
espectador, y por lo tanto querrd transformarla en algo emocionalmente seco. Sin
embargo, no hay razén para suponer que el artista ¢ onceptual quiera aburrir al
observador. Sdlo la expectativa de una patada emocional, a lo que nos acostumbra el arte
expresionista, es lo que disuadiria al observador de percibir este arte (1967: 1).
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Es frecuente que al arte contemporaneo se le confunda con el arte conceptual, y
aunqgue en algunos casos podemos mencionar ejemplos donde coinciden las dos
definiciones, son conceptos diferentes. Arthur Danto sostiene una tesis que aplica

para ambos conceptos:

Asi, lo contempordneo es, desde cierta perspectiva, un periodo de informacién
desordenada, una condicién perfecta de entropia estética, equiparable a un periodo de una
casi perfecta libertad. Hoy ya no existe mas ese linde de la historia. Todo esta permitido
(2010: 39).

En el contexto actual se ha observado que las formas masivas de la cultura
son el internet, la television, el cine y la publicidad. La influencia de los medios de
comunicacién sobre las artes se pone de manifiesto en exposiciones recientes,
como es el caso de “Obsesion infinita” de Yayoi Kusama que registrd6 mas de 300
mil asistentes en su exhibicién en el Museo Tamayo al dia 13 de enero de 2015
(Medina, 2014). El arte se caracteriza por su mundializacion en la cultura global de
occidente. Cuantos de estos asistentes podemos suponer que comprenden la
idea detras de los conceptos de Yayoi Kusama. El registro de una afluencia no
obliga a pensar en la comprension del mensaje, pero por otro lado, es inevitable
pensar en el respaldo mediatico que la exposicién ha recibido. La campafa
publicitaria en las redes sociales de esta exposicién no sélo fue inusitada sino que

se volvidé una moda entre un publico ajeno a las galerias.

El arte conceptual contemporaneo evidencia una crisis, la representacion de
su contexto globalizado se exhibe demasiado fragmentada. La crisis del arte

conceptual radica en las ideas del artista contemporaneo. llustro con un ejemplo
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de arte conceptual, Cuauhtémoc Medina, curador y critico de arte mexicano, dice

sobre la obra de Fritzia lrizar:

[...] en 2004, enel Centro Cultural de Espafia, hizo una intervencion permanente
gue consistio en tapizar una pared con 800 billetes de un ddlar, para luego cubrir la pared
enteramente con pintura blanca, transformando asi el dinero en aura y lejania’.

El arte contemporaneo no puede leerse desde un solo enfoque.
Independientemente de la necesidad de redefinir el arte, un andlisis del contexto
en gue se produce y se promociona la obra, de las politicas culturales que apoyan
este tipo de propuestas, de las intenciones comunicativas de los autores, de los
intereses econdmicos, y de la reaccion del publico; apuntan mas hacia el campo
de los estudios culturales, a la interdisciplinariedad. Los estudios culturales
articulan un tipo de interpretacion multidisciplinaria, abren un dialogo entre teoria
y metodologias de diversas disciplinas; antropologia, critica de arte, historia,

semidtica, sociologia.

El arte contemporaneo cay0 en su propia trampa, se cerrd en su propio
circuito alejando al espectador de las galerias y los museos. Llevar el andlisis del
arte contemporaneo a los estudios culturales significa sacarlo de su sistema
cerrado y relacionarlo con los procesos socioculturales que lo atraviesan. Abre el
debate sobre las politicas culturales y su papel en una sociedad globalizada y
dominada por los medios masivos de comunicacion. El aporte de los estudios
culturales en materia de arte pone varias cartas sobre la mesa: la calidad de la

produccion cultural, el compromiso de los artistas con su contexto, los diferentes

1 Cuauhtemoc Medina, Metafisica del valor de cambio consultado el 30 de noviembre de 2014 en
http://ffritziairizar.wix.com/obra#!cuauhtmoc-medina/c6wi
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discursos sobre la identidad que se manifiestan, y la influencia del poder en los

circulos artisticos.

La definicion del arte

Es preciso sentar las bases para un analisis del discurso de la obra de arte. ¢Qué
entendemos por arte moderno, por arte contemporaneo, y por arte posmoderno?
Nos hemos saturado con tantos conceptos que resulta confuso identificarlos y aun
mas dificil, comprenderlos. Para analizar el discurso sobre las identidades es
necesario también esclarecer algunos conceptos, como identidad, nacionalismo,

modernidad y posmodernidad.

Para ofrecer una definicion clara repasaré los argumentos de teoricos y
criticos del arte como: Theodor Adorno, Arthur Danto, Umberto Eco, y Ernst
Gombrich. La naturaleza de esta investigacion, mas orientada hacia la semiética y
la sociologia del arte (como se confirmara en los ultimos capitulos), me aleja de
los problemas ontoldgicos del arte que se suscriben mas al campo de la filosofia.
Para las definiciones de modernidad, posmodernidad, identidad y globalizacion,
revisaré los conceptos de Manuel Castells, Gilberto Giménez, Fredric Jameson,

Saskia Sassen, Ulrich Beck, Eric Hobsbawm, Yvon Le Bot y Gianni Vattimo.
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Arte

La obra de arte es comprendida como un producto o una actividad realizada con
una intencion estética, que tiene como finalidad expresar un mensaje, ya sea un
sentimiento o una idea concreta sobre un tema. Aunque mas adelante ahondaré
en el tema de la estética, nos referimos a ella ya no como la filosofia de lo bello,
sino a esa caracteristica del arte de crear algo feo o bello (o ninguna de las dos)

con una intencién deliberada.

La finalidad de esta actividad o producto se refiere a la basqueda de un
equilibrio entre el contenido tematico y la forma en que es expresado. El mensaje
justifica la forma, ya sea bella, desagradable, o cualquier término intermedio entre
estos dos conceptos. La intencion estética es aquella que busca crear o despertar

una reaccion en el espectador a través de la formay la técnica.

Dentro del campo del arte existen diferentes clasificaciones: arte figurativo,
abstracto y conceptual. Estas definiciones, datan desde la aparicién del arte
abstracto en los afios veinte, aunque desde finales de 1800 se pueden mencionar
algunas obras que experimentaban ya, alejandose del arte figurativo. El arte
abstracto se origin6 como una ruptura con la tradicion, en el periodo de
entreguerras, junto a las otras vanguardias y de alguna manera como una

conclusion de ellas.

Cuando ocurre esta separacion entre significante y referente que se da a

partir del arte abstracto se corre el riesgo de la anulacién. Octavio Paz sefala que
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el arte abstracto cumplid una funcién en un momento especifico, pero también
que: “El expresionismo abstracto murié de muerte natural, quiero decir, lo mato la
fecunda contradiccién que le habia dado vida” (1990: 291). La pintura abstracta se
aleja de los referentes comunes, en su indagacion en la forma y el color, se niega
a utilizar significados comunes para todos. No sélo se atreve a sefalarnos un
limite sino que lo cruza también, creando un parteaguas en el arte moderno. A

partir de ese momento no hay marcha atras, es el divorcio de fondo y forma.

El arte figurativo es el arte convencional, la pintura y el dibujo que utilizan el
coédigo comun de la imagen real, la naturaleza y la realidad como la conocemos.
Como la obra de Miguel Angel, Vincent van Gogh o Thomas Eakins. El arte
conceptual, es el arte que se fundamenta en una idea, puede ser figurativo o
abstracto. El peso cae en la idea que justifica la obra. Un ejemplo de arte

conceptual es la obra: “La fuente” de Marcel Duchamp.

Respecto a la discusién sobre la percepcion de la obra de arte entre artista
y publico, Octavio Paz sostiene que: “es verdad que el espectador crea una obra
distinta a la imaginada por el artista pero entre una y otra obra, entre lo que el
artista quiso hacer y lo que el espectador cree ver, hay una realidad: la obra”
(1990: 186). Tesis que no difiere mucho de la del historiador del arte britanico
Ernst Gombrich? cuando afirmaba que los valores artisticos no son relativos, o de

Theodor Adorno?, quien argumentaba esta autonomia dentro de sus propias leyes,

2 “Ningun critico ni historiador puede estar totalmente libre de prejuicios, pero creo que es erréneo sacar la conclusion

de que los valores artisticos son completamente relativos” Pag.494. Gombrich, Ernst H., 2010, La historia del arte,
Phaidon.

3 “pyes la libertad absoluta en el arte, siempre aun algo particular, estaba en contradiccién con el estado perenne de

falta de libertad en la totalidad. En esta el lugar del arte se volvid incierto. La autonomia, que consiguié después de que
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gue condujo al arte a la ceguera. Octavio Paz encuentra en las artes visuales un
gran problema: “los valores plasticos no son autbnomos: construyen siempre una
representacion de un objeto real o ideal. Sin ellos, no habria representacion; sin
ella, la pintura no significaria” (1990: 45). El nacimiento del expresionismo
abstracto en realidad fue el origen del arte conceptual, una idea sosteniendo la
forma, lo opuesto a lo que dictaba la tradicion, pero no como una negacion sino

como parte de la evolucion en el discurso del arte.

El arte conceptual se mantiene pese al divorcio de los signos y las formas.
La idea como sustento de la forma y la técnica equivale a una experimentacion

estética. Teresa del Conde lo argumenta de la siguiente manera:

Freud admiti6 también un significado mas lato en el orden de lo simbdlico, mismo que
utilizé para designar la relacion que une el contenido manifiesto de un comportamiento de
una idea, de una palabra o una imagen, con su sentido latente. Desde este angulo, el
conglomerado de lo simbolizante encierra todos los modos de representacion indirecta que
se estructuran a partir de dos cadenas de significacién, una de las cuales sustituye a la otra
disfrazandola y expresandola a la vez (Del Conde, 2006: 285).

Afirmar que un sistema de signos disfraza y expresa otro sistema de
significaciones, no es algo nuevo, es lo que hace precisamente, que el arte sea
arte. Esa experimentacién que busca expresar algo sin decirlo, sino sugerirlo,

contarlo de otra manera, es la intencion estética que puede o no, ser codificada

se sacudiera de su funcidn cultual y de sus epigonos, se nutre de la idea de humanidad. Esta idea se desmorond en
cuanto la sociedad se volvid menos humana. En el arte se desvanecen, por amor de sus propias leyes de desarrollo, los
constituyentes que le habian nutrido del ideal de humanidad. Pero su autonomia queda como irrevocable. Todos los
intentos de restituirle una funcién social, de la que el arte duda y de la que expresa tal duda, naufragan. Pero su
autonomia comienza a mostrar un momento de ceguera.” Pag. 19. Adorno, Theodor W., 1971, Teoria estética, Madrid,

Taurus.
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correctamente. Al respecto, Umberto Eco sefiala que la obra de arte engloba dos

aspectos:

Generalmente en la nocion de obra de arte van implicitos dos aspectos: a) el autor da
comienzo a un objeto determinado y definido, con una intencién concreta, aspirando a un
deleite que la reinterprete tal como el autor la ha pensado y querido; b) sin embargo el
objeto es gustado por una pluralidad de consumidores, cada uno de los cuales llevara al
acto del gustar sus propias caracteristicas psicol6gicas y fisiol6gicas, su propia formacion
ambiental y cultural, esas especificaciones de la sensibilidad que entrafian las
contingencias inmediatas y la situacién histérica; por consiguiente, por honesto y total que
sea el compromiso de fidelidad con respecto a la obra que ha de gustarse, todo deleite
sera inevitablemente personal y captara la obra en uno de sus aspectos posibles” (Eco,
1985: 158).

La obra de arte es susceptible de mudltiples interpretaciones, el artista pinta y
pretende comunicar una idea, idea que sin embargo, puede ser interpretada de
acuerdo a la personalidad del espectador. Aunque en realidad hablamos de dos
aspectos. Las lecturas de una obra también se multiplican de acuerdo a la
subjetividad del lenguaje pictdrico. Es mas facil comprender el arte figurativo: una
mesa siempre sera una mesa, sin importar lo que el publico pueda traer de bagaje
cultural. Sin embargo, ¢,qué podriamos decir del publico que se enfrentaba por
primera vez a las bicicletas o los mingitorios de Marcel Duchamp? Sin duda la
experiencia no es la misma si se contempla “La fuente” de Marcel Duchamp, o se
examina “La Piedad” de Miguel Angel. Frente a los mingitorios la idea resultaba
nueva y desconocida, no existia un motivo aparente para mostrar un urinal dentro
de una galeria como una pieza de arte. Por otro lado, frente a la representacion
escultérica el espectador podia identificar el sentimiento de dolor de la madre
independientemente de sus creencias, de la misma manera podia identificar a los

personajes como la madre de Dios y Cristo recién bajado de la cruz.
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La experiencia estética ha evolucionado junto con el arte y con la sociedad.
Las posibilidades del discurso visual se han abierto a nuevas tendencias. El
artista, el publico y la sociedad han cambiado, como consecuencia cambian
también los signos y su interpretacion. La manera de percibir el mundo, de
producir un mensaje y de comprender su sentido, hacen evidente la evolucion del

arte.

Arte moderno, arte posmoderno y arte contemporaneo

El arte moderno es aquel que nace de la época del progreso, que se desprende
de los discursos totalizantes cualesquiera que estos sean, aunque principalmente
el religioso. ElI arte moderno es aquel que ha estado en una constante basqueda
por expresar las inquietudes y preocupaciones de la humanidad. Podemos
nombrar al arte moderno a partir del arte romantico, las vanguardias, el arte
abstracto, los ismos, no son sino diferentes manifestaciones del mismo. Por otra
parte, el arte contemporaneo es aquel que se produce en nuestro tiempo, a esto
se debe que esta denominacion le haya sido dada al arte moderno, en su
momento fue arte contemporaneo como ahora lo es el arte posmoderno.

El arte moderno rompid con el discurso teolégico para centrar su atencion
en los problemas del hombre, y también rompi6é con la tradicién figurativa. Del
romanticismo al expresionismo abstracto hubo un largo periodo de

experimentacion dentro de la forma, podriamos decir que se vislumbraba, o dicho
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con mas propiedad, que ya se gestaban las inquietudes que llevarian al
nacimiento del arte conceptual. Con la modernidad se abrié paso a cierto tipo de
obras que mostraban diferentes formas de ver y vivir la realidad, que expresaban
gue no todo era bello.

Baudelaire hablaba de arte moderno desde sus contemporaneos,
romanticos y simbolistas. Advertia una idea que buscaba trasgredir el discurso
tradicional del arte bello e institucional. A esto hace referencia Arthur Danto
(2010: 70), cuando habla del fin del arte, se han acabado los manifiestos en el
mundo del arte, todos los ismos y vanguardias llegaron a la misma conclusion. El
arte moderno dio a luz al arte conceptual. El arte conceptual no tiene
caracteristicas estilisticas o formales, pero todos estos movimientos tuvieron
cabida dentro de él una vez que éste fue aceptado como una categoria del arte.

El arte moderno, sin embargo ha quedado en el pasado, su discurso
rebelde se institucionalizd y se convirtio en una férmula de mercado. El boom del
arte abstracto que desde los tiempos del pintor norteamericano Jackson Pollock
sigue imperando dentro del mundo del arte institucional lo confirma. La vela de la
rebelién se ha ido apagando.

Ahora, llamamos arte posmoderno aquel que ha tomado cualquier medio
posible para expresar un mensaje sin importar que tan profundo y/o frivolo pueda
ser. Los discursos del arte se multiplican, todos son igual de validos y pueden ser
incluso simultaneos. Hay tantos significantes que pierden su carga significativa, el
arte se vuelve ligero e ironiza sobre su misma condicion. Gianni Vattimo (1984)
seflala que el arte posmoderno maneja una especie de nihilismo como una

oportunidad, entre tantas opciones de relatos, brinda la libertad necesaria para
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poder escoger. Fredric Jameson (2012) por su parte sostiene que ademas de la
caracteristica de la simultaneidad, estan dos rasgos distintivos del arte
posmoderno que son la esquizofrenia y el pastiche. El primero hace referencia al
uso de la multiplicidad de discursos. Una especie de zapping televisivo, donde
parece no haber conexion entre un elemento con otro. El pastiche, sefiala Fredric
Jameson, es el uso de significantes pertenecientes a la cultura popular, es la
mezcla de elementos para provocar una reaccion en el espectador, principalmente

una nostalgia del presente.

Modernidad y posmodernidad

Eric Hobsbawm, en su historia critica del siglo XX esclarece algunos de los
acontecimientos que dieron origen a los movimientos sociales. Estos cambios
repercutieron sobre la vida cultural — la Revolucién Cultural la llama Hobsbawm—
, Y menciona como la estructura familiar fue cambiando incluso cuando parecia
imposible (319). La familia, la estructura mas importante dentro de la sociedad,
comenzaba a mostrar, aunque no muy bruscamente, un cambio. Las madres y las
hijas podian integrarse al sector laboral. Las relaciones de los hijos con los padres
se modificaron. El sistema patriarcal era cuestionado, no hubo un cambio radical,
pero ciertamente la nueva cultura juvenil junto con la revolucion sexual le dieron

una buena sacudida.

La tercera peculiaridad de la nueva cultura juvenil en las sociedades urbanas fue su
asombrosa internacionalizacion. Los téjanos y el rock se convirtieron en las marcas de la
juventud «moderna», de las minorias destinadas a convertirse en mayorias en todos los
paises en donde se los toleraba e incluso en algunos donde no (325).
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Para Hobsbawm, la cultura de los jévenes se “divorciaba” de su pasado. Al
alejarse encontraron —0 por lo menos buscaron
— un sentido de pertenencia, una identidad, en las nuevas formas de expresion
como el rock, el cine o la cultura televisiva. Esta revolucion cultural pone de

manifiesto la ruptura del individuo con la sociedad.

El individualismo que sefiala Hobsbawm, se derivd de una serie de
acontecimientos que terminaron por provocar un cambio social. Originalmente era
la incorporacion de la mujer al sector laboral, ahora vemos su repercusion en la
revoluciéon cultural. Lo que en un principio era un problema de tipo social (o

econdémico) derivo en una transformacioén cultural, o incluso, ideologica.

Este individualismo encontré su plasmacion ideoldgica en una serie de teorias, del
liberalismo econémico extremo al «posmodernismo» y similares, que se esforzaban por
dejar de lado los problemas de juicio y de valores o, mejor dicho, por reducirlos al
denominador comun de la libertad ilimitada del individuo (337).

Estos cambios fueron inesperados, la sociedad no estaba lista, pues, aunque es
una evolucion légica dentro de la idea de progreso, afectd los diferentes estratos

sociales.

Eric Hobsbawm, hace referencia a la posmodernidad al referirse a la
decadencia de las artes (o la muerte de las vanguardias). Como era de suponerse,
hubo una manifestacién cultural que respondié a todo estos cambios econémicos,
politicos, y sociales. Con la aparicion del radio, el cine, y la television, la creacion
de una industria dedicada al ocio, las manifestaciones artisticas se transformaron.

Sin embargo, no fue la Unica:

No s6lo porque los limites entre lo que es y no es clasificable como «arte», «creacion» o
artificio se difuminan cada vez mas, hasta el punto de llegar incluso a desaparecer, sino
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también porque una influyente escuela de criticos literarios de fin de siglo pensé que era
imposible, irrelevante y poco democratico decidir si Macbeth es mejor o peor que
Batman.(492)

El nuevo orden cultural, desperté como una avalancha que habia revolucionado
todos los aspectos, y la academia no podia dejar de estudiar los fenémenos de
esta sociedad de consumo Yy su influencia en las artes. Hobsbawm, aclara este
punto criticando el sentido intrascendente del arte pop: “insignificante como arte
(en el sentido que tenia el término en el siglo XIX), esta moda reconocia, no
obstante, que el mercado de masas basaba su triunfo en la satisfaccion de las
necesidades tanto espirituales como materiales de los consumidores®(505). Esta
afirmacién critica el sentido frivolo del arte pop, pero a su vez el arte pop sefialaba
ese sentir frivolo de la época y exponia que el arte podia serlo y que no tenia que
ser profundo o bello para ser arte. Es entonces, por aquellas fechas de finales de
los ochentas, cuando se pone de moda entre los intelectuales el término de
“‘posmodernidad”. Hobsbawm argumenta que no es precisamente un concepto
exclusivo de las artes, sin embargo, si contribuia a explicar lo que ocurria también

eén ese campo.

Lo que la «posmodernidad» produjo fue mas bien una separacién (mayoritariamente
generacional) entre aquellos a quienes repelia lo que consideraban la frivolidad nihilista de
la nueva moda y quienes pensaban que tomarse las artes «en serio» era tan sélo una
reliquia mas del pasado (509).

Eric Hobsbawm expone los progresos y las crisis del siglo XX que no son otra
cosa que parte del proceso de modernizacién de una sociedad industrializada,

dicho en otras palabras, la otra cara de la globalizacion. Fredric Jameson nombra
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posmodernidad a este otro rostro de la globalizacion, la reaccién cultural e

ideoldgica a la sociedad de consumo (2012).

La decadencia de las artes no representa precisamente la decadencia del
imperio sino la situacion actual, los valores y los temas vigentes dentro de una
sociedad. Las artes ponen de manifiesto el sentir de la comunidad, no so6lo en un
andlisis de su produccion sino también en un analisis de su consumo. De manera
que puede examinarse el arte desde un punto de vista sociolégico, qué expresa
sobre: identidades colectivas e individuales, patrones de consumo, roles de
género, el poder de los medios masivos de comunicacion, el lugar de la naturaleza
frente a la economia, la pérdida de la vida privada, la preeminencia del poder
econdmico sobre el poder politico.

En su discurso al recibir el Premio Nobel, Octavio Paz explica como
entendié la modernidad a partir de una anécdota de su infancia. Cuenta que un dia
observaba una foto de unos soldados y una de sus primas le dijo: “vuelven de la
guerra”. A partir de ese momento, dice Paz, tomé conciencia de que habia mas
alld del universo que él conocia. Se sinti6 desalojado del presente. Desde esa
primera noticia del mundo: “el tiempo comenzd a fracturarse cada vez mas, habia
otras realidades”. Comenz6 su busqueda del presente, de la modernidad, queria
comprender su tiempo, su realidad.

¢, Qué es la modernidad? Hay tantas modernidades como sociedades. El
presente es su fruto. La modernidad es una ruptura con la doctrina cristiana, un
tiempo “libre” que también es lineal pero abierto al infinito, sin la referencia

obligada a la eternidad. Para el cristianismo el mundo es un lugar puesto a prueba,
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para la modernidad, el sujeto histérico no es el alma individual sino el género

humano.

Entre modernidad y posmodernidad queda en entredicho la concepciéon de
un proceso abierto hacia el infinito como progreso continuo. La suerte del sujeto
historico a causa de las desventajas de la modernidad. La tecnologia se incorpora
en la cotidianeidad, parte del precio por el progreso. Las nuevas formas de

comunicacién modifican el comportamiento y surgen nuevas identidades.

Muy probablemente, afirmaba Octavio Paz, estamos entre dos periodos
histéricos, el fin de la modernidad. EI derrumbe de las utopias ha dejado un gran
vacio. La declinacion de las ideologias o metahistorias, implica el abandono de

soluciones globales.

Octavio Paz mencionaba en 1990 el fin de la modernidad. Fredric Jameson
sostenia, por esas mismas fechas, que el posmodernismo podia ubicarse a finales
de los afios ochenta. Mientras que el primero asume la idea de modernidad como
progreso, el segundo sostiene que “la globalizacion es la base y la
postmodernidad la superestructura de esta tercera etapa del capitalismo” (2012:
23). La posmodernidad es comprendida (y explicada) por Fredric Jameson como
un fenédmeno cultural, psicoldgico, estético, politico y filosofico.

El modernismo se oponia a la sociedad, para Gianni Vattimo (1994: 50),
surgié como una critica y una vez asimilado se institucionalizé. El posmodernismo
sugiere que existen diferentes caminos para comprender el presente, pero no por
ello se opone a la sociedad. Busca integrar y de alguna manera reafirma la l6gica

de consumo, al integrar elementos de la cultura popular o de cualquier cultura. La
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practica de las artes, comenzando desde las vanguardias historicas de principios
del siglo XX, muestra un fendmeno general de "explosion" de la estética fuera de

los limites institucionales que le habia fijado la tradicion.

La estética posmoderna

La estética, es la valoracion conceptual del arte, es decir, conocer y explicar la
obra de arte y la experiencia que se desprende de la interaccion del objeto
artistico y el publico. La sensibilidad artistica contemporanea exige un
replanteamiento en la manera en que percibimos el arte. Mas alld de un
acercamiento basado en libros de historia del arte que nos ayudan a identificar
estilos, técnicas y épocas, la estética contemporanea busca comprender e
interpretar el arte. Anteriormente, la estética se encargaba de lo bello,
posteriormente de lo sublime y mas tarde se incorpord la idea de que el arte

también podia ser siniestro (Aranda, 2004: 11).

Theodor Adorno, Arthur Danto, Umberto Eco han sido algunos de los
tedricos del arte contempordneo que han reflexionado sobre el objeto
artistico. A la par de estos tedricos, la sociologia también se ha encargado del
aspecto sociohistorico del arte. El autor, la obra y el receptor son papeles que han
entrado en crisis con la posmodernidad. EI mercado del arte, la politica cultural, los
medios de comunicacion y el arte multimedia modifican constantemente el papel

del creador y del publico.

La sensibilidad posmoderna se ha incorporado a la cultura de las masas, el

cine, la fotografia y la television. El caracter simbodlico de estos “nuevos” medios
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de expresién es finalmente reconocido, antes satanizados ahora corren el riesgo

de ser sobrestimados, aunque es innegable su papel en la cultura contemporanea.

El problema de la identidad es abordado por el arte y los medios. La
expresion de “un sentir de” la sociedad donde contribuye de alguna manera a
crear cierto concepto de identidad, aunque también puede ayudar a perpetuar un

discurso identitario ya existente o modificarlo.

El arte esta llamado a ser arbitro y participante en la contienda por la identidad. Este
problema tiene en el arte y en la experiencia estética un reducto y refugio de no pequefia
importancia. Los medios de comunicacion nos bombardean con imagenes, artisticas o
pseudo artisticas, en las que se quiere afirmar, confirmar o reafirmar determinadas y no
causales, sino, antes bien, muy interesadas atribuciones de identidad, vinculadas a signos,
simbolos, iconos, etc. (Aranda, 2004: 20).
La estética posmoderna carece de ese sentido critico necesario para impulsar al
arte a renovar su potencial innovador y revolucionario. Como sefiala Aranda, el
arte y los medios de comunicacion se conforman con ser tan sélo sintomas de la
posmodernidad. La postura acritica del arte se limita a sefalar los diferentes
relatos de la sociedad, una propuesta que sélo expone vicios y virtudes. Los
medios de comunicacién a la par de las manifestaciones artisticas promueven
identidades multiples, de manera que el arte y los medios se convierten en el
problema y el sintoma. Frente a este estancamiento, Fredric Jameson dice que
los artistas y escritores del presente no pueden inventar, no queda nada nuevo
por crear, sblo resta un numero limitado de combinaciones. La estética del

pastiche, tomar elementos de otras obras para crear un efecto nuevo, una

nostalgia del presente.
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Otra caracteristica del posmodernismo que seflala Jameson es la
esquizofrenia, no en el sentido clinico, sino como la ruptura entre significado y
significante en un determinado contexto. El esquizofrénico vive una experiencia
mas intensa del presente porque al romperse la continuidad del lenguaje, no se
concibe un futuro en el horizonte. La identidad se disuelve entre la vastedad
inevitable de los signos. La fragmentacion del yo en una serie de presentes
simultdneos. La multiplicidad de relatos que menciona Jameson coincide con la
idea de Rafael Argullol: “Nuestra época no posee una unitaria conciencia estética,
sino una multiplicidad de conciencias estéticas fragmentarias. Esta realidad
explica la mutabilidad del arte moderno y, también, el permanente sentido de crisis

en el que se ha desarrollado” (Argullol, 1996: 98).

Edgar Carritt (2010), afirma que la sociedad en general manifiesta
expresiones estéticas o sensibilidades segun su contexto, sin embargo, esa vision
aunqgue vigente, no es posmoderna. El problema de la experiencia estética no es
ya si el publico comprende o no el arte. La posmodernidad nos dice que puede
haber una infinidad de relatos, ya sean frivolos o profundos son validos por igual,

pero cada relato puede ser comprendido dentro de su propio contexto.
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Identidades, nacionalismos y cosmopolitismo
La construccion de las identidades, ha constituido un problema de estudio para las
ciencias sociales. Se han acufiado distintas definiciones y se han establecido

diferentes tipos o categorias en torno a la identidad.

La identidad es el resultado de un proceso dialéctico en el que se entretejen
experiencias con las que el sujeto se encuentra familiarizado, por pertenecer a su
cotidianeidad y otras experiencias que pertenecen a procesos sociales mas

amplios.

La construccion de la identidades se reelabora en un mundo hiper
informado. La identidad es un proceso dinAmico y en constante reestructuracion,
que articula las estructuras sociales existentes, asi como las interacciones que

ejecutamos en la vida diaria y los procesos psicolégicos de cada persona.

Asi como la identidad es fruto de la relacion entre nuestros procesos
psiquicos, nuestras interacciones cotidianas y los procesos sociales en los que
se inscriben, existen otros aspectos relacionados con este fenémeno. Castells
sefala la pluralidad de identidades. Un sujeto es al mismo tiempo muchas cosas,
sin embargo, no debemos confundir identidad con los roles. Los roles son
funciones que cumple el individuo dentro de la sociedad, como ser profesor, o
estudiante o ambas cosas a la vez. La identidad constituye una fuente de sentido,
una autodefinicion que ayuda al sujeto a mostrarse a los demas de una manera

determinada y que repercute en su comportamiento dentro de la sociedad. La
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identidad social, se refiere a aquella parte de la autodefinicion del ser que supone

un sentido de pertenencia dentro de una colectividad.

Al ser la identidad nacional una configuracion histérica cuya finalidad es
dotar de sentido y significado a la vida de los grupos sociales adscritos a ella,
resulta forzoso el replanteamiento de la misma, atendiendo a una realidad que ha
roto con la historia que nos era familiar (Romero, 2014). La idea de nacion y los
nacionalismos sirvieron para forjar al sujeto en torno a una forma particular de
pertenencia que hoy en dia no es del todo compatible con las nuevas ciudades

globales.

Desde una perspectiva socioldgica, todas las identidades son construidas
socialmente. Castells sostiene que la construccion de las identidades utiliza
materiales de la historia, la geografia, la biologia, las instituciones productivas y
reproductivas, la memoria colectiva. Pero esta memoria colectiva es construida en
torno a una idea, lo que hace interesante el estudio del discurso de las artes
visuales en dos sentidos. El discurso de las artes nos puede arrojar informacion
sobre una identidad colectiva o diferentes identidades, y al mismo tiempo si
contrastamos este discurso con otro, por decir, el discurso de la literatura
sudcaliforniana puede ser que reflejen identidades diferentes o contrastantes y
complementarias sobre la idea de lo sudcaliforniano.

La hipétesis de Castells es que quien construye la identidad colectiva
determina en buena medida su contenido simbdlico y su sentido para quienes se

identifican con ella o se colocan fuera de ella.
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Para Gilberto Jiménez la identidad también exalta nacionalismos, y
fundamentalismos, y esto puede generar diferentes tipos de conflictos. La
identidad delimita las fronteras simbdlicas en diferentes contextos, sociedades o
grupos sociales.

La idea de la identidad global, se debe a una cultura masificada por los
medios de comunicacion, el poder unificador de los medios, la americanizacion, el
consumo de la cultura popular americana. Pero los medios de comunicacion
refuerzan identidades colectivas preexistentes, como las nacionales y en menor
escala las regionales. Asi que se van generando las identidades de manera
simultanea, la regional, sobre la global. Una identidad que se recrea en un
discurso simbdlico sobre el mar y el desierto que excluye lo que sea ajeno a estas
tierras, pero que al mismo tiempo pretende adoptar la cultura global. La postura
cosmopolita apoya la diversidad y el multiculturalismo, aunque la identidad
regional se opone radicalmente a esta integracion. Se puede decir que no puede

hablarse de una cultura global siguiendo patrones de culturas nacionales.

Nacionalismo

Para Eric Hobsbawm el nacionalismo por mas que sea ineludible, sencillamente
ha dejado de ser la fuerza historica que fue anteriormente. Aunque existen
actualmente sentimientos nacionalistas que construyen identidades étnicas o
territoriales, se exponen como reacciones de miedo frente a la aldea global. Lo
que alimenta estas reacciones defensivas, ya sea contra amenazas reales o
imaginarias, es una combinacion de movimientos de poblacion con las

transformaciones econdmicas a nivel global.
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Actualmente se considera que una nacion fundamentalista es victima de
ideas del pasado, pues la idea de un Estado homogéneo que se cierra frente a la
pluriculturalidad cierra las fronteras culturales de la supuesta aldea global que
implica la modernidad tardia.

El deseo por una identidad colectiva no esta en duda, en la actualidad
puede verse como un tema de estudio de moda y se debe en parte a estos

movimientos de identidad de resistencia frente a los fenémenos globales.

La ciudad global y los actores culturales

Ulrich Beck sefiala que el mercado mundial desaloja o sustituye al quehacer
politico; es decir, la ideologia del dominio del mercado mundial o del liberalismo.
La sociedad mundial puede comprenderse como una pluralidad sin unidad. La
globalizacion significa los procesos mediante los cuales se establecen las redes
entre los estados y los actores transnacionales. Esta concepcion de un Estado
débil coincide con la de Saskia Sassen, el debilitamiento de lo nacional y la
ampliacion de la mundializacién explican la emergencia de otras entidades y
escalas espaciales.

Reencontrar el lugar significa reconocer la pluralidad de registros del
paisaje. La gran ciudad actual se ha convertido en lugar estratégico para todo tipo
de operaciones politicas, economicas, culturales, subjetivas, uno de los nodos
donde tanto los favorecidos como los excluidos formulan nuevas exigencias.

Actores sociales y culturales los llama Yvon Le Bot.
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La gran ciudad occidental actual concentra la diversidad. Sus espacios
estan inscritos en la cultura empresarial dominante, pero también en una
multiplicidad de otras culturas e identidades.

La cuestion de la identidad se presenta como un juego de deconstruccion y
de construccion de pertenencias que varian segun el lugar, el momento, la
circunstancia y la perspectiva. A la identidad local, de la comunidad lugarefia, se
sobrepone una identidad regional, étnica o cultural mas amplia. Los contactos, las
mezclas y los intercambios en una sociedad més abierta favorecen el paso de una
referencia identitaria a otra o a la construccién de identidades recompuestas.

El sentimiento de pertenencia nacional, es mas cultural que politico, es una
idea nebulosa, pero que de igual manera se convierte en un componente de una
identidad. Su gestacion pertenece mas al terreno de lo simbdlico, sin embargo
puede ser aprovechado por intereses politicos. En este terreno el arte juega un
papel importante. Es en el medio artistico donde se encuentran las figuras mas
expresivas, y supuestamente, las mas reflexivas y las mas fecundas, de una

vivencia identitaria con tentativas de recomposicion.

Para Yvon Le Bot la creacion vive de la ruptura y de la busqueda. Los
actores culturales, pero también los actores sociales, pretenden expresar la
significacién universal de la experiencia particular, esto también lo dice Octavio
Paz. El artista busca expresar una realidad particular, una experiencia de vida que
trascienda fronteras. El artista posmoderno sera aquel que exprese verdades

locales que sean al mismo tiempo universales, ahi radica el problema de los
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artistas y sus discursos de identidad de resistencia local. No se puede amparar

una obra en la idea del arte posmoderno cuando su contenido es tradicional.

Algunas de las teorias semidticas tienen el mismo punto de partida: la
consideracion de las artes como sistemas significantes. El analisis del discurso
visual permite sacar conclusiones sobre las diversas identidades que se
manifiestan en el estado. Los actores y los productos culturales ponen de
manifiesto una idea de la colectividad, y son también productos que manifiestan el
rol de la sociedad dentro de la industria cultural. Fredric Jameson afirma que “la
obra de arte constituye siempre un material privilegiado a la hora de elaborar un
diagndstico sobre el presente” (2010: 33). El discurso identitario de la obra de arte
no ofrece, ni deberia, una idea de nacionalismo. Indagar en la experiencia estética
en busca de la identidad no supone buscar lo mexicano o lo regional, tampoco
elementos de lo sudcaliforniano, sino un diagndstico, como dice Jameson, sobre el
presente, sobre la sociedad sudcaliforniana en el 2014. ¢Podemos hablar de arte
posmoderno en Baja California Sur? ¢existe una identidad que refleja una
sociedad (finalmente) posmoderna? ¢son verdaderas obras de arte lo que se
expone en las bienales? ¢cuantas identidades expresan? ¢existe una identidad

colectiva en Baja California Sur?
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Capitulo Il. La Bienal Sudcaliforniana de Artes Visuales Carlos Olachea

Si tomamos en cuenta que en Baja California Sur, desde las pinturas rupestres
hasta los afios sesentas hubo poca produccion visual o por lo menos no existe
documentacion al respecto, podriamos decir que vivimos un rezago cultural.
Tampoco ha existido una critica de las artes visuales, o trabajo de interpretacion,
lo que ha repercutido en el panorama visual del Estado con el riesgo de un

discurso unilateral.

En los ultimos afios se ha generado una apertura gubernamental que
permite que el arte circule por los estados. Como publico podemos observar como
se inclina el discurso hacia determinadas tendencias, cémo evoluciona, y los
temas que aborda. En 2003 el gobernador de Baja California Sur, Leonel Cota
Montafio, inaugurdé la primera Bienal de Artes Visuales del estado. En esa ocasion
se recibieron mas de sesenta obras y fueron seleccionadas las 25 mejores. Un
dato interesante si se considera que la licenciatura en artes visuales se abrié hasta
septiembre de 2010 en la Universidad Mundial, en La Paz, B.C.S. Las Bienales
posteriores han ocurrido en los afios: 2005, 2007, 2009, 2011 y 2013

respectivamente.

De los catalogos impresos, podemos rescatar una lectura politica, el

primero fue presentado por el primer gobernador ex militante del Partido
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Revolucionario Institucional en la historia de nuestro estado, Leonel Cota Montafio,
Partido de la Revolucién Democratica (1999 — 2005) y los otros tres restantes por
el gobernador Narciso Agundez Montafio (2005 — 2011) segundo gobernador del
mismo partido. Las Bienales posteriores (2011-2013), fueron continuadas por un
gobierno del Partido de Accion Nacional (2011-2016), de manera que tenemos
tres sexenios que nos ofrecen un patrocinio institucional con gran disposicion a las

nuevas propuestas artisticas.

En las primeras cuatro Bienales se observo lo siguiente®:

Bienal | Afio | Obras Obras Obras Obras Obras Esculturas
recibidas | seleccionadas | abstractas | conceptuales | figurativas

lra. 2003 | 59 25 11 4 10 0

2da. 2005 | 56 18 7 4 7 0

3ra. 2007 | 109 25 7 8 6 4

4ta. 2009 | 66 25 8 5 4 8

La disminucién del arte figurativo nos dice que la produccion visual del
estado pasa de una era no mimética o ideoldgica, a un arte moderno que
comienza a experimentar en su técnica y su contenido temético. No significa que
en esta nueva etapa el arte tenga que volverse abstracto o conceptual y
abandonar lo figurativo pero si que la idea detras de la obra de arte cobra mayor
importancia. A este nuevo discurso que respalda esta manera de darse del arte le
llamamos moderno cuando apela a la novedad, la innovacion y la transformacion
de las formas antiguas o de la tradicion, siendo esto asi, contarian como

modernas las obras que reaccionan contra lo normativo. Asi, el hecho de que el

4 El cuadro fue realizado con los catalogos de las obras y las notas y definiciones de arte conceptual y arte
abstracto de Teresa del Conde en su libro: Una visita guiada, breve historia del arte contemporaneo de
México, Grijalbo, México, 2003.
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arte conceptual se haya mantenido, o incluso aumentado, como la apertura hacia
la escultura, significa que aunque no hablamos de un discurso totalizante, si nos

enfrentamos a un discurso fragmentado, en otras palabras, posmoderno.

Para hacer un analisis del discurso identitario en la plastica sudcaliforniana
se ha decidido tomar como muestra las obras ganadoras de las primeras cuatro
bienales. En este capitulo se describirda como se formaron las bienales, cuales
fueron sus lineamientos para la seleccién de la obra, la seleccion del jurado, el
consejo técnico, asimismo un poco de su historia; y las lineas politicas que las

generaron.

La galeria Carlos Olachea Boucsiéguez

El Instituto Sudcaliforniano de Cultura a través de la galeria de arte Carlos
Olachea Boucsiéguez ha realizado las funciones de promocion y gestién en el
area de las artes visuales. La galeria ha sido, desde su creacion, el espacio oficial
mas importante dentro de su disciplina en el Estado. Esta plataforma otorga
legitimidad a la obra, al brindar espacio para realizar exposiciones dentro de la
unidad cultural, complejo arquitectonico sede del Instituto Sudcaliforniano de
Cultura. La administracion de la galeria funge como el departamento de artes
visuales. Todo tramite oficial, convocatorias y exposiciones que llegan al Estado

pasan por este conducto.

El papel de la galeria, segun su antigua administradora (2002-2013),

Gabriela Valadez Medellin, es ofrecer un espacio para exposiciones, brindar
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talleres de capacitacién y convocatorias que ofrezcan un estimulo econémico que
ayude a seguir produciendo y a mejorar la calidad de su obra. Existe vinculacién
entre la Galeria Carlos Olachea y los departamentos de artes visuales de otros

estados a través del Fondo Regional para Cultura y la Artes del Noroeste.

Primera Bienal

La primera emision de la Bienal Sudcaliforniana de Pintura Carlos Olachea
Boucsiéguez fue en el 2003, bajo la administracion de Gabriela Valadez Medellin
en la Galeria Carlos Olachea y con Alfonso Gavito Gonzalez como director del
Instituto Sudcaliforniano de Cultura. La iniciativa segin sus propios organizadores
surgio dentro del mismo instituto, con apoyo del Consejo Nacional para la Cultura
y las Artes (CONACULTA). El objetivo era fomentar la creacion artistica en la
disciplina de las artes visuales. Leonel Cota Montafio era el gobernador del
estado, Sari Bermudez, presidenta del CONACULTA, y Vicente Fox Quesada,
presidente de México, primer mandatario afiliado al Partido de Accién Nacional.

En el catalogo impreso de la primera Bienal, Leonel Cota Montafio dice:

El arte y la cultura en Baja California Sur viven a inicios del Siglo XXI un gran dinamismo
gue nos ha permitido obtener en cuatro afios de gobierno, resultados muy superiores a los
de administraciones anteriores. Hoy es un hecho concreto que la sociedad sudcaliforniana
tiene mas y mejores opciones para el disfrute de la musica, la danza, el teatro, la literatura,
la plastica y la cultura popular [...] La politica cultural de mi administracion, sustentada en
la promocion, difusién y estimulos a la creacion artistica ha llevado beneficios a miles de
sudcalifornianos, que han encontrado en esta actividad un espacio importante para la
reflexion y la creatividad (2003:7).
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Por su parte, Alfonso Gavito Gonzalez, sefala la trascendencia de la
creacion de la Bienal: “Una de las acciones culturales mas importantes y emotivas
en nuestro estado en los ultimos afios” (8).

En este primer catadlogo, como en los tres posteriores, se hace una mencion
a la vida y obra del Maestro Carlos Olachea Boucsiéguez. Se resalta la
importancia de su obra y el reconocimiento tanto nacional como internacional,
resaltando su valor como el artista visual mas meritorio que ha dado Baja
California Sur. El texto presenta una semblanza de sus exposiciones y premios,
concluye en 1986, afio en que gana su ultima distincion, el segundo lugar en la
Bienal Rufino Tamayo, y muere.

Sobre la seleccion del jurado Reyna Jaime explica en el libro Apuntes para

una historia de las artes visuales en Baja California Sur:

Los premios fueron seleccionados entre cincuenta y nueve propuestas. Tres curadores del
Instituto Nacional de Bellas Artes fueron enviados a la ciudad de La Paz para evaluar las
obras, entre ellos Maria del Pilar Castillo Rangel, Arturo Rodriguez Doring y Juan Carlos
Juarena Ross. Se dividid el reconocimiento en las categorias de Premio de adquisicion,
Totalidad del envio y Mencién honorifica. La Unica técnica que se contemplé en esta
primera edicion fue la pintura, como se ha mencionado®.

El jurado hizo la recomendacion de ampliar la convocatoria a otras
disciplinas: dibujo, grafica, escultura y fotografia, en las convocatorias posteriores.

Los resultados de las actas del jurado fueron los siguientes:

Premio de adquisicion Premio a la totalidad del envio | Mencién honorifica

Anibal Angulo Cosio Yves Gregoire Lizarraga Margarita Ruiz Reyes

5 Este libro esta programado para publicarse a mediados de 2015, pero la autora me facilité una
copia por la pertinencia de su investigacion en relacién con este proyecto.
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Julieta Sanchez-Hidalgo

Zandra Jefroc Taxa

Efrén Olalde Sanchez

Fabian Muhlia Aguirre

Paulino Pérez Gonzélez

En el acta publicada también en el catélogo, el jurado aclara que recibiod

cincuenta y nueve obras de treinta y siete autores del Estado. La seleccion consta

de veinticinco obras de veintiln autores y los premios fueron entregados por

unanimidad.

Segunda Bienal

La segunda Bienal, en 2005, fue convocada nuevamente por la galeria Carlos

Olachea, con cambios en la Direcciéon del Instituto Sudcaliforniano de Cultura. Elsa

de la Paz Esquivel Amador en la direccibn y Narciso Agundez Montafo,

gobernador del Estado, afiliado al Partido de la Revolucion Democratica.

El texto inicial que acompafa el catalogo de la segunda Bienal, firmado por

Agundez Montafio continda la linea de discurso de su antecesor:

En la pasada administracion se reorientaron los programas de promociéon del arte y la
cultura, se sentaron las bases para una reactivacién de areas que acusaban fuertes
rezagos; sin embargo, en materia cultural, es imperativo sistematizar y consolidar lo
alcanzado, para estar en condiciones de poder ofrecer mas bienes y servicios, y elevar el
nivel de las manifestaciones artisticas sudcalifornianas (2005: 5).

Esquivel Amador, hace referencia al

paisaje, al contraste del mar y el

desierto, como fuente de inspiracion. Expresa también el apoyo del Gobierno a los
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diferentes programas de estimulos a la creacion artistica y manifiesta su interés en
dar continuidad a sus proyectos y compromisos.

La segunda Bienal estuvo, igual que la primera, dedicada en exclusiva a la
técnica de la pintura. Se recibieron cincuenta y seis obras. En esta ocasion el
jurado, formado por Sairi Forsman Chavez, Gustavo Monroy Avila y Juan
Gonzélez de Leon, decidi6 premiar las obras en dos categorias: Premio de
adquisicién y Mencién honorifica. En esta emision de la bienal no se incluyeron las
sugerencias del jurado en el acta anterior, sin embargo, Esquivel Amador sefiala
que se incluiran en la convocatoria siguiente (7).

En el catalogo correspondiente es Anibal Angulo quien escribe un texto
sobre su amigo Carlos Olachea. Nos presenta una vision mas cercana al pintor,
con detalles de su vida cotidiana y su pasion por la pintura.

Los resultados fueron los siguientes:

Premio de adquisicién Mencién honorifica
Nora White Toole Francisco Arturo Barrén Manriquez
Rigoberto Torres Payan Hugo E. Olachea Boucsiéguez
Yves Gregoire Lizarraga Agustin Vélez Gallegos

Anibal Angulo Cosio

Paulino Pérez Gonzalez

El jurado expreso las mismas inquietudes del jurado anterior, y agrego: “[...]

se procurd apoyar aquellas propuestas que mantuvieron una relaciébn con
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aspectos pictéricos y argumentativos y no meramente representacionales o

narrativos” (13).

Tercera Bienal

En 2007 se llevo a cabo la tercera emision de la bienal. Este afio el nombre sufrio
una modificacién, incluyendo las sugerencias de las actas anteriores: Tercera
Bienal Sudcaliforniana de Artes Visuales. Por primera vez se incluian las otras
categorias: escultura y grafica.

Las administraciones eran las mismas, en la Galeria Carlos Olachea,
continuaba Gabriela Valadez Medellin y en la direccion del Instituto
Sudcaliforniano de Cultura, Elsa de la Paz Esquivel Amador.

El entonces gobernador de Baja California Sur, Narciso Agundez Montafio
menciona, en un texto incluido en el catdlogo, al Plan Estatal de Desarrollo 2005-
2011: su responsabilidad de promover y difundir las manifestaciones culturales y
artisticas. Asimismo vuelve a referirse al rezago cultural en que estaba sumido el
estado y el compromiso de su administracion en abatirlo. La directora del instituto
también afirma que “una gran cantidad de acciones se realizan en el marco de
colaboracion y coordinacion entre el gobierno estatal y el Instituto Sudcaliforniano
de Cultura” (2007: 6). Sin embargo, el tono del discurso de Esquivel Amador se

orienta hacia la difusion del patrimonio cultural.
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El siguiente texto, como ya es tradicion en el catalogo, es sobre la vida y

obra de Carlos Olachea Boucsiéguez. Esta ocasion es un escrito de Juan Melgar,

cronista sudcaliforniano, contemporaneo y amigo del pintor. Una nota breve que lo

evoca con nostalgia.

En el acta del jurado se asienta que se recibieron ciento nueve obras, de las

que fueron seleccionadas veinticinco obras de diecisiete autores. Los ganadores

fueron los siguientes:

Premio de adquisicién

Pintura

Premio de adquisicién

Escultura

Premio de adquisicion

Gréfica

Julieta Sanchez-Hidalgo

Anibal Angulo Cosio

Yves Gregoire Lizarraga

Mencién honorifica

Pintura

Mencién honorifica

Escultura

Mencién honorifica

Grafica

Sergio Sdndez Ruiz

Victor Cerecer Cota

Anibal Angulo

Efrén Olalde

Jarlo Amos Sepulveda

En esta tercera edicién del concurso no se emitieron recomendaciones por

parte del jurado. Alvaro Blancarte Osuna, Tomas Casademunt Garre y Alvaro

Villlalobos Herrera fueron los encargados de realizar la seleccion 'y premiacion.
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Cuarta Bienal

En 2009, la Bienal se llevo a cabo bajo la misma administraciéon que la anterior.
Los discursos institucionales representados por los textos que firman Narciso
Agundez Montafio y Elsa de la Paz Esquivel Amador contindan por la misma linea
que en los catdlogos anteriores. El gobernador se refiere una vez mas a los logros
de su administracion y afade una frase interesante: “Decidi gustoso, desde el
principio de mi administracion, continuar con la tradicion de las bienales de artes
visuales, porque los mandatarios estamos obligados a esa continuidad”.

Se hace mencidn a la crisis econémica por primera vez:

Con la crisis econdémica que vivimos, los esfuerzos realizados de manera permanente para
cumplir con las metas trazadas en lo que a politica cultural se refiere, no pueden hacernos
sentir satisfechos cabalmente. Pero no hemos bajado los brazos en este rubro ni hemos
escatimado presupuestos, convencidos de que los impulsos encaminados al desarrollo y a
la promocién de la cultura jamas han de ser suficientes, si queremos trascender, como
pueblo, més alla de lo material (2010: 5).

Por su parte, Esquivel Amador agrega:

Pese a los altibajos y dificultades que la crisis econdmica provoca en el gasto publico, hubo
un esfuerzo sostenido de continuidad en el apoyo institucional que esta administracion
procurd dar a los creadores. Nos hemos empefiado todos en la organizacién, el ahorro
interno y la busqueda incansable de fondos econdémicos para combatir la falsa idea de que
“la cultura es considerada por los gobiernos un gasto inutil”; por ello nunca dudamos en
aportar recursos y oportunidades para premiar y reconocer el talento de nuestros artistas
[...] la comunidad de creadores —los artistas plasticos en este caso- se han acostumbrado
a la atencion que los gobiernos estan obligados a prestarle, y dificilmente regresarian a
estadios inferiores: aquellos en los que la ceguera politica los ve como “gasto” prescindible
y —el colmo- innecesario (7).

Carlos Salvador Cardenas es el encargado en esta ocasion de escribir
sobre la vida y obra de Carlos Olachea Boucsiéguez. Es un repaso detallado de
los acontecimientos biogréaficos, sobre su obra y el misterio que envolvié su muerte

tras haber ganado el segundo lugar de la Bienal Rufino Tamayo.
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El acta del jurado registra sesenta y seis obras recibidas de las que fueron

seleccionadas veinticinco de quince autores. Los premios fueron los siguientes:

Premio de adquisicién

Pintura

Premio de adquisicién

Escultura

Premio de adquisicién

Gréfica

Elti Alejandro Lépez Lora

Fernando Tames Batha

Efrén Olalde

Mencién honorifica

Pintura

Mencién honorifica

Escultura

Mencién honorifica

Gréfica

Fernando Tames Batha

Yandi Monardo

Daniel Amora

La recomendacion del jurado fue que se elimine el tamafio minimo que se

exige en las obras participantes, para las convocatorias siguientes.

Proyeccion de las obras ganadoras

Las obras ganadoras de los premios de adquisicién, menciones honorificas, y la

seleccién son publicadas en catalogo, aunque hasta el dia de hoy no se han

publicado la quinta y sexta bienal (2011 y 2013). Por falta de recursos no se ha

llevado la muestra fuera del estado. Una manera de compensarlo ha sido utilizar

las obras ganadoras para ilustrar las portadas de los libros publicados por el

departamento de fomento editorial del Instituto Sudcaliforniano de Cultura.
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Las bienales dan legitimidad a la obra de los creadores plasticos del estado.
Es una manera, no de institucionalizarse pero si de obtener un reconocimiento
oficial. Un diploma, una constancia en el curriculum que abre nuevas puertas y

quiza cubra un requisito para nuevas convocatorias.

La iniciativa, Instituto Sudcaliforniano de Cultura y Conaculta

La iniciativa de las Bienales surge dentro del Instituto Sudcaliforniano a inicios del
2000, durante la administracion del primer gobierno del Partido de la Revolucién
Democratica. Los fondos utilizados son mixtos, estatales y federales. El Instituto
Sudcaliforniano de Cultura fue creado en 1994 bajo la gestion de Guillermo
Mercado Romero (Gobernador del estado de 1993 a 1999), el Fondo Estatal para
la Cultura y las Artes en 1995. Conaculta se form6 en 1988 y el Fonca en 1989,
bajo el régimen politico de Carlos Salinas de Gortari, presidente de la nacién por el
Partido Revolucionario Institucional. Fue un proceso que inicié con la creacién de
las instituciones culturales oficiales, asi como la creacién de los fondos y sus
politicas operativas, independientemente de los partidos politicos que estuvieran

en el poder.

Antes de la bienal y la galeria Carlos Olachea

Antes de la creacion de la galeria Carlos Olachea Boucsiéguez, Reyna Jaime

comenta en su libro:
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Se tiene el registro de las primeras exposiciones montadas en la ciudad de La Paz, en las
gue se utiliza un salén anexo al Museo de Antropologia e Historia para llevar a cabo las
exposiciones. El repertorio de artistas presentes en estas exposiciones incluye a Anibal
Angulo, Carlos Olachea, Emigdio Villalobos, Fernando de la Toba, Cirilo Pérez, Alfredo
Hidalgo y Martin Gonzélez lbarra (38).

Hay registro de actividades culturales desde antes que Baja California Sur fuera
un Estado. Sin embargo, es hasta mediados de los afios sesenta cuando se
comienza a documentar y profesionalizar la promocion y difusion cultural. Como
consecuencia se tienen muy pocos datos de las obras plasticas producidas
anteriores a estas fechas. Las actividades culturales estuvieron coordinadas por la
Direccion de Accion Social, Civica y Cultural, cuando era territorio en 1965, a
cargo del Profr. Jests Castro Agundez, por FONAPAS (1977) y posteriormente
por la Direccién de Cultura (1983). Aungue la creacion del ISC ocurrié hasta 1994,
en los gobiernos anteriores si existian 6rganos encargados de la difusion y las
actividades culturales. No se debe olvidar que el estado dejo de ser territorio en

1974.

La galeria se fundé el mismo afio de la muerte de Carlos Olachea
Boucsiéguez en la Unidad Cultural Jesis Castro Agundez y se bautizdé con el

nombre del pintor a manera de homenaje en 1986.

El rezago mas que cultural es politico, o bien, es un atraso en todos los
aspectos. La primera generacion de artistas visuales estaba conformada por
egresados de artes plasticas que en su mayoria iniciaron sus estudios a principios
de los afios sesenta y regresaron a Baja California Sur después de estudiar,

producir, exponer y trabajar en la Ciudad de México. La critica sefialaba que en
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ese momento la escena del arte mexicano estaba dominada por el arte abstracto.

Teresa del Conde lo relata en su capitulo, “La victoria de los abstractos”:

Las modalidades de expresién, tanto pictéricas como escultéricas y gréficas, durante los
existencialistas afios sesentas quedaron bien ilustrados en aquella exposicion. Habia
neoexpresionistas, posromanticos, geométricos, abstracto-liricos, combinatorios [...] Los
artistas de la ruptura abrieron las puertas a una multiplicidad de opciones, que siguen
funcionando como puntales en el panorama actual (2003; 109).

El contexto de la Bienal

En una época siguiente, con el surgimiento de las becas del Fondo Estatal
para la Cultura y las Artes en 1995, nuevos rostros comenzaron a mostrarse en el

horizonte de la plastica sudcaliforniana.

Posterior a esta generacion, hacia las dos ultimas décadas del siglo xx, se puede distinguir
una segunda oleada de artistas educados formalmente en las artes, trabajando en el
estado para producir obra, plantear exposiciones, hacer promocion cultural y ensefar
técnicas. Rafael Chavez, Margarita Ruiz Reyes, Guillermo Valle, Marina Verdugo, Julieta
Sanchez Hidalgo, Lila Magallén, Jarlo Amao, Fernando Tamés Batha, Bernardo Arellano
Morales, Yves Gregoire Lizarraga, entre otros. Estos artistas se suman al impulso de los
creadores establecidos en la localidad, enriqueciendo la escena local y los acercamientos
que se puedan tener a la obra de arte. Son creadores que proponen lenguajes nuevos y
enriquecen la discusion sobre el arte y la cultura (Jaime: 39).

La mencion a la beca del fondo estatal es importante, pues es gracias a este
estimulo que los jovenes creadores comienzan a presentar su obra, y a su vez, se
inicia un periodo de mayor produccién y competencia en la escena local. Este

fendbmeno ocurre principalmente en la capital del Estado.

El sistema institucional de becas para la creacidén artistica favorecio la
produccion visual del Estado desde la creacion del fondo estatal, por lo que

podemos hablar de veinte afios con uno o dos becarios por afio. Por otro lado,
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también es digno de sefialar que los becarios pueden repetir el estimulo hasta en

tres ocasiones.

Independientemente de la creacion de los fondos que apoyan la creacion
artistica, se generaron algunos espacios alternativos a los institucionales donde
los artistas podian exhibir su obra. La galeria La Pintada de la Casa de la Cultura,
junto con la Galeria Carlos Olachea, son las plataformas oficiales que ofrecen
legitimidad a los artistas sudcalifornianos, pero no cubren las necesidades de los
artistas en su totalidad. Ciertamente otorgan el reconocimiento, pero no funcionan
como un mercado. El arte que se produce y es reconocido oficialmente no se
mueve, no se vende en estas mismas plataformas. En un Estado donde el artista
hace obra plastica; si pretende vivir de ella tiene que vender, como se ha dicho
unas paginas atras, los premios y las becas tienen un limite. Esta situacion ocurre
cuando hablamos de calidad en la obra. Existen artistas que desde un inicio han
preferido colocarse en el mercado antes que hacerse de un nombre dentro del

medio artistico institucional.

Reyna Jaime hace referencia a este fendmeno que inicid desde los afios
ochenta con la galeria de Francisco Merino en el centro de la ciudad. Es un
fendbmeno que pocas veces logra sostenerse a causa de la falta de capital local y

gue sobrevive gracias al capital extranjero.

Gabriel Rodriguez Villalpando es uno de los artistas que han tenido mas
permanencia en el mercado: “Para 1997 el artista abriria también un espacio

parecido en Todos Santos, iniciando, junto con la galeria abierta en 1994 por Mike
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Cope, un fenémeno cultural y de mercado de gran escala al que bien valdria

dedicarle individualmente una investigacion” (57).

Jaime menciona los nuevos espacios dedicados a la promocion de las artes
visuales, de la lista que ella menciona, los clasifico de la siguiente manera, debido

a las afinidades en sus objetivos:

Las galerias que brindan servicios de cafeteria y bares: La Encantada,
Tamall Gallery, y Galeria Tonantzin. Las obras expuestas no se presentaban con
una estrategia de publicidad comercial, sino como una actividad cultural de un
ambiente bohemio donde el ingreso econdmico depende de la barra y la cocina.
Situados en el centro historico de la ciudad, ofrecen espacios culturales para la
experimentacién tanto en las artes visuales como la lectura de poesia, el teatro y

la musica.

Los espacios que funcionan como talleres, destinados a la produccion de
obra y eventos culturales son: Taller de La Medusa y Taller 64, ambos creados
por artistas visuales con el objetivo de enriquecer la escena cultural de la ciudad a
través de foros para el debate y el intercambio artistico. En ambos talleres se
ofrecen cursos, ciclos de cine, conciertos y presentaciones de libros. Los dos
espacios son iniciativa de artistas visuales: Elti Alejandro Lopez Lora y Daniel

Amora Mora.

Los colectivos y centros culturales, alternativas a la institucionalidad: el
Centro Social Otro mundo, es un local que apoya el arte y las manifestaciones

emergentes, con una tendencia hacia lo underground y lo experimental. Cuenta
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con una galeria que es gestionada por sus propietarios. El Grito Colectivo, es una
agrupacion que apoya y genera proyectos culturales y artisticos que promueven la
creatividad con un sentido comunitario, ofrecen cursos de promocion y gestion
cultural. Este colectivo organiza el Encuentro de Contracultura, en su programa
siempre estan presentes las exposiciones de artes visuales de creadores locales y
de otros estados. Este encuentro propicia la vinculaciébn entre artistas de

diferentes estados.

Si bien es cierto que para la primera década del 2000 encontramos muchos
artistas activos y generando sus propios espacios, también es verdad que sélo un
pequefio grupo se ha convertido en el mas representativo del arte local. La
creacion de estos diferentes espacios generd pequefias comunidades artisticas

con sus propias ideologias.

Entre las principales caracteristicas de las exposiciones generadas por
estos espacios alternativos esta la autogestion y el hecho de que, aunque son
propuestas bien intencionadas, exhiben diferentes propuestas visuales justificadas
en el mero entusiasmo. Conviven distintos géneros y tendencias; las muestras
colectivas carecen de propuesta curatorial. No existe una planeacion formal de
una estrategia comercial, en el caso de los talleres la obra se presenta a la venta,
en ocasiones se presentan subastas, pero no existe una administracion
comprometida o dedicada a la mercadotecnia. En el caso de los colectivos o
centros culturales la obra se exhibe para apoyar a los creadores emergentes y

mostrar lo que se hace en otros estados, pero su publico es, en su mayoria, gente
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del mismo circulo. Por otro lado, los cafés-galerias aunque tienen la obra a la

venta, como un pretexto para crear un ambiente bohemio y cultural.

Otro espacio extraoficial es El Festival del Arte Todos Santos, se cred en
1998. Ha sido sede de exposiciones individuales y colectivas, una propuesta
generada por artistas en busca de conectar con un mercado extranjero. Sin
embargo no ha funcionado como se tenia previsto. La falta de profesionalizacion
en las muestras colectivas, la carencia de direccion curatorial ha enviado a los
clientes foraneos a las galerias de extranjeros que pintan temas autdéctonos con
técnica y oficio. Las galerias de arte de Todos Santos, se manejan de forma
independiente, no se mezcla el talento local con el forastero. Pequefias

comunidades artisticas que no lograron concretar la convivencia.

Contexto nacional y global

Las colecciones privadas y bienales en México también son relativamente nuevas
si comparamos por ejemplo con la Bienal de Venecia que existe desde 1893. Por
ejemplo: la Bienal del Noroeste data de 1987, mientras que la Bienal de

Monterrey, FEMSA, de 1992.

Las colecciones privadas y algunas fundaciones son alternativas al estado
gue promueven y apoyan la creacion. Tal es el caso de la Coleccién Jumex que
desde 2001 apoya proyectos curatoriales, exposiciones Yy libros relacionados con

las artes visuales en México.
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En los afios noventa la escena alternativa en la Ciudad de México surgio
con La galeria Kurimanzutto, junto con Proyectos Monclova, La Panaderia,
Temistocles 44 y posteriormente SOMA a finales de la primera década del 2000.
Buscaban crear espacios manejados y coordinados por artistas. Lograron la
creacion de éareas de exhibicion del trabajo de diversos artistas que en su
momento era dificil de exponer en museos y galerias. Su objetivo era tender
puentes con el extranjero, e integrarse al circuito internacional del arte. Estos
espacios alternativos moldearon la forma de trabajar el arte de una generacion. El

impacto de La Panaderia es sefialado por Tanais Campero:

Muchos fueron los creativos y ciudadanos que pasaron por este histriénico lugar, el que
construyo, instruyé y formé a diversos artistas. Este espacio demostrd, ademas, que el arte
no es un concepto ni una forma de vida, sino algo por lo que se lucha; dej6é de lado todos
los imposibles y negativos para reestructurar el arte y ofrecié una oportunidad para la
creacién que provoca nostalgia mientras transmite triunfo (Campero, 2014).

De igual manera se refieren a lo acontecido con el grupo que se reunia en

Temistocles 44:

En 1993 surgira una nueva generacion en la escena de arte mejicano. Unos tantos
extranjeros que se afinaron en el DF, como Francis Alys y Melaine Smith, comenzaron a
reunirse en la Calle Licenciado Verdad. Tras ellos unos tantos estudiantes de arte
mejicanos (nacidos a finales de los 60) tomaron una mansion en ruinas en la calle
Temistocles nimero 44 y comenzaron a reunirse alla y asi llamaron al grupo, Temistocles
44. Fue un lugar de exhibicion, de discusion de artistas, de charlas, de talks, de talleres
informales. Ademd&s publicaran una suerte de revista fotocopiada que se
llamé Alegria. Este grupo renovo el arte mejicano y lo sacé de su mejicanidad; negaron la
pintura favoreciendo otros medios, se inspiraron en los mass media de un mundo
globalizado, y trabajaron con piezas efimeras y de dificil colocacién en un mercado (Duran:
2011).

Daniel Montero también menciona la importancia que tuvieron los artistas
gue abrieron espacios alternativos al Fonca en los afios noventa, aunque con otra

intencion:
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Si bien es cierto que para 1994 habia muchos artistas activos, sélo una pequefia red fue la
que se convirtié en el mainstream del arte nacional. Esta red se gest6 desde los espacios
alternativos y es precisamente por eso que este fendmeno es crucial para entender qué fue
lo que se termind exhibiendo en los diferentes museos nacionales e internacionales hacia
2002 (125).

La popularidad de estos artistas es mayor fuera de México, por un lado debido a
gue hay mas compradores extranjeros, y por otro, a que los creadores de estos
espacios eran artistas visuales nacidos en México, pero que estudiaron Artes en
Estados Unidos, como es el caso de Yoshua Okén y Miguel Calderdn. La relacion
de las galerias con un mercado y critica extranjera le aportaron una vision
diferente al arte producido en el pais, atras quedaba el neomexicanismo tan

explotado en los afios ochenta.

Cuando el director de cine estadounidense Wes Anderson compro la obra
"Aggressively Mediocre/Mentally Challenged/Fantasy Island (circle one)" de Miguel
Calderdn para colocarla en su pelicula de culto Los excéntricos Tenenbaum, los
0jos se volcaron sobre estas nuevas plataformas del arte en México. Incentivo la
produccion artistica y le dio alcance internacional. Fue un gran logro, los espacios
alternativos habian funcionado, vendian, producian obra de calidad y habian

logrado poner a México en el mapa del arte posmoderno.
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Capitulo Ill. La seleccion

Para poder interpretar el mensaje de la obra de arte es necesario realizar una
lectura precisa y no hacer conjeturas. Un andlisis semidtico riguroso exige
interpretar los signos utilizados por el autor con la intencién de crear un mensaje.
Las obras de arte, las artes plasticas son textos y como tales, pueden ser
analizadas. El texto, lo comprendemos como una estructura, como un conjunto de
signos codificados de un sistema que encierra una unidad de sentido. La obra
plastica entra dentro de los parametros del texto visual, para comprenderla es
necesario decodificar estos signos que la componen y comprender el significado

gue encierran. Al respecto, Umberto Eco sefiala que:

Un texto es una maquina semantico-pragmatica que exige que se le actualice en un
proceso interpretativo, y cuyas reglas de interpretacién, o donde el autor construye artificios
semidticos previendo los comportamientos de su propio destinatario, imaginandolos por
adelantado, inscribiéndolos en las fibras mismas de su propio artefacto textual, y
postulandolos como condiciones de éxito de su propio acto comunicativo. (Eco, 1979: 5)

Es decir, el texto se produce, o deberia ser producido, considerando al
interpretante. El lector modelo considera el contexto de produccion y conoce o
domina el cddigo en que fue producido el mensaje. Y aqui es donde radica el
problema de las artes visuales: el arte contemporaneo se convirtié en un texto de
dificil comprension. El arte figurativo es mas sencillo de interpretar dado que
recurre a signos que son conocidos o de dominio publico. Sin embargo cuando

nos aproximamos a evaluar una obra de arte contemporaneo corremos el riesgo
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de una interpretacion errébnea dado que no utiliza un sistema de signos que sea

universalmente conocido.

Lo que nos arroja diferentes problemas (a los que volveremos mas
adelante); la interpretaciéon de la obra como texto de dudosa comprension, el
mensaje que ella emite, los contextos de produccion y recepcion. La semiosfera,
gue ahora comprendemos gracias a luri Lotman, la comprendemos como la idea
de una sociedad donde todo tiene un significado. El problema con esta nocion, es
gue sugiere una capacidad de interpretacion rigurosa. Hablamos de semiosis en
diferentes niveles, que sin embargo, no podremos realizar si no ponemos un

orden:

a) El mensaje del texto visual

b) EIl contexto de produccion

c) El contexto de recepcién

El texto, como estructura significante, puede tener varias lecturas: la
interpretacion basada en el punto de vista del lector; la exégesis de los signos
representados, ya sea consciente o inconscientemente; y finalmente la intencion
comunicativa que tenia originalmente el autor, se haya logrado o no. Sobre este

punto, Eco argumenta:

El gnosticismo textual contemporaneo es, sin embargo, muy generoso, cualquiera puede
convertirse en el Ubermensch que se da realmente cuenta de la verdad, siempre que esté
dispuesto a imponer la intencion del lector sobre la inalcanzable intencion del autor; es
decir, el autor no sabia lo que estaba realmente diciendo, porque el lenguaje habla en su
lugar. (1995: 43).
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Dado que he mencionado tres maneras de abordar el texto (desde el texto mismo,
desde el lector y desde el emisor), y para no caer en una lectura erronea del
mensaje cabe aclarar que partiremos de lo que el autor dejé plasmado en su obra,
los signos expuestos, la estructura signica ya finalizada en la obra plastica. Para
realizar esta lectura, pretendidamente objetiva, me baso en las anotaciones de
Erich Kahler, Donis A. Dondis, y Rudolph Arnheim sobre la lectura de la imagen y
la percepcion visual. La intencion es descifrar el mensaje de la obra en un nivel
denotativo, para posteriormente hacer una lectura connotativa con base en los
signos representados. Para el analisis semiético las teorias de Umberto Eco y luri

Lotman sobre la interpretacion del texto artistico serviran como fundamento.

Sobre el texto, ambos autores coinciden en sus cualidades polisémicas, para Lotman:

La creacidn de la obra artistica indica una etapa cualitativamente nueva en la complicacion
de la estructura del texto. El texto de muchos estratos y semidticamente heterogéneo,
capaz de entrar en complejas relaciones tanto con el contexto cultural circundante como
con el publico lector, deja de ser un mensaje elemental dirigido del destinador al
destinatario. Mostrando la capacidad de condensar informacion, adquiere memoria. Al
mismo tiempo muestra la cualidad que Heraclito defini6 como «logos que crece por si
mismo». En tal estadio de complicacién estructural el texto muestra propiedades de un
dispositivo intelectual: no sélo transmite la informacion depositada en él desde afuera, sino
gue también transforma mensajes y produce nuevos mensajes” (Lotman, 54). La
semidsfera |

Para comprender el discurso, la multiplicidad de discursos, de las artes visuales es
que partiremos del texto, descubriendo capa por capa. Puesto que un texto
muchas veces comunica también con los silencios y los espacios en blanco, o en
el caso de la obra abstracta, con figuras desconocidas por el publico.
Exponiéndose a lecturas incorrectas. Para evitar este problema, hacemos la

lectura denotativa de los cuadros de la bienal, para no dejar nada a la
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sobreinterpretacién o suposiciones sin fundamento. Para unificar criterios sobre lo
gue observamos y posteriormente lo que entendemos de ello. Porque la pintura
recurre a insinuaciones, nos dice lo que se ve y lo que no se ve, aquello que se
manifiesta como ausente. Y porque también recurre a la intertextualidad, como

afirma Umberto Eco:

Pero presuponer, en sentido amplio, significa también hacer “paseos inferenciales” o
correrias intertextuales: significa ir a pescar en el tesoro de la intertextualidad esquemas
narrativos, relaciones codificadas de causa y efecto, situaciones tipicas, para integrar lo
que el texto no dice. (Eco, perspc visual, 13)

Porque en los casos de intertextualidad, podemos o no conocer la referencia original
del autor y es de suma importancia tener en cuenta para su interpretacion.
El andlisis de este corpus va dirigido a dilucidar el sentido de la obra de arte,

principalmente del arte conceptual y del arte contemporaneo producido en Baja
California Sur, y aunque tomaremos algunos elementos de la semiologia y la
sociologia que se relacionan con la critica de arte, no se trata de una valoracion o
un juicio estético. El limite entre la semiosis de la imagen Yy critica de arte, queda
pues, un poco difuso; por un lado, efectivamente, se pretende interpretar el
mensaje de la manera mas objetiva posible, mas no es de interés para este

estudio calificar el logro estético de las obras.

Calabrese sefala la cualidad descriptiva de la critica de arte y el conflicto

sobre la objetividad de la misma:
El término “critica de arte” acumula desde sus origenes una gran cantidad de conceptos.
Resumamoslos en una breve lista, antes de continuar:

Existe un conflicto entre la critica de arte como discurso evaluador de la obra de arte y la
critica de arte como discurso descriptivo de la misma;
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a) Existe un conflicto a propdsito de la base objetiva o subjetiva del discurso critico-
artistico;

b) Existe un conflicto sobre la pertinencia de los métodos en la critica de arte;

c) Y, por fin, son conflictivas las relaciones entre critica e historia (Calebrese, 2001: 9).

El discurso de la obra plastica en Sudcalifornia lo abordaré bajo los
preceptos antes sefialados. La obra seleccionada para el analisis fue, por motivos
practicos, la que se encontrara publicada en catalogos para que fuera de acceso
al publico en general, de manera que eso nos restringio la obra a las primeras
cuatro bienales. De las piezas publicadas en estos catalogos, seleccioné las
ganadoras, de esta manera me encuentro con un filtro que los jurados ya han
realizado y del mismo modo, facilita el proceso de tener que realizar una seleccion

personal.
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3.1. El discurso de la Bienal, la seleccion

1ra Bienal

Muelle al amanecer, Anibal Angulo Cosio

Acrilico sobre tela. 1.20 x 1.45 cm. 2003.
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Muelle al amanecer, Anibal Angulo Cosio

Acrilico sobre tela. 1.20 x 1.45 cm. 2003.

Con una paleta de colores que va del azul, verde y amarillo, la imagen representa,
de forma abstracta, un muelle visto desde abajo, con los postes sumergidos en el
mar. El punto de fuga se encuentra en la esquina superior izquierda, casi en el
centro del primer cuadrante, representado en el final del muelle. EIl horizonte se
insinUa, debido a que no es una obra figurativa, a la altura de la vista, con una
proporcidon o una escala que corresponde al punto de fuga. A un costado de la
parte final del muelle, en el centro del horizonte se encuentra el sol. La obra
insinla las siluetas con figuras geométricas y con las diferentes tonalidades de
verde y amarillo. Los postes del muelle son color verde oscuro contrastando con el
color amarillo que predomina en el cuadro. La gama de colores connota los
reflejos dorados de la puesta del sol. La tranquilidad del mar y el efecto de los
postes bajo el agua se expresan con lineas rectas que indican ausencia de
movimiento. Las figuras geométricas y las lineas rectas sugieren estabilidad en
un paisaje que podemos suponer al atardecer en la playa. El cuadro carece de

elementos que insinden la presencia de personajes.

La calidez comunmente asociada al color amarillo y a la luz, connota, dentro
del contexto del atardecer en la playa, serenidad. Los colores utilizados, azul y

verde sugieren paz y estabilidad.
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Anibal Angulo (La Paz, B.C.S., 1943) es miembro del Sistema Nacional de
Creadores desde 1999. Fue maestro titular de grabado y fotografia en la Escuela
Nacional de Artes Plasticas de la UNAM. Cuenta con exposiciones individuales y
colectivas a nivel nacional y ha recibido premios por parte del Instituto Nacional de
Bellas Artes, la Bienal de Fotografia del Salén Nacional de Artes Plasticas y el
Concurso Nacional de Estampa. El Instituto Sudcaliforniano de Cultura lo nombré
creador emeérito en 2010. Su trabajo méas distinguido fue la fotografia en un
principio pero actualmente se conoce mas por su obra abstracta. Tiene estudios
en la Escuela Normal Superior de Artes Plasticas en la Ciudad de México. Fue
miembro del Salon de la Plastica Mexicana, fundador del Foro de Arte
Contemporaneo, y miembro del Concejo Consultivo del Museo de Arte Moderno

de la Ciudad de México,



Alguien sabe, ¢qué demonios es el arte actual?, Julieta Sdnchez Hidalgo

Oleo sobre lienzo, 1.20 x 80 cm, 2003.
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Alguien sabe, ¢ qué demonios es el arte actual?, Julieta Sanchez Hidalgo
Oleo sobre lienzo, 1.20 x 80 cm, 2003.

El cuadro de Julieta Sanchez Hidalgo presenta dos imagenes, la primera y la
mayor muestra dos mujeres vestidas con ropa informal de pie sobre el pasto frente
a una pared blanca. Ambos personajes platican, la mujer de cabello rubio tiene la
boca abierta y sus cuerpos sefialan interaccién, sobre una obra tridimensional de
color rosa. La figura rosada parece una mano gigante hecha de tela o lona y
aparece recostada sobre el muro. En la parte superior del cuadro, se ve una malla
ciclénica y una planta pequefia en la parte superior del muro. La otra imagen, mas
pequefia, se encuentra en la parte del centro, alineada al margen derecho. En ella
aparece un hombre joven en el interior de una galeria. Detras de él tres

personajes conversan y observan los cuadros.

Las imagenes parecen copias de fotografias, los colores son colores que
aunque combinan, parecen no haber sido escogidos deliberadamente por la
artista. El trazo es realista, los dibujos y la proporcion, las escalas y el corte de las
imagenes sugieren la imitacion de impresiones fotograficas. El peso compositivo
estd equilibrado con la distribucién de los personajes femeninos y de la imagen
menor. Los tres personajes, tanto en interior como en exterior contemplan obras
de arte. El joven del interior de la galeria observa al espectador como si fijara su

vista en una obra.
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El cuadro de Julieta Sdnchez-Hidalgo tiene un pequefio marco rojo en los
margenes inferior y derecho, en el que se aprecia la leyenda; “Alguien sabe, ¢qué

demonios es el arte actual?”, frase que da titulo a la obra.

Julieta Sanchez-Hidalgo Hernandez, (Ciudad de México, 1976) egresada de
la maestria en Artes Visuales de la Escuela Nacional de Artes Plasticas de la
UNAM. Ha sido becaria de la Fundacion Telmex, y CONACULTA. Su obra ha sido
seleccionada en la Bienal de Artes Visuales del Noroeste y la Quinta Bienal
Monterrey FEMSA. Cuenta con exposiciones colectivas e individuales a nivel

nacional e internacional.
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Desencanto iniciatico, Yves Gregoire Lizarraga

Mixta/madera, 100 x 100cm, 2002.
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Desencanto iniciatico, Yves Gregoire Lizarraga
Mixta/madera, 100 x 100cm, 2002.

Esta obra presenta un espacio amplio, en color blanco con unas nubes azules muy
tenues que sefialan un horizonte a la mitad del cuadro. En un extremo una
persona aparece recostada sobre el suelo, pero su postura indica que ha sido
lastimada. Del otro extremo, el derecho, un rectangulo negro pegado a la orilla 'y
centrado de forma vertical encierra la ----- de un instrumento musical. La imagen
esta equilibrada y la técnica muestra dominio y conocimiento. Aunque se muestran
figuras conocidas, como son el personaje vestido con una prenda roja y unos
pantalones de mezclilla y el instrumento de musica, la obra carece de elementos
que nos digan que se trata de una obra figurativa, pertenece mas al terreno de lo

conceptual.

El titulo y los signos conocidos sugieren una decepcién en el terreno

musical.



De la serie relatos impersonales |, Yves Gregoire Lizarraga

Mixta/madera, 100 x 100 cm, 2002.
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De la serie relatos impersonales |, Yves Gregoire Lizarraga

Mixta/madera, 100 x 100 cm, 2002.

Esta obra presenta un trabajo con tintas y acrilicos rojos, una vez mas se trata de
una obra conceptual, las imagenes conocidas no guardan un orden logico dentro
de una estructura visual convencional. En el fondo, aparecen unos conejos
realizados con tintas, las piernas de un hombre yacen bajo un marco rojo. Dos
marcos rojos estan encimados sobre las figuras y sobre el segundo de ellos, en el
cuadrante derecho un santo pintado so6lo con color blanco parece estar parado

sobre dos circulos concéntricos.

Yves Gregoire Lizarraga, (Mazatlan, Sinaloa, 1977) ha participado en diversas
exposiciones individuales y colectivas a nivel nacional. Ha sido becario del Fondo
Estatal para la Cultura y las Artes en Baja California Sur y Sinaloa en varias
ocasiones. En 2010 fue seleccionado por el Sony Photography Award en Londres,
Reino Unido. Su obra ha sido premiada y seleccionada en las Bienales de Baja

California Sur y Sinaloa.
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Paisaje de ciudad, Nora White Toole

Collage, acrilico sobre tela, 80cm x 1.02cm, 2004
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Paisaje de ciudad, Nora White Toole

Collage, acrilico sobre tela, 80cm x 1.02cm, 2004

Este cuadro de Nora White Toole, se podria decir, por su manejo de las luces y
las sombras que es impresionista. Se trata de un paisaje, es la vista de la ciudad
desde una terraza. El punto de vista de la obra va en direccion al mar. El color
verde y otros tonos claros como el rosa y el azul, son los que predominan. Los
techos de las casas y algunos edificios, las copas de los arboles y las palmeras
ocupan los cuadrantes inferiores y la mitad de los superiores. El mar y el mogote
se distinguen en la parte superior. No existen personajes o figuras humanas en la
pieza. La técnica de collage y acrilico, los colores claros y sus contornos
esbozados rdsticamente, crean un sentimiento de inmovilidad y contemplacién. La
posicion de la autora, la terraza y su vista al paisaje de la ciudad y la playa,
confirma la idea de tranquilidad. El mar, en la parte superior de la obra, junto con

el horizonte es trazado sin movimiento, aguas mansas y cielo sin nubes.

Este cuadro entra en la tradicion del arte norteamericano producido en Baja
California Sur, que se distingue por utilizar colores claros y manejar la luz a la
usanza de los impresionistas. La tematica, del paisaje sereno y costero, también

puede etiquetarse junto a este grupo de pintores.

Nora White Toole, (Washington D.C., Estados Unidos, 1953) recibi6 la Beca
para el Fideicomiso para la cultura México/lUSA de la Fundacion Rockefeller en
1998 y 1999. Ha participado en exposiciones individuales y colectivas en México y

Estados Unidos.
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Campifia Guaycura, Rigoberto Torres Payan

Oleo/ tela 100cm x 150cm, 2004
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Campifia Guaycura, Rigoberto Torres Payan
Oleo/ tela 100cm x 150cm, 2004

El cuadro de Torres Payan es un paisaje, una imagen del desierto. El horizonte
atraviesa a la mitad, partiendo la obra en dos planos: el desierto en tonos dorados
y el cielo despejado con escasas nubes que se pierden en los mismos tonos
azules. La campifia se presenta escasamente poblada por arbustos y plantas de
poco follaje. La presencia de media docena de cactus es notable, esta zona es
conocida por su abundancia. Un detalle que salta a la vista en la lectura de este
cuadro es la ausencia de sombras: todo estd iluminado. Los tonos pasteles y
dorados, la iluminacién excesiva y la ausencia de las sombras le otorgan un halo
mistico, sin embargo no se percibe si es intencional. El manejo de la perspectiva y
de los puntos de fuga no coincide con la costumbre académica de mantener la
altura de la vista con el horizonte. El peso y la composicidon presentan cierta

armonia, hay equilibrio.

Un detalle que vale la pena sefalar es que Torres Payan fue seleccionado
en la primera bienal con una obra (Oasis, 2003), que presenta la misma tematica

sobre el paisaje local.

Rigoberto Torres Payan, (Culiacan, Sinaloa, 1935) no se tiene registro de
exposiciones colectivas o individuales con excepcién de la Primera Bienal
Sudcaliforniana de Pintura Carlos Olachea Boucsiéguez en 2003 donde fue

seleccionado.
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Ticketless travel is not social evil

Mixta/madera 120cm x 100cm, 2004
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Ticketless travel is not social evil, Yves Gregoire Lizarraga
Mixta/madera 120cm x 100cm, 2004

La obra de Gregoire Lizarraga se ha caracterizado por su minimalismo, en esta
ocasion presenta un cuadro donde dominan dos campos de color. La obra esté
dividida, la mitad inferior es negra y la superior es tratada con elastomérico y da un
efecto de gris azulado. Se trata de una obra conceptual que combina elementos
figurativos con abstractos. La parte inferior, en negro, simula la silueta de un avion.
En la esquina inferior izquierda aparece la figura de un personaje, se trata de un
hombre vestido en colores llamativos que sostiene sus maletas de viaje sobre su
cabeza. La parte superior, podemos inferir, dada la silueta del aviéon y el nombre
del cuadro, es el cielo. El titulo de la obra, en inglés, dice: viajar sin boleto no es

maldad social.

La obra muestra, en su composicion, armonia y equilibrio, no se perciben
elementos en movimiento. El Gnico personaje que existe no aparece realizando
accion que indique movilidad; sostiene una maleta con el brazo y sobre su cabeza

reposan otras tres.
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3ra Bienal

Tan sélo una imagen,

Julieta Sdnchez Hidalgo

Oleo / loneta y tabla, 75 x 100 cm, 2004.
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Tan solo una imagen, Julieta Sanchez Hidalgo
Oleo / loneta y tabla, 75 x 100 cm, 2004.

Esta obra de Sanchez-Hidalgo, maneja varios planos; en el primero, el que ocupa
todo el espacio del cuadro es la imagen de una mujer que se observa en el espejo.
Centrada y con la vista fija al frente, el personaje principal convierte al publico en
la mirada del espejo. Es un mujer de mirada triste que sostiene los brazos sobre
su cabeza, viste ropa de dormir, un blusén color blanco. Un color amarillo ocre
enmarca la obra, en la parte superior lleva escrita la leyenda: “No me
compadezcas soy tan so6lo una imagen, como cualquier otra”. En la parte inferior
aparece la misma leyenda en inglés. El tono melancdlico es sugerido por los tonos
blancos y azules. El personaje sostiene su cabello entre sus manos, por encima

de la cabeza.

Otras cuatro imagenes aparecen en la obra, una en cada esquina. En la
parte superior izquierda, en la primera pintura, un burro le lame la cabeza a otro
burro. Aparecen sobre un fondo color café. En la segunda imagen, un nifio vestido
del hombre arafia, una vez mas, mira hacia el espectador, detras de él se observa
una catedral. En la tercera, un perro posa de perfil en la playa, arena blanca y olas
en el segundo plano. En la ultima, una mujer empuja un bote con pinceles sobre
una mesa, de nuevo, con la vista hacia el espectador. Los tonos son grises y
azules. Las cuatro imagenes, representan la composicion tipica de la fotografia
informal. La obra completa, son sus cinco textos representan uno mayor. Sanchez-
Hidalgo crea la idea de una mujer que se observa frente al espejo, recrea la

costumbre mexicana de colocar fotos alrededor del espejo en el tocador, y
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reflexiona sobre la importancia de la imagen. Sobre esta idea expresa cinco

posturas, referidas en cada una de las narrativas que se muestran en la obra.

La reflexion sobre la propia belleza, que se abre en dos significados: la
belleza y al autoestima, la mujer que se observa frente al espejo. Por otro lado, la
importancia de la belleza en el arte y a su vez la trascendencia de las artes
visuales, el titulo nos arroja esta suposicion; es tan so6lo una imagen como
cualquier otra. La especulacion en torno al arte se nos confirma en el Ultima
cuadro, donde aparece un, suponemos, autorretrato con un bote lleno de pinceles,
en lo que conjeturamos es su taller, cinco cuadros se asoman detras de la artista,

recargados sobre la pared del fondo.

El titulo de la obra hace alusién a una comparacion, asi que es logico
suponer que los cuadros dentro de la obra, forman parte de esta analogia. La
primera es una representacion de la naturaleza, la segunda; un recuerdo familiar,
la tercera; un momento personal, podemos deducir que el retrato de un perro en la
playa puede ser una caminata solitaria (0 en pareja) por la playa, un tiempo de
introspeccion. Las frase: “No me compadezcas, es tan so6lo una imagen, como
cualquier otra” expresa un sentimiento de exposicion. La artista se desnuda al
exponerse en su obra, y es un simil, una comparacion, una figura muy clara:
realmente se muestra en ropa interior en primer plano. La postura de Sanchez-
Hidalgo al respecto es que todas las imagenes son iguales, pueden leerse,
significan algo y al mismo tiempo son s6lo eso: imagenes. ¢ Qué distingue a unas
de otras si todas significan algo o si les otorgamos una carga emocional mayor de

forma arbitraria segin nuestras experiencias de vida?
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El titulo en inglés en la parte inferior de la obra sugiere un lector de habla
inglesa. La universalidad de la obra. Aunque el cuadro es figurativo, entra dentro

de los parametros del arte conceptual.



Anibal Angulo Cosio
Concierto para una tecla
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Concierto para una tecla, Anibal Angulo Cosio

Ensamblaje, 60 x 15 x 30 cm, 2006.

La primera obra escultorica en ser seleccionada para un Premio de Adquisicion.
Esta pieza es una escultura abstracta, conformada por piezas de madera de lo
que era un piano. Representa la abstraccion de la forma tradicional del piano. El
titulo nos sugiere una manera de homenaje a la musica. La obra es ejecutada con
equilibrio y las piezas de madera, aunque no estan alineadas de forma simétrica,
existe una composicion con el peso de la obra. El corte de las piezas del piano es
recto. Las partes de la cubierta del instrumento se presentan lustrosas y los

acabados en general de la obra son pulcros.

La obra concuerda dentro de los parametros del arte abstracto.
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Ensayos graficos para una manera de exhibir un margen de error,

Yves Gregoire Lizarraga

Tinta, plumilla, plumon y elastomérico / madera

Poliptico de cinco piezas, 20 x 30 cm cada una, 2006
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Ensayos graficos para una manera de exhibir un margen de error,
Yves Gregoire Lizarraga
Tinta, plumilla, plumén y elastomérico / madera
Poliptico de cinco piezas, 20 x 30 cm cada una, 2006

Esta obra estd compuesta por cinco piezas que se acomodan en dos pares y una
suelta. La primera estd compuesta por dos cuadros, en el primero se distinguen
las siluetas de unos edificios elaboradas con elastomérico sobre madera. En la
figura que se recorta sobre el fondo gris, en la parte superior se perciben las
formas cubicas de los edificios, los bordes sugieren la existencia de distintos
planos y perspectivas que no se muestran. Un dibujo que no podemos observar

pero que los contornos de la forma nos insindan.

En el cuadro contiguo se lee la frase: “98% de algo” con plumén negro y el
fondo es tratado de la misma manera que el anterior y que estara presente en todo

el poliptico. La alusion de la frase hace referencia a que existe algo incompleto.

El cuadro individual, el tercero, no presenta texto o dibujo. La mitad inferior

tratada con el plastico sobre el fondo gris, es lo que se observa.

En el dltimo par de cuadros se muestran unas manos juntas, palma contra
palma, en la postura tradicional de los rezos, trazados con plumilla. El cuadro que
lo acompaia no contiene dibujo alguno, una silueta de las manos se distingue del

fondo. Una vez mas, la silueta construida sobre el fondo gris y blanco.



4ta Bienal

Tal vez te extrafe, Elti Alejandro Lopez Lora

Mixta sobre tela y madera, 110 x 80 cm, 2008.
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Tal vez te extrafe, Elti Alejandro Lépez Lora

Mixta sobre tela y madera, 110 x 80 cm, 2008.

Una joven de blusa azul parece melancélica con la vista fija en el espectador, a su
lado, en el centro del cuadro un animal con figura perruna flota en el aire, bajo este
animal existe otro en colores ocres y a la derecha de éste, un sapo de 0jos
saltones usa un sobrero de copa. No hay puntos de fuga ni sombras o
perspectivas. Esta obra entra, por su composicion, dentro de lo figurativo, sin
embargo, se acerca mas a lo conceptual que a lo realista. Las motivaciones del
autor para la creacion de los personajes animales. La armonia de este cuadro en
grises se rompe por el perro rojo que flota en el aire. La presentacion de los

personajes sugiere inmovilidad.

El trazo de Lépez Lora varia: la mujer parece, aunque no muy detallada,
una figura mas realista que los animales que la acompafian. El juego de sombras
que se muestra en la representacion del personaje femenino no esta presente en
las criaturas. La distincion de la figura mas realista sugiere que se tratan de
personajes que pertenecen a mundos diferentes. La mujer, parece tomar el rol
protagonico mientras que el animal de color rojo simula atormentarla. El titulo de la
obra: Tal vez te extrafie, insinla la ausencia de un personaje que aunque
pertenece a la historia se ubica fuera del cuadro. Dado este mismo titulo, podemos
suponer que es ella quien tal vez extrafie a la persona ausente, y sean estos
animales extrafios sus recuerdos que se muestran agresivos como el animal rojo,

o indiferentes como la rana.
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El tono melancoélico de la obra se agota en la seleccion de colores y la

narrativa del cuadro.

Elti Alejandro Lopez Lora, (Ciudad de México, 1988) se ha formado en
talleres de artes plasticas en La Paz, B.C.S. y San Miguel de Allende. Ha

presentado exposiciones individuales y colectivas a nivel estatal.



Tatuaje en el cuerpo de la palma,

Fernando Tames Batha

Talla en palma, 35 x 80 x 35 cm, 2008.
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Tatuaje en el cuerpo de la palma,

Fernando Tames Batha

Talla en palma, 35 x 80 x 35 cm, 2008.

El premio de adquisicion en escultura, el segundo en la historia de las bienales,
fue para Tames Batha, con una escultura que muestra un trabajo de tallado sobre
el tronco de una palma. Espirales y figuras que simulan los tatuajes tribales
talladas sugieren la idea de una palma tatuada, sin embargo, las formas de
espirales y los mismos tribales son figuras que no conectan al espectador con una

idea mas alla. Se trata del tronco de una palma tallado con precision.

Fernando Tames Batha, (Tijuana, Baja California, 1948) se define como
pintor autodidacta. Ha realizado numerosas exposiciones individuales y colectivas
a nivel nacional y local, entre las més destacadas la Il Bienal de Pintura Diego
Rivera, 1989, en el Palacio de Bellas Artes y la Il Bienal de Pintura Rufino

Tamayo, en 1986.
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Frente y vuelta (Radiografia de un arbol marino),
Efrén Olalde San Chez

Grabado por presion digital sobre papel, 120 x 120 cm, 2008.
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Frente y vuelta (Radiografia de un arbol marino),

Efrén Olalde San Chez

Grabado por presion digital sobre papel, 120 x 120 cm, 2008.

Radiografia de un arbol marino consiste en un diptico. El primer cuadro presenta
una figura que sugiere la idea de un arbol abstracto que se ha formado con 6xido
sobre un fondo azul, la misma figura pero espejeada se muestra, también con
oxido sobre un fondo azul mas tenue en la segunda pieza. El titulo insinda que se
trata de la pieza de un barco, una lamina de un bote o la cubierta. La forma no
muy precisa sugiere un mapa donde el éxido es la tierra y el azul representa el
mar, sin embargo, estas conclusiones soélo pueden obtenerse debido al titulo, que

ofrece un norte al espectador para poder interpretar la obra.

Efrén Olalde San Chez, (Ciudad de México, 1947) estudio profesionalmente
en la Academia de San Carlos de la Escuela Nacional de Artes Plasticas de la
UNAM. Cuenta con exposiciones individuales y colectivas locales e
internacionales. En el afio 2010 obtuvo el primer lugar en la categoria de acrilico

dentro del concurso de pintura Art air, realizado en Ginebra, Suiza.
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3.2. El contexto de produccion

Una lectura seria obliga a considerar los factores que influyen en la producciéon de
los signos, del impulso creador en este caso. Dado que no todos los significantes
utilizados en las obras seleccionadas son conocidos, nos vemos en la necesidad
de recurrir al contexto de los autores en busca de pistas. La obra de arte,
deciamos en el primer capitulo, se compone por fondo y forma, y muchas veces el
creador recurre a formas nuevas, a crear un signo nuevo para un referente
universal. La semiltica viola sus propios limites naturales para intentar

comprender estos signos, que nos llevan a nuevas reflexiones.

Desde el momento en que se afirma que el trabajo de produccion de signos constituye una
forma de critica social, entra definitivamente en escena un fantasma que todo el discurso
precedente habia eludido continuamente dejandolo aparecer apenas en segundo plano.
(Anthropos, 1999: 4)

Todo signo ha sido producido en las coordenadas de un tiempo y de un espacio
sociales concretos, y voluntaria o involuntariamente refleja el sentir de una época.
Es por esto que la lectura del contexto descubre demasiados valores sociales,
morales, e ideoldgicos para dejarlos fuera. Considerarlos en una reflexion
semidtica es una practica de semiosis social. Sin embargo, esta es una de las
funciones o finalidades de la semidtica, lo que interesa es por qué se crea un

signo y con qué intencion.
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Revisar el contexto, nos enfrenta a los referentes especificos, a la idea que los
creadores tenian en mente, o incluso, a las ideas que influyen en los autores de

manera inconsciente.

La semiologia critica, quizds, como cualquier otra ciencia humana que plantea su objeto de
investigacion con criterio epistemoldgico y sentido de su propia historicidad, abre
interrogantes de fondo a los que nunca podra darse una respuesta definitiva. ¢Por qué
frente a toda realidad, ademas del afrontamiento factual de lo que hay, lo que esta ahi, lo
percibido, necesitamos un segundo nivel de reflexién, esto es, pensar lo pensado, observar
lo observado, reflexionar el objeto de nuestra primera reflexion? ¢Por qué necesitamos
hablar, conversar, definirnos como seres esencialmente dialégicos? (5)

La semiologia afirma que todo en el mundo tiene significado e interpela a toda
produccion social ya que nada en ella es gratuito. Todo tiene un por qué y un
como de acuerdo con sus condiciones histéricas de produccion (11). Bajo estas
notas de socio-semidtica analizo el contexto de produccién de las obras de la

Bienal.

Las obras seleccionadas fueron producidas entre 2001 y 2007, en Baja
California Sur. Los premios de adquisicion, como se puede observar en los
capitulos dos y tres, cayeron en un pequefio grupo de artistas que, resultan ser los
mAas representativos y a la vez, los mas reconocidos: Anibal Angulo, Yves
Gregoire Lizarraga, Julieta Sanchez-Hidalgo, Nora White Toole, Rigoberto Torres
Payén, Efrén Olalde San Chez, Fernando Tames Batha, Elti Alejandro Lopez Lora.
Este grupo podemos dividirlo en dos bloques generacionales, los nacidos antes, y
los nacidos después de los setenta. En su mayoria, con excepcion de Torres
Payan, se trata de artistas con estudios profesionales en el area de las artes

visuales.
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Las generaciones a simple vista parecen no significar gran cosa, sin
embargo, es relevante para conocer la postura del autor. La obra de Anibal
Angulo, la que se muestra en esta seleccion, es contemplativa y serena, es la
vuelta al origen del pintor que salié a la gran ciudad. Hay oficio y academia en el
trazo, sin embargo la experimentacion ya se dio. Lo mismo ocurre con las posturas
de Fernando Tames Batha, Nora White y Rigoberto Torres Payan, su discurso es

reposado, hay oficio y la tematica lleva un tono contemplativo.

Por otro lado, la obra de los jovenes, se muestra mas experimental, Julieta
Sanchez Hidalgo, Yves Gregoire Lizarraga y Elti Alejandro Lépez Lora. La obra de
Sanchez Hidalgo apuesta por el arte figurativo, lo aborda de una manera que se
podria decir es conceptual, reflexiona sobre la imagen y la naturaleza del arte
contemporaneo. Gregoire Lizarraga, experimenta con el arte conceptual utilizando
técnicas menos comunes. Los autores vivian por esas fechas en la Ciudad de

México.

Elti LOopez Lora, por su parte, muestra una obra que se queda a medio
camino entre lo figurativo y lo conceptual, el trazo delata la falta de oficio y es
digno tener en cuenta que sus estudios no son profesionales dentro del campo de
las artes visuales. Ha cursado talleres tanto en Baja California Sur como en San

Miguel de Allende, Guanajuato.

No se percibe discurso politico alguno en las obras. La tematica de la obra
seleccionada refleja busquedas personales. Experimentacion en la forma y en la

idea y los conceptos se perciben en el caso de los jovenes creadores.
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3.3. Contexto de recepcion

Las escuelas semiolégicas comparten unos criterios minimos, rescato los mas
pertinentes para esta investigacion: 1) la estructura del texto determina la
posibilidad de su andlisis e interpretacidn, 2) estas constancias estructurales son
la huella de su proceso de produccion histérica, 3) la recepcion del texto puede

ignorar el contexto en que fue creada.

En 2003 el gobernador de Baja California Sur, Leonel Cota Montafio,
inaugurd la primera Bienal de Artes Visuales del estado. En esa ocasion se

recibieron mas de sesenta obras y fueron seleccionadas las 25 mejores.

Se puede observar que cada vez hay mas apertura para el talento joven
que estudia y/o radica en la Ciudad de México, Guadalajara y Monterrey, de

manera que tiene acceso a exposiciones de talla internacional.

El jurado de la Bienal es seleccionado por Conaculta. La administracion de
la Galeria Carlos Olachea, al lanzar la iniciativa solicita apoyo en dos direcciones:
fondos y un jurado conformado por artistas y académicos con una trayectoria
sélida en el mundo del arte mexicano. Por lo que la pregunta aqui es ¢ la recepcion
de la obra ignora su contexto de produccion? La respuesta que observamos dadas
las caracteristicas de la obra y sus creadores, es que el jurado no ignora el
contexto. Sin embargo, le da mayor peso a la obra en si misma y lo que ésta

comunica.
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Los artistas seleccionados por el jurado, son aquellos que tienen mayor
conocimiento técnico y estilistico; en su mayoria, formados en escuelas
profesionales dedicadas a las artes plasticas. Con la excepcion de Rigoberto
Torres Payan, el uUnico de los artistas sin trayectoria o exposiciones tanto
colectivas como individuales. Su obra, premiada en la segunda Bienal, guarda
gran parecido con su obra seleccionada en la primera, ambos cuadros

presentados parecen pertenecer a la misma serie.

La obra seleccionada por el jurado fue evaluada en base a sus méritos

artisticos, independientemente de estilos, tematicas y técnicas.
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3.4. El sentido del discurso

El discurso visual de las Bienales de Baja California Sur, puede analizarse desde
diferentes enfoques, y puede también catalogarse con la finalidad de buscar
comprender su mensaje. Una de las prioridades del arte, es finalmente,
comunicar, expresar una idea. Bajo esta concepcion del arte como un acto
comunicativo, suponemos que el problema del arte contemporaneo (o
posmoderno) y su interpretacion radica en alguno de los elementos que conforman
el proceso de la comunicacion: emisor, codigo, mensaje, contexto, canal, y/o

receptor.

Si existe la duda sobre lo que transmite el arte contemporaneo, significa
que también esta fallando como medio. O bien el arte esta siendo producido sin
considerar al espectador, o0 el artista es sélo victima de la posmodernidad y refleja

el sentir de una sociedad superficial y cadtica.

Para Erich Kahler, queda claro “que “contenido” y “forma” no son sino dos
aspectos de una y la misma forma; el qué determina el cémo, y a la inversa, el
como no existe sin el qué que trata de comunicar’ (2009: 14). El analisis del
discurso demostré que el jurado de esta seleccion, privilegia al arte conceptual
sobre el figurativo, que le apuesta mas a la experimentacién y al talento joven. No
obstante, la duda persiste, ¢de verdad se justifica la experimentacién? ¢se estan
tocando temas profundos (o superficiales) de una forma original? ¢es cierto que

en estas piezas el contenido determina la forma?
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La tematica de las obras es variada, tratar de buscar cierta unidad tematica
seria complicado; como se sefial6 en paginas anteriores la busqueda de cada
autor es individual. Los creadores con trayectoria tienden hacia la contemplacion,
mientras que los mas jovenes hacia la indagacion, empero vale hacer la pregunta
¢indagacion de qué, hacia donde? El caso de Julieta Sanchez-Hidalgo nos
demuestra que reflexiona sobre el arte, sobre la frivolidad y lo efimero de la cultura
de la imagen. Por otro lado, Yves Gregoire Lizarraga y Elti Lopez Lora, emiten

reflexiones personales con signos abstractos y desconocidos por el espectador.

No existe un discurso soélido o unificado, aun asi, esto expresa el sentir de
una sociedad en vias de modernizacion. Finalmente, los diferentes discursos
comienzan a brotar. Hay pocos artistas visuales y no existe un estilo o corriente
predominante ni una tradicibn pictorica. Tenemos por un lado: artistas
consolidados y por otro, a los artistas formados después de los noventas que
tienden a experimentar con técnicas y medios mas alla de los convencionales. Al

respecto de la forma en el mundo del arte contemporaneo, Dondis sefala que:

El arte, y el significado del arte, la forma y la funcién del componente visual de la expresion
y la comunicacion han cambiado radicalmente en la era tecnolégica, sin que se haya
producido una modificacion correspondiente en la estética del arte. Mientras el caracter de
las artes visuales y sus relaciones con la sociedad y la educacién se han alterado
espectacularmente, la estética del arte ha permanecido fija, ancldndose anacrénicamente
en la idea de que la influencia fundamental para la comprension y la conformacion de
cualquier nivel del mensaje visual debe basarse en inspiraciones no cerebrales (2010: 2).

La estética del arte que argumenta Dondis, no considera los nuevos lenguajes que
la tecnologia ofrece a los artistas. Ciertamente, la evolucion del arte abstracto al

arte conceptual justifica la exploracion de nuevos lenguajes, pero el contenido se
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complementa con la forma. Es evidente que el arte conceptual no tiene que ser
profundo y que puede ser superficial, pero el espectador puede encontrar la

diferencia entre lo planeado y lo improvisado.

El arte conceptual exige fundamentos, ideas solidas que respalden el uso
de lenguajes nuevos en el campo visual. Y aunque el arte no esté del todo
logrado, es decir, que no exista un equilibrio 0 una correspondencia entre fondo y
forma, esto no significa que deje de significar. La significacion sera inconsciente, y
el acto comunicativo expresard un mensaje diferente al que el artista tenia

planeado. Sobre este mismo punto:

Los nuevos materiales son una de las mayores aflicciones del arte contemporaneo.
Algunos artistas confunden nuevos materiales con nuevas ideas. No hay nada peor que ver
al arte revolcandose en llamativas chucherias. La mayoria de los artistas que se ven
atraidos por estos materiales son los que carecen de la rigurosidad mental que les
permitiria usarlos bien. Se necesita un buen artista para usar nuevos materiales y
transformarlos en obra de arte. El peligro es, creo, darle tanta importancia a la fisicalidad
de los materiales y que eso se transforme en la idea de la obra (otro tipo de expresionismo)
(LeWitt, 1967: 3).

Aungue cada autor expres6 algo en cada una de sus obras, podemos

leerlas como un discurso que efectivamente comunica algo.

Las unidades culturales resaltan sobre el fondo de una actividad social que las vuelve
equivalentes entre si, y son postulados semi6ticos de esa ecuacion entre cédigos que la
sociedad realiza continuamente, de esa correlacion entre formas y contenidos que dan
substancia a una cultura (Eco, 1978: 139).

La desintegracion de la forma en las artes es abordada por Erich Kahler, y cabria
agregar también; la desintegracion de los contenidos. La idea de posmodernidad,
de arte posmoderno, permite ser experimental y antepone la duda y la tolerancia,

¢serd que el publico es ignorante porque no entiende la obra de arte? ¢nos
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encontramos frente a obras geniales que no logramos comprender? El discurso
observado en esta seleccion de obra ofrece un mensaje sencillo, contemplativo
sobre el paisaje en la mayoria de las piezas. En el trabajo de Sanchez-Hidalgo,

existe una reflexion sobre el arte, la imagen, la vanidad, y el rol de la muijer.

Argumentar que el sentido del discurso se suscribe dentro de la
posmodernidad, significaria que la obra toca temas politicos, sociales,
homosexualismo, feminismo, multiculturalismo, ecologismo, y/o altermundismo.

Se suple la representacion por la presentacion.
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Capitulo IV. El discurso identitario en las artes visuales BCS

4.1. El discurso de identidad en las bienales.

La identidad cultural se enriquece de diferentes fuentes, una de ellas puede
ser el arte, que expresa su interpretacion de la sociedad a través de su propio
lenguaje. O que expone ideas o costumbres sin interpretarlas. El arte es
producido dentro de un contexto determinado y es inevitable que esto se refleje o

represente en su contenido.

Muchos escritos sobre la sociologia del arte responden a esta tendencia, en el sentido de
gue persiste esencialmente la preocupacion de efectuar una reflexion estética sobre la obra
de arte pero ya no como antes en Vischer, Schelling, W4lfflin o Croce, que soélo se
interesaban en el individuo; ahora también se toma en consideracion el elemento colectivo;
se ha descubierto repentinamente, también en arte, la existencia del "individuo
socializado", para hablar como Lalo: un individuo que, mucho antes de que la obra de arte
adquiera forma, es portador de un espiritu colectivo a través del cual se expresa y se dirige
a los grupos receptores. Al considerar la obra de arte en el espejo de la estética
sociolégica, se ha descubierto igualmente que las evoluciones y las revoluciones artisticas
no son mas que sintesis de los esfuerzos aislados e independientes de numerosos
antecesores, y que el arte no nace de la nada, por el solo efecto del genio creador. Queda
por saber si valia realmente la pena movilizar los recursos de la sociologia para efectuar
tales "descubrimientos" (Bourdieu, 1978: 26).

Anteriormente, el arte podia influir en la formacién de las identidades
colectivas; regionales o nacionales. Anteriormente, porque en la actualidad,
aunque expresa el estado de una comunidad, no es precisamente formador de
sentido de pertenencia. El publico no siempre se identifica con la obra de arte, al
contrario, esto sucede cada vez menos. Existen obras, que el espectador
comprende o conoce los referentes y puede hacerlas parte de su bagaje cultural,
asimilandolas, por decirlo de alguna manera. Pero se ha observado que el arte
contemporadneo atraviesa una etapa donde se le acusa de una sospechosa

neutralidad. El lenguaje artistico como medio para elaborar la representacion de



100

un mensaje, ha pasado a convertirse en el mismo mensaje o en el distractor para

disfrazar la ausencia de un contenido.

La expresion artistica es un medio para acercarse, (a manera de grupo
focal) a la mentalidad de los artistas y observar las inquietudes que representan en
sus obras. De la misma manera, expresan una identidad cultural, tal vez no de
manera consciente, pero ciertamente existiran signos que nos remitirAn a una

sociedad con caracteristicas especificas.

La identidad expresada en el discurso, no refuerza de manera deliberada e
intencional el nacionalismo. No existen caracteristicas muy mexicanas que
apunten en tal direccidén, y aunque tampoco aparecen elementos regionales, si
encontramos paisajes y elementos marinos. El discurso se muestra neutral en
varios sentidos, carece de adjetivos, por un lado exhibe tranquilos paisajes
playeros y campiranos, y por otro, muestra la vida en la ciudad. Tampoco existe un
compromiso social o de rebelién, de inconformidad. El arte de esta seleccidon
apuesta por la forma, el mensaje no es una prioridad, (no en todos, pero en la

mayoria de los casos): “el medio es el mensaje”.

La idea de las Bienales es dar a conocer la obra plastica producida en el
estado y apoyar al talento local. No hay una intencién o un plan preciso de reforzar
algun tipo de identidad regional o un discurso politico. En el capitulo dos de este
trabajo aparecen fragmentos de las presentaciones de los catalogos a cargo del
gobernador en turno. El analisis de esos inventarios sumado al hecho de la nula
reflexion politica en la muestra, pone de manifiesto que las intenciones politicas no

influyen sobre los creadores. Se manifiesta en el discurso que acompafa cada
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catalogo las intenciones politicas del partido en el poder, pero no es suficiente
para permear en la mentalidad, después de todo es un discurso elaborado para
justificar la presentacion de obras seleccionadas que fueron realizadas con

anterioridad.

Las bienales otorgan la legitimidad que ocupan los artistas, el
reconocimiento oficial de la industria cultural mexicana que representa el sello de
CONACULTA. A pesar de otorgar los fondos, se ha establecido una politica de
apoyar sin interferir, el trabajo curatorial es comisionado a artistas y expertos en la

materia que deliberan de acuerdo a sus ideas y preferencias estéticas.

Existen diferentes identidades en el estado y se muestran en el discurso de
la obra, no existe una identidad sudcaliforniana como tal, se presentan rasgos y
podemos observar algunas caracteristicas sobre la identidad del artista local. La
postura apolitica, la neutralidad y la busqueda de satisfacer sus necesidades
individuales. El analisis pictérico nos muestra una sociedad que no atraviesa por

cambio o problema alguno, todo esta bien. Una sociedad feliz.

Desde principios del siglo xx la sociologia mostrd6 la necesidad de entender los
movimientos artisticos en conexién con los procesos sociales. Ahora, esa implicacion
"externa" del arte es mas visible debido al creciente valor econémico y mediatico
alcanzado por numerosas obras (Garcia Canclini, 2007: 3).

Ahora, como sefiala Garcia Canclini, el arte se hace mas visible cuando
consigue un patrocinio 0 mecenazgo aun cuando no muestra conexion con el
publico. O dicho en otras palabras, cuando no se da una experiencia estética. El

arte de Baja California Sur no logra ser legitimizado por el publico, no expresa el
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sentimiento de su comunidad, se muestra ajeno y distante. Y la pregunta que se
hace el publico es ¢ esto nos representa? ¢ expresa aquello que la sociedad quiere

decir en palabras y no puede?

Para que el discurso de los artistas visuales de B.C.S. nos represente es
necesario que se dé una identificacion con el publico. Las bienales no muestran un
discurso sélido y unificado, recogen voces multiples que expresan un discurso
inconsciente y reflejan de igual manera una identidad. Al hacer referencia al
discurso identitario de las artes visuales nos referimos a la informacion que sobre
este tema nos pueden arrojar estas diferentes opiniones. Como afirma Roberto
Marafioti: “El significado se extrae no internamente del signo sino externamente, a

partir de la accion que el signo provoca” (2004: 17).

El discurso de las artes expresa una identidad que apunta hacia lo global,
alejada de simbolos regionales y locales o nacionales, una identidad que puede
englobar a cualquier ciudadano. Sin embargo, Gilberto Giménez sefiala que no
existe una cultura global, y como consecuencia, no es posible una identidad global
porque no existen simbolos y proyectos de alcance mundial (2005: 483). El
discurso identitario de esta muestra pronuncia la necesidad de alejarse de lo
mexicano y lo regional en busca de un cosmopolitismo no tan bien logrado, o
superficial. No existen los elementos suficientes dentro de las narrativas de la
muestra que fundamenten la idea de artistas globales o cosmopolitas. José
Manuel Springer sefiala este como uno de los problemas del arte contemporaneo

en México:
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Aunque las exposiciones no pretenden profundizar en los aspectos sociales -quiza por eso
son el vehiculo para ofrecer una percepcién general sobre un pais- el problema que
ostentan es que no cuestionan el concepto mismo de su génesis: cémo abordar el aspecto
de lo nacional en un contexto global. ¢Cdmo presentar a un pais unificado y articulado en
una era en la que la globalidad afecta precisamente la homogeneidad cultural? (Springer,
2013)

Es evidente que la intencion comunicativa de los creadores no gira en torno a la
idea de crear o fortalecer una identidad colectiva de lo sudcaliforniano. Su
propésito como dice Springer, no es “profundizar en los aspectos sociales”, pero
es cierto que existe una aspiracion por salir de lo regional y lograr lo internacional.
En otros estados, los artistas buscaron a través del neomexicanismo, sin éxito
(Montero, 2013: 59), lograr colocar en el mercado del arte mundial. Situar el arte
dentro de un contexto regional limita el mercado, no se puede olvidar que los
artistas aunque viven principalmente de las becas y las instituciones publicas

buscan también colocar su obra en el mercado internacional.

La identidad relacionada con el paisaje, representada por un grupo de
los artistas de esta seleccion, es mas honesta y aunque sea un discurso repetido
ofrece mas posibilidades de identificacion que el nuevo discurso supuestamente
posmoderno, que niega lo local y no ofrece un territorio conocido con el cual se

puede identificar el espectador.

Para resolver los espacios de la propia identidad generada, como expresion individual y de
grupo, los sujetos normalmente se apropian de los recursos simbdlicos y de comunicacion
gue aparecen a su alrededor, asi como de los mecanismos y canales tecnolégicos para su
expresion en el mundo (Casas, 2005: 183).

Los politicos: gobernadores y directores de instituciones de cultura utilizan las

expresiones artisticas como simbolos que refuerzan un tipo de identidad, dandole
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otro sentido —en los textos incluidos en los catalogos—, al que los artistas

formulan en sus propuestas, pero esto sélo queda en una intencion.

4.2. Arte y politicas publicas

La institucién pone el fondo, es el jurado quien decide. La intencién del aparato
burocratico es apoyar artistas y utilizar un fondo destinado a la cultura. El jurado,
viene en calidad de expertos y designan las obras que consideran con mayor
calidad estética y mejor ejecucion técnica. Por otra parte, los artistas viven de las
becas, los fondos estatales y nacionales para la cultura y las artes, las bienales,
los premios de adquisicion, las convocatorias. Es importante sefialarlo, debido a
que no contamos con grandes galerias de arte que muevan la produccion local
dentro de un mercado internacional como ocurre en la ciudad de México o en otras
ciudades como Guadalajara, Monterrey o Tijuana. El artista que desee vivir de su
produccion tiene que ser forzosamente patrocinado por CONACULTA, e ingresar

al Sistema Nacional de Creadores.

La economia del artista depende de la politica cultural de forma indirecta, la
institucion no decide qué premiar o0 no insta a los artistas que trabajen un tema
especifico, lo vemos en los casos de esta muestra, cada quien trabaja sus propios
intereses. Sin embargo, si influye, el artista no se compromete en causas sociales
o politicas, y tampoco apunta a una exploracion de temas profundos o

complicados de la naturaleza humana. La postura del artista es neutral.

Es decir que la doble funcion del Fonca, desde la éptica de quien le dio forma, viabilidad y
presupuesto, consiste en apoyar la “libre creacion” y, a la vez, la internacionalizacién de los
creadores mexicanos, lo cual es consistente con las politicas impulsadas por Salinas pero
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quizd no tanto con el pensamiento de quienes solicitan y reciben sus apoyos (Ortufio,
2013: 2).

Las instituciones publicas se limitan a seguir el trdmite burocratico, que se
ejerzan los fondos para lo que estan destinados. La administracion de la galeria
Carlos Olachea gestiono las bienales y consiguidé los apoyos necesarios para

llevarlas a cabo. No fue una iniciativa federal.

Los fondos y apoyos que fueron apareciendo a partir de la iniciativa de
CONACULTA, desde el gobierno de Carlos Salinas de Gortari, con la idea de
modernizar México y apoyar las artes para competir a nivel internacional,
transformé la industria cultural de casi todos los estados. Los apoyos federales
financiaron la produccién visual de las dltimas tres décadas. A falta de
compradores e inversionistas las artes sobrevivieron gracias a Conaculta e
iniciativas como las de Tierra Adentro, las bienales y las becas estatales. Lo que
generé una época de gran mecenazgo a la produccién visual y muy poca
regulacion sobre la calidad de la obra. La figura del artista visual, al igual que la de
otros creadores, como los escritores por ejemplo, fue resguardada celosamente
por las instituciones de cultura, cumpliéndole todos sus caprichos, claro siempre y
cuando estos creadores no atacaran al sistema o metieran en problemas a las

administraciones publicas.

Las obras promovidas por estas instancias culturales dificilmente
encuentran compradores o coleccionistas que justifique tanta produccion. Los
apoyos publicos se convierten en la principal fuente de ingresos de los artistas

visuales.
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Las becas del Fondo Estatal para la Cultura y las Artes, en el ailo 2014
consistieron en apoyos econdémicos mensuales de cuatro mil pesos para jovenes
creadores y cinco mil pesos para creadores con trayectoria. Al respecto, Antonio

Ortufio hace una observacion pertinente:

Lo cierto es que resulta valido preguntarse si la comodidad que una parte sustancial de la
clase artistica nacional siente con el modelo de “estimulos” no ha obstruido o impedido un
debate pertinente con respecto al gran faltante en la politica cultural mexicana: un modelo
gue vincule la educacién publica y la creacion de publicos educados en la apreciacién de
las artes con las necesidades de financiamiento, distribucién y espacios de exhibicién de
los artistas y sus proyectos. Un modelo cuyo impacto social exceda el que consiguen trece
mil “estimulos” a lo largo de veinticuatro anos en un pais de ciento veinte millones de
habitantes (3).

La gran ausente: una audiencia educada y conocedora de arte. La insinuacion de
Ortufio responsabiliza a los creadores, aquellos que pertenecen al sistema, de
obstaculizar el acercamiento del publico a la obra. Pero es una aseveraciéon muy
arriesgada, podemos decir que no existe un plan o un proyecto que vincule,
regule, o certifique los resultados de tantos afios de estimulos a la creacién, pero
no es el caso de una clase artistica que obstruye, si bien, es verdad que puede

tomar ventaja de ello en aras de una vida dedicada a la creacion.

En el segundo capitulo de esta tesis menciono las ideas de los
gobernadores, directores y escritores que presentan los catalogos de las primeras
cuatro bienales. En ellos podemos distinguir los diferentes tonos de los discursos
empleados, por un lado, por ejemplo, el Lic. Leonel Cota Montafio hace referencia
a “los resultados superiores” de su gobierno en contraste con administraciones
anteriores. Como muestra esta el surgimiento de las bienales. Alfonso Gavito, sin

embargo, no hace mencion alguna a los logros, buenos o malos, de ninguna
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administracion. Sus palabras se dedican a sefialar el momento tan importante que
atraviesa Baja California Sur con el surgimiento de las bienales. Cabe sefalar que
es en la administracion de Gavito como director de cultura, que surgen premios y
becas para todas las disciplinas artisticas. En las bienales siguientes, el
gobernador Narciso Agundez Montafio reitera el rezago que sufria el Instituto
Sudcaliforniano de Cultura y los logros tanto de su administracion como la del
gobernador anterior. La directora de cultura, por su parte, sefiala el compromiso
del gobierno con el instituto. En el dltimo catalogo impreso, de la cuarta bienal, se
hace mencién a una crisis econémica y que pese a ella, el compromiso por apoyar

las artes no flagueara.

No se percibe en los discursos tanto de los gobernadores como de los
directores del Instituto Sudcaliforniano de Cultura, tampoco la intencion de crear o
fomentar algun tipo de identidad, sea regional, nacional o global. Si se percibe, en
cambio, un discurso politico que resalta los logros de la nueva administracion de
los gobiernos del Partido de la Revolucion Democratica y su compromiso con la

comunidad artistica.

Los artistas visuales de Baja California Sur son seleccionados por un jurado
compuesto por artistas con trayectoria nacional. Podemos afirmar que el jurado es
ajeno a estas intenciones politicas y que los méritos de los artistas ganadores son
propios. Una lectura global de los catdlogos nos muestra nombres que se repiten
constantemente entre los ganadores y los seleccionados: Anibal Angulo, Yves
Gregoire Lizarraga, y Julieta Sdnchez-Hidalgo. Los artistas expresan, cada uno a

su manera, un discurso individual, su intencién no es crear un discurso colectivo
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que ponga de manifiesto una identidad concreta. Sin embargo, las diferentes
voces del arte contemporaneo de Baja California Sur se manifiestan en tipo de
eventos. Las bienales recogen esta muestra, a manera de grupo focal y nos

entregan las inquietudes particulares de cada uno de los creadores participantes.

4.3. Arte e identidad posmoderna

Una identidad posmoderna reflejaria inquietudes de altermundismo, feminismo,
homosexualismo, cosmopolitismo, multiculturalismo. Se habla ya de cémo la
posmodernidad ha quedado atras y aunque los artistas de Baja California Sur no
han dicho nunca ser posmodernos y se mantienen al margen de estandartes, es
evidente que no han dado el paso de la modernidad a la posmodernidad. Si el
rumbo de esta investigacion se dirige hacia la posmodernidad es porque es ahi
donde ubicamos al arte contemporaneo en México y donde deberia estar inserto

en el arte de Baja California Sur.

La temética de la obra de esta seleccion, se acerca mas a expresar una
identidad moderna. Las alusiones al paisaje, las obras abstractas y las esculturas
son producidas por creadores nacidos antes de los setentas. Mientras que los
creadores nacidos después de estas fechas ambicionan lograr el arte conceptual.
De manera que podemos identificar dos discursos generacionales, el primero

refleja una identidad mas consolidada que se apega a elementos clasicos sin
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arriesgarse demasiado, como el arte abstracto, una de las formas predilectas del

arte moderno.

Los elementos que aparecen en estos cuadros hacen referencia a la vida
en la playa y el campo, y aunque son motivos regionales o caracteristicos de la
identidad sudcaliforniana no los manejan de una forma que explote el exotismo del
estado. La omision de lo regional y la neutralidad del mensaje contemplativo nos
indican una intencion de crear una obra mas universal. En primera, porque como
ya fue sefialado anteriormente, porque después del patrocinio del gobierno, el

mercado extranjero significa la segunda opcién.

La palabra “mercado”, comodin habitual de las conversaciones de este nuestro tiempo del
progreso, se puede entender desde diferentes punto de vista: ya sea mercado como
sinbnimo de demanda, es decir, como necesidad que busca cumplimentacion en los
productores y su distribucién especializada; o también mercado puede ser entendido como
la entidad estructural que abarca, no solo la cumplimentacion de las necesidades, sino su
fomento e invencién (lturbe, 2012: 45)

Uno de los rasgos de la condicion posmoderna que sefiala Jean Francois
Lyotard es el caracter deslegitimizador (1987: 5). Una vez acabados los relatos
totalizantes y situando cada relato dentro de su propio contexto la legitimacion
cobra otro sentido, hay mas posibilidades. Daniel Montero argumenta al respecto:
“Pero, ¢hacer obras es suficiente para tener legitimidad? La respuesta a esa vieja
pregunta es una vieja respuesta: no” (Montero: 156). Sin embargo, el artista no
busca crear arte posmoderno y legitimizarlo, sino ser reconocido como un creador
serio y obtener los beneficios de entrar al sistema. La legitimidad se consigue con
el tiempo, con el publico, creando una identificacion. El momento en que el artista

crea una obra y es comprendida por un lector “ideal” estd cumpliendo con su
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finalidad ultima. Dicho de esta manera, podemos decir que el problema que
presentan las bienales es que el publico se aleja cada vez mas de esta

identificacion con la obra.

Mario Vargas Llosa hace una acusacion severa sobre la actitud de los

artistas contemporaneos:

Pero en nuestros dias, en que lo que se espera de los artistas no es el talento, ni la
destreza, sino la bravata y el desplante, sus atrevimientos no son mas que las mascaras de
un nuevo conformismo. Lo que era antes revolucionario se ha vuelto moda, pasatiempo,
juego, un &cido sutil que desnaturaliza el quehacer artistico y lo vuelve una funcién de Gran
Guifiol. En las artes plasticas la frivolizacion ha llegado a extremos alarmantes (Vargas
Llosa, 2009: 19)

En nuestro caso de estudio no alcanzamos esos extremos, podemos sefalar
como Vargas Llosa la frivolizacion de las artes plasticas, pero no de una forma
general. Segun los parametros de Fredric Jameson (1998: 120), una caracteristica
que si se cumple es el abandono de la busqueda de lo absoluto, que ofrece una
salida facil y nos acerca a un arte superficial e incluso, lo frivolo no es algo
precisamente reprobable. La obra de Yves Gregoire Lizarraga, “Ensayos graficos
para una manera de exhibir un margen de error” nos sugiera esta reflexién, sin
embargo para el publico no es suficiente. Pero por otra parte, esto coincide con la

postura de Bourdieu:

A medida que el campo intelectual gana autonomia, el artista afirma con fuerza cada vez
mayor su pretension a ella, proclamando su indiferencia respecto al pablico. Sin duda, con
el siglo XIX y el movimiento roméantico comienza el movimiento de liberacién de la intencién
creadora que hallaria en los te6ricos del arte por el arte su primera afirmacion sistematica.
Esta nueva definicidn revolucionaria de la vocacién del intelectual y de su funcién en la
sociedad no siempre se percibié como tal, en virtud de que lleva a la formacion del sistema
de representaciones y de valores constitutivo de la definicion social del intelectual que
nuestra sociedad admite como obvia (Bourdieu, 2002: 12).
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Esta si es una caracteristica de los artistas sudcalifornianos y el problema se debe
a la falta de retroalimentacion, talleres de capacitacion, opinién de la audiencia de

las exposiciones y ausencia de una voz que ejerza la critica de arte.

Lo posmoderno en las artes suponia una multiplicidad de relatos que
abordaran temas diversos, que la exploracion en la tematica justificara la
experimentacion dentro de los parametros de lo conceptual. Pero no fue asi,
ciertamente la generacion de artistas mas jovenes, los nacidos después de los
setentas, se acercan mas al arte posmoderno y muestran incluso, una identidad

posmoderna, pero no es del todo lograda, su frivolidad no es intencional.

A la muerte del arte por obra de los medios de comunicacién de masas, los artistas a
menudo respondieron con un comportamiento que también €l se sitla en la categoria de la
muerte por cuanto se manifiesta como una especie de suicidio de protesta: contra el Kitsch
y la cultura de masas manipulada, contra la estetizacion de la existencia en un bajo nivel, el
arte auténtico a menudo se refugié en posiciones programaticas de verdadera aporia al
renegar de todo elemento de deleite inmediato en la obra -el aspecto "gastronémico" de la
obra—, al rechazar la comunicacién y al decidirse por el puro y simple silencio (Vattimo,
1987: 52).

Los relatos de Julieta Sanchez Hidalgo abordan reflexiones sobre el arte y sobre la
mujer, la importancia o la frivolidad de la imagen, y los aborda con obras
conceptuales que incluyen arte figurativo, su propuesta consiste en comunicar una

idea al publico, no se esconde bajo el traje del arte conceptual.
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V. Conclusiones.

La identidad en las bienales de Baja California Sur se expresa, en apariencia, de
forma inconsciente, los artistas no buscan deliberadamente fortalecer una
identidad especifica. Es el conjunto de sus visiones que conforman la muestra de
un discurso sobre la identidad sudcaliforniana. Estas visiones, no necesariamente
comunican una identidad regional, como se ha observado en capitulos anteriores,
los artistas visuales de Baja California Sur van primordialmente tras lo urbano, el
cosmopolitismo. Es perceptible la busqueda de un dialogo con la mundializacion
en el arte, un afan urgente por alejarse de cualquier rasgo que lo caracterice como
excesivamente regional. De la misma manera no expresan una identidad concreta,
ni una identidad colectiva, sino multiples identidades. EI discurso que
tradicionalmente se ha conceptualizado como regional, aparece en apenas un
cuadro: “Campifia Guaycura” de Rigoberto Torres Payan. La identidad
“‘posmoderna” aflora en la obra de Yves Gregoire Lizarraga y Julieta Sanchez-
Hidalgo, con obras mas cercanas a lo conceptual. Mas ello aparece en la obra de
s6lo dos de ocho artistas. La mayor parte del resto de las obras caben en la
definicion del arte moderno. Un arte experimental que se ha institucionalizado, una

indagacioén estética que reposa en las formas del arte abstracto.
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Encontramos el discurso del arte en vias de posmodernizarse. Es valido
aclarar que la identidad de esta investigacion se constrifie exclusivamente a la del
discurso de las artes visuales. Ciertamente, las artes y las manifestaciones
culturales expresan relaciones con otras estructuras institucionales, econémicas o
sociales, como se ha visto en esta investigacion. Estas estructuras determinan el
estado actual del arte, y son, en nuestro Estado y en nuestros artistas,

principalmente, factores econémicos.

En el discurso de esta muestra estan presentes diferentes voces; en su
mayoria expresadas a través de las formas clasicas y mas representativas del arte
moderno: el arte abstracto, por otro lado, aun hace presencia el paisaje. Una
menor cantidad de obras conceptuales por parte de los creadores mas jovenes
indican la intencion de dar el salto del arte moderno al arte posmoderno. El arte
conceptual no es un parametro temporal como pudieran serlo el arte moderno o
posmoderno que definen un tipo de arte de épocas especificas. Como Octavio Paz
sefala en Los privilegios de la vista: “Para ver de verdad hay que comparar lo que
se ve con lo que se ha visto. Por eso ver es un arte dificil: ¢,como comparar si se
vive en una ciudad sin museos ni colecciones de arte universal? (1997: 25)".
Precisamente el arte conceptual que impera en el mercado del arte posmoderno.
Aln mas, el video y la instalacidén se colocan entre las modas imperantes, que por

el momento no aparecen en la escena local.

El arte posmoderno en las Bienales de Artes visuales de Baja California Sur
se expresa en la obra de Julieta Sanchez-Hidalgo, en la que podemos observar

algunas caracteristicas que menciona Fredric Jameson como el pastiche, la
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nostalgia del presente, la metatextualidad y otras caracteristicas también de las
ideas estéticas posmodernas: la reflexion sobre el arte, sobre la imagen, el

feminismo.

En la obra de Yves Gregoire Lizarraga y Elti Alejandro Lépez Lora, hay
también ejemplos del arte conceptual con intenciones de posmodernizacion.
Definitivamente no entran en la definicion del arte moderno, la inquietud presente
en sus obras nos confirma una intencién cosmopolita. El discurso de la generacion
mas joven pretende dialogar con el arte posmoderno desde Baja California Sur. La
identificacion de las generaciones posteriores a los afios setenta es con una
cultura y una sociedad diferente, mundial, una generacion post MTV, que se
encuentra tanto mas cercana de una identidad global que de una identidad
sudcaliforniana representada por cactus y choyas. Por otro lado, la generacién
anterior se identifica mas con estos simbolos e iconos de la naturaleza que

expresan la vida en Sudcalifornia.

El sentido del discurso de esta muestra habla de una comunidad artistica en
vias de superar la modernidad, por un lado, y por otro, de artistas que dominan el

discurso del arte moderno.

El problema de la recepcion en las Bienales radica, ya sentado lo anterior,
en primera, en que el publico es tan heterogéneo como la misma muestra. Es
improbable que los asistentes a las exposiciones se identifiquen con obras
conceptuales de las que no tienen las referencias o que aun teniéndolas no

expresen ideas en las que se vean reflejados. Como se sefiald en el tercer
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capitulo, los jueces deciden otorgar los premios de adquisicién a aquellas obras

que tienen mayor mérito tanto en el manejo de la técnica como en lo conceptual.

Sobre la cuestion de si el arte producido en el estado nos representa como
comunidad sudcaliforniana, la respuesta es negativa. Las inquietudes de los
artistas son individuales y no presentan una intencién integradora o tematicas

sociales de indole colectivo.

En el momento que atravesamos actualmente es complicado encontrar una
sola direccion en el trabajo de los artistas contemporaneos de Baja California Sur.
La velocidad con que surgen nuevas propuestas visuales y con que se renueva la
plantilla de los artistas que gozan de la legitimacién oficial, abre el dialogo a otros
discursos. Luz Maria Sepulveda lo argumenta mejor: “no encuentro una inclinacion
en la produccidon contemporanea hacia la busqueda o la conformacion de una
identidad nacional, o siquiera regional o local (237)”. Una caracteristica en este
campo es la homogenizacién, aunque las voces son cada vez mas y mas
diferentes, con temaéticas individuales, fragmentos de diferentes culturas que
expresan experiencias de vida, visiones particulares que tienden a lo global. Sin
embargo esto también es una sefal de aquello que se esta buscando. Octavio Paz
cerraba uno de los ensayos de Los privilegios de la vista con la pregunta: “;para
qué se pinta?”. Ahora tenemos la respuesta, el artista contemporaneo va tras una

identificacion con una cultura global.
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