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Paula Toto Blake - “La casa simbdlica”

Durante la primera década del Siglo XX el etn6logo aleman Robert Lehman-Nitsche, por aguel enton-
ces director del Museo de Ciencias Naturales de La Plata, estudia una serie de eventos antropoldgicos
acopiando material folcldrico, lingdistico y mitologico de enorme valor para la historia argentina. En
su paso por Buenos Aires, Katherine Dreier y Marcel Duchamp declaran haber quedado impresiona-
dos con las investigaciones de Lehman-Nitsche, con sus archivos y curiosidades. Raul Antelo anot6
alguno de sus pensamientos en Maria con Marcel. Duchamp en los trépicos, “la choza gaucha es
una sobrevivencia prehistorica de culturas europeas mediterraneas, pero también, simultdneamente,
una construccion rastica colonial...” En el afio 2013, mientras Paula Toto Blake desmonta una de
Sus exposiciones, una tragica inundacion azota su ciudad natal. La Plata, construida en funcion de un
disefio masonico redine en su rigurosa planificacion valores metafisicos y materiales, la fraternidad y
la igualdad junto a la albafiileria como oficio magistral. En los principios de la logia, iniciada en los
siglos XVIl'y XVIII, encontramos antecedentes que se remontan a la Edad Media, especialmente a las
catedrales goticas. Asi, la arquitectura, la urbanistica y el paisaje moderno se inscriben en la tierra
siguiendo las coordenadas de un texto ancestral, donde la geografia traza un abecedario simbélico
entre lo antiguo y lo actual, lo mitico y lo real, destejiendo lentamente el hilvan lineal del tiempo.
Paula Toto Blake interviene fotografias de lugares paradigméticos de la ciudad con figuras masonicas
propiciando la sobrevivencia de lo perenne al caos de una lluvia interminable. Las plantas arquitecto-
nicas de las catedrales goticas fueron artefactos perfectos para la fe cristiana sin embargo los pueblos
godos esclavizados como constructores dejaron huellas de su cosmovision némade. Segun Gerard
de Séde un universo oculto de rastros paganos se encuentran subsumidos en esos monumentos. El
desfasaje del tiempo sobre la materia denota sus diferentes versiones en el mundo de las imagenes y
los conceptos: asi como Duchamp irrumpi6 en el legado de Lehman-Nitsche con su visita al museo y
los godos fisuraron la ley del amo con las letras de sus runas, Paula Toto Blake dibuja lo antiguo en
formas que se actualizan, animando las capas tectonicas con un destello oculto.

Mariana Robles
Area de Investigacion Museo Caraffa



Génesis y destruccion

La ciudad de La Plata posee una génesis fundacional cautivante.
A diferencia de otras ciudades del pais, cuyo cuneo fundante se
inscribe en matrices cruzadas entre la administracion virreinal e
iconologias clericales, La Plata evidencia un tejido urbano cuya
traza estructural es un simbolo masoén. Proyectada con instru-
mentos de precision, el compas, la escuadra, el nivel, la ploma-
da, su disefo pertenece a una conciencia de época, progresista,
y de logia masdnica, de valores éticos, politicos y sociales no
clericales e ilustrados.

La obra de Paula Toto Blake, que se presenta en la sala 1 del
Museo Caraffa, parte de una investigacion exhaustiva sobre la
ciudad de La Plata, de su pasado fundacional, masonico. Esta
génesis, sostenida por valores del progreso ilustrado, a fines del
Siglo XIX, se contrapone con la experiencia de la destruccion
sufrida en la ciudad por la inundacion de 2013, que dej a la
poblacién en un estado de desolacion y rabia ante la respon-
sabilidad de la administracion estatal en esta tragedia. El dia 2
de abril, La Plata colapsd por el desborde de un dique de con-
tencion ante el fuerte caudal de lluvias. El mismo dia, Toto Blake
desmontaba la exposicion “Fragilidad”, en Buenos Aires. En ella
reunia un conjunto de imagenes fotograficas donde evidenciaba
rastros de destruccion y el paso del tiempo, como huellas de la
fragilidad humana ante la muerte. La Plata es la ciudad natal
de la artista y alli reside parte de su familia. Esta coincidencia,
hablar de la fragilidad en el momento en que La Plata colapsa-
ba, fue el motivo por el cual Toto Blake decidié comenzar con el
trabajo que hoy muestra “La casa simbdlica”. Las vivencias de
los hechos tragicos de esos dias, la experiencia de la comunidad
cercana, las imagenes de las marcas de nivel del agua sobre
los muros de la ciudad tras el paso de la inundacién, motivaron

un trabajo de archivo e investigacion, tanto de la historia de la
ciudad como de estos hechos actuales.

Un pasado moderno repleto de simbologias y de iconografia ma-
sonica. Un presente marcado por la catastrofe y la desolacion. La
dualidad de las imagenes se muestra casi como oximoron. Pa-
radojas entre o que perdura y lo que cae; entre el monumento,
como simbolo de autoridad de la Historia, y el anti-monumento,
como necesidad de volver a memorias y experiencias singulares.
La traza simbolica masonica se superpone a las imagenes foto-
graficas de monumentos, iconos del poder y del saber. El tejido
informe de la destruccion se advierte en este procedimiento dual
que realiza la artista: los mismos edificios son transformados



en anti-monumentos y ponen en evidencia sus propias fisuras.
Las imagenes funcionan asi como dispositivos: son entramados
complejos de signos de poder (edificios clave en la conformacion
de la autoridad institucional, politica, académica), y de lugares
de saber (el conocimiento como ncleo preponderante en la ac-
tividad masdnica, la hegemonia de los discursos cientificos. . .).

La anulacion del contexto en las fotografias es otro significante
clave en la obra de Toto Blake. La atmdsfera de las imagenes
parece carecer de temporalidad, lleva la mirada a un lugar sin
historia. Una paradoja sin dudas, ya que la historia es fundante
de todo proceso poético en estas imagenes. Sin embargo, el
pasado y la memoria se concentran en los diferentes planos de

la imagen, el edificio, el monumento, la localizacion, y luego, la
simbologia masoénica, o la huella de la destruccion actual. La
historia se condensa alli, pero se vuelve anacronica en el resto
de la fotografia. No hay “clima”, no hay atmosfera, no sabemos
como es el dia, cudles son los rastros de la naturaleza en la
imagen. Como si la temporalidad solo quedara enmarcada
en el rastro fisico del cemento monumental. En este senti-
do, existe cierta reminiscencia a la fotografia conceptual de
Bernd & Hilla Becher, donde los recursos técnicos se ajustan con
el fin de hacer andlogo cualquier rastro natural en la imagen,
haciendo que nuestra mirada tenga un solo foco, el monumento,
convertido en despojo: el anti-monumento.

Algo se juega en esta dicotomia: los monumentos del saber y
del poder devienen iconografias duales, develan su pertenencia
a una fundacion de logias masonicas a la vez que muestran su
condicion siempre pendiente de convertirse en anti-monumen-
tos, en 1a huella de la destruccion inminente. Es el interés de
Paula Toto Blake evidenciar, bajo la forma sensible, las multiples
dimensiones que esconde la trama de esta geografia.

Carina Cagnolo
Curadora

Imagenes: Dardo Rocha y Plano de la Giudad de La Plata (Libros) - 2017
Fotografias Intervenidas. Impresion lambda calada con

simbologia masonica (compas, escuadra y estrella de 5 puntas)
aplicada en capas de acetato plegado y acrilico.

63 x 72 x 7 cm. ¢/u (Diptico)



Palacio Municipal - 2014
Fotografias Intervenidas. Impresion lambda, recortes laser de metacrilato aplicado y martillado, acrilico. Impresion lambda calada con simbologia masénica
(compads y escuadra de acuerdo al disefio de la planta de la ciudad de La Plata) aplicada en capas de acrilico - 42 x 60 x 6 cm. c/u (Diptico)



Palacio de Gobierno - 2014
Impresion lambda, recortes laser de metacrilato aplicado y martillado, acrilico.
Impresion lambda calada con simbologia masénica (estrella de 5 puntas) aplicada en capas de acrilico - 42 x 60 x 6 cm. ¢/u (Diptico)



Paula Toto Blake

Nace en La Plata en 1972. Es Licenciada en Artes Plasticas por la Fac.
de Bellas Artes, Universidad Nacional de La Plata. Desarrolla su obra en
fotografia, objetos e instalaciones.

RealizO numerosas exposiciones individuales y colectivas en Argenti-
nay en el exterior. Ha exhibido su trabajo en elCentro Cultural Reco-
leta, Buenos Aires; Sculpture Space, New York; Malba; Museo MFAH
de Houston; Centro de Arte Contemporaneo, Donostia -San Sebastian,
Espafia; MAR, Museo de Arte Contemporaneo, Mar del Plata; MACLA,
Museo de Arte Contempordneo Latinoamericano, La Plata; Centro Cul-
tural Borges, Bs As; Gentro Cultural Federcuture, Roma, Itélia; MACRO,
Museo de Arte Contemporaneo de Rosario; por nombrar algunos.
Trabajo junto a las galerias Galeria Sicart, Barcelona; ROLF Art, Buenos
Aires; Galeria Arte x Arte, Buenos Aires; Galeria EI Paseo, Uruguay; Ga-
leria Isabel Aninat de Chile y Galeria The White Lodge, Cordoba.
Recibi¢ el Subsidio a la Creacion de la Fundacion Antorchas, Beca
intercampos I Fundacion Telefonica, Premio Universidad de Bologna,
Italia. Beca National Endowment for the Art, Artist in Residency Program
Sculpture Space de New York, Residencia Artistica, Arteleku, San Sebas-
tian, Espafia. Beca a la Creacion de la Presidencia de la Nacidn y de la
Secretaria de Cultura Argentina.

Vive y trabaja en Buenos Aires.

TheWhiteLodge™

Museo de Ciencias Naturales - 2015

Fotografias Intervenidas. Impresion lambda, recortes laser de
metacrilato aplicado y martillado, acrilico. Impresion lambda calada
con simbologia masonica (columnas jonicas pertenecientes a la
fachada del mismo edificio) aplicada en capas de acrilico.

63 x 72 x 7 cm. ¢/u (Diptico)



6 Premio AAMEC de Fotografia Contemporanea Argentina

¢Sonaran los fotografos con Guitarras Eléctricas?

2018.

La Fotografia (como todo el espectro de la representacion visual) ha sido atravesada por el crecimiento asin-
totico de las tecnologias. Los algoritmos, nuevos actores invisibles pero omnipresentes en la creacion de casi
todas las cosas, han facilitado hasta lo indecible la captura, la difusion y el proceso de la imagen fotogréfica.
En este topico, hoy dia es relativamente simple alcanzar estandares de calidad profesional, impensados hace
tan solo algunos afios.

En la cultura global contemporanea, los criterios sobre la buena imagen parecen haberse estandarizado en una
coleccion de filtros de Instagram. Tomar buenas fotografias es cada vez mas facil y estd al alcance de todos.
La llamada fotografia contemporanea, también presa en este pardigma, reacciona sobrepasando esos limites
que la han definido historicamente: sus bordes han ido reptando sobre territorios propios del disefio y la
ilustracion. A veces su esencia se disuelve en la hibridacion de soportes, también una caracteristica de 1a
contemporaneidad.

Si bien tomar buenas fotografias es cada vez mas facil, definir qué es fotografia es cada vez mas dificil.

En este contexto: ;sigue teniendo sentido realizar un premio de fotografia?

De esta muestra (la sexta edicion del Premio AAMEC) quizas parta un esbozo de respuesta a esta pregunta
inquietante. ;Qué hace que estas iméagenes sobrevivan y se destaquen entre la jungla visual que atravesamos
diariamente? ;Qué hay en estas imagenes que rescate de la fotograffa algo de su valiosa identidad?

Si bien todo premio es un recorte de un contexto mayor, elegir entre lo que los fotografos han enviado nos puso
ante el desafio de descifrar tendencias y actitudes: ;,como se piensa un fotografo a si mismo y a su obra, ya bien
dentro del nuevo milenio? ;Cudl es y como ha plasmado la relacién con su contexto?

De las respuestas a estas preguntas suge la seleccion que hoy presentamos.

Mas que a una fotografia realizada por un fotdgrafo y entendida como un logro en si mismo, hemos premiado a
buenos artistas que han encontrado en esta técnica una manera de expresarse.

Un premio de arte es un premio a la resistencia romantica de una clase de sensibilidad que aun no quiere
sucumbir.

Vivimos en un momento donde las paradojas se suceden ininterrumpidamente; donde los paradigmas parecen
correrse con demasiada y sospechosa facilidad; donde el o0jo se torna insensible ante la vertiginosidad de las
imagenes que se suceden fugaces y veloces en las pantallas de un celular.

Joan Fontcuberta, desde su dltimo libro, se pregunta si los androides sofiardn con camaras fotograficas. Mi
pregunta, en cambio, es inversa: jllegardn los fotografos a ser sofiados por camaras inteligentes?

Ambos, parafraseamos el titulo de la celebre novela de Philip Dick: vivimos en un mundo gobernado por fic-
ciones y cada vez mas parecido a esa fantasia ciber punk admirablemente plasmada por Ridley Scott en Blade
Runner,

Sea cual fuere ese suefio y quién lo suefie, hoy celebramos el verdadero sentido de las buenas fotografias,
€S0 que es Unico, imprecedero y a la vez enorme: el poder detener el tiempo, el obligarnos a fijar la mirada en

aquello que vale la pena mirar. . )
a a p Gabriel Valansi
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Florencia Blanco - “Salon de fiestas Andrés Blasina - “020 (De la serie Jimena Bordes - ‘N-7"- 2017 Marcela Bosch - “El desierto de lo
andino #1" - 2018 Symptoma)” - 2017 Collage analdgico digitalizado real 1"- 2018 - Digital intervenida
Digital, toma directa - 54 x 80 cm. Digital, toma directa - 45 x 100 cm. 100 x 100 cm, 78 x 115 cm,

Susana Cabrera - “Aura II” Azul Cooper y Maria Storni Javier Cortéz - "Post # Néstor Crovetto - “Fuera de lugar:
2018 - Digital sobre PVC templado "Qué hubiera sido II" - 2018 San Roque” - 2018 - Digital, toma Desfase” - 2018 - Digital
50 x 75 cm. Digital, toma directa - 60 x 90 cm. directa impresa s/papel de algodon 40 x 60 cm.
50 x 40 cm.



Lucas Di Pascuale - “Lonicera Sergio Fasola - “NN” Lorena Fernandez - “Economia del Manuel A. Fernandez - “S/t #7"
Caprifolium Blossfeldt” - 2018 2017 - Digital editada don” - 2017 - Digital, toma directa 2018 - Captura de pantalla +
Fotografia plein air del retrato de una 40 x 50 cm, 50 x 90 cm. (diptico) fotograffa digital - 80 x 150 cm.

fotografia - 26 x 20,3 cm.

Lihuel Gonzalez - “Querido Museo” Santiago Gonzalez Chipont - “Sin Marcos Goymil - “S/t de la serie La Estrella Herrera - “S/t de la serie
2018 - Digital, toma directa titulo Blanco” - 2015 - Digital, métrica y la lagrima” - 2017 - Digital Sexto Continente” - 2017 - Gelatina
90 x 150 cm. (Poliptico) collage rotativo - 100 x 80 cm. impresa en lambda - 88 x 108 cm. de plata - 40 x 170 cm. (Poliptico)

1"



Todas las imagenes son detalles de las obras

Karin Idelson - “El tiro federal #2" Silvina Jigena - “2:00 hs.”
2018 - Digital, toma directa 2016 - Digital, toma directa
60 x 60 cm. 50 x 70 cm,

Damian Linossi - “¢Alguien te Lorena Marchetti - “La ciudad es
comio la lengua? Paisaje 1" - 2015 un enorme Chroma Key” - 2017
Analogica - 79 x 100 cm. Digital, toma directa - 60 x 90 cm.

César Lafalce - “Cruce RN 40y
RN 7"-2017
Digital, toma directa - 70 x 100 cm.

Nicolas Martella - “El dia es un
atentado (Nellys Café. Arjeplog, Nor-
rbotten, Sweden)” - 2016 - Captura
de pantalla de transmision de camara

de vigilancia - 31,5 x 37,5 cm.

Estefania Landesmann - “S/t 1
(Partidas simultaneas)”
2017 - Digital, toma directa
135x 90 x 10 cm.

Guillermo Mena - "Rocket failure”
(extracto) - 2018 - Procesamiento
digital de captura de video
65 x 120 cm.



Gabriela Muzzio - “Seda” - 2018 Andrea Ostera - “Sin fitulo Mao Ovelar - “Accion #5" Gabriel Paez Pena - “Lux (Rgmer)”
Digital, toma directa impresa sobre (Coaquaduss)” 2015-2016 - Plata 2017 - Digital, toma directa 2017 - Digital, toma directa
papel de algodon - 60 x 50 cm. en gelatina - 25 x 25 cm. 56 x 84 cm. 53 x 64 cm.

Lucia Peluffo - “Rayograma de un Lucila Penedo - “S/t. De los Paulo Ravarino Fast - “S/t” Gabriel Rud - “Naturaleza muerta

caballito de Playmobil - 2017 ordenes del amor” - 2017 - 35 mm 2017 - Digital, toma directa con productos” - 2018
Rayograma. Gelatina de plata tonifi- impresa analogicamente, fotocopiada 60 x 90 cm. Fotogrametria - 22,5 x 30 cm.
cada al selenio - 13,5 x 18,7 cm. y digitalizada - 145 x 200 cm.,



David Schafer - "Pared este del Pepe Tobal - “Volcan 1" - 2015 Agustina Triquell - “Tierra de nadie”

patio #2 del ex D2" - 2015 Digital, toma directa. Impresion 2017 - Instalacion, técnica mixta
Directa con pelicula de 1969 sobre tela - 80 x 150 cm. 120 x 200 cm.
100 x 100 cm.

o e BT
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Diego Villarruel - “S/t - de la serie Martin Volman - “1,44" Lucia Von Sprecher - De la serie
In Verosimil” - 2018 2015 - Digital, toma directa “El cuerpo herido” - 2018
Digital, toma directa - 60 x 90 cm. 16,5x 12,5 ¢cm. Digital - 90 x 60 cm.

Agradecimientos: Atilio Bugliotti, Julio Ferreyra, Cristina De Biasi y Amigos del Arte.
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“Incertidumbre”

Realidad desplazada
Ver es siempre una operacion de sujeto,
por lo tanto una operacion
hendida, inquieta, agitada, abierta.

Georges Didi-Huberman

Incertidumbre es un singular conjunto de obras fotograficas, pinturas, serigrafias y grafitos de los
artistas Juan Andrés Videla, lleana Hochmann, Nestor H. Crovetto, Marcela Bosch, Manuel A. Fer-
nandez, Patrick Glascher y Rosana Simonassi, curado por Maria Carolina Baulo. Las imagenes en
blanco y negro de paisajes y cuerpos actualizan un enunciado proferido por la curadora, la reunion de
medios de representacion responde a la clarificacion de un engafio comdn, o cultural, que sostiene:
que aquello que aparece representado en las obras de arte, es real. Segun Baulo dicha conclusion es
una verdad absoluta arraigada en nuestro sistema de creencias pero carece de fundamento filosofico,
siendo las nociones de verdad como la de realidad, centrales en su hipGtesis narrativa. Anne Cauque-
lin en “Desde el dangulo de los mundos posibles” escribe refiriéndose a investigaciones fenomenolo-
gicas que “/o que figurd e “hizo cuadro” no son los aatos mundanos sino que son los diversos modos
de una relacion entre un adentro (los modos invisibles de la percepcion) y un afuera (la exposicion
e incorporacion de esos modos). El cuadro, la obra, no representa en modo alguno lo visible; por el
contrario, ‘presenta visiblemente el fracaso de toda tentativa de representacion de lo visible.” Desde
la perspectiva renacentista hasta los medios audiovisuales actuales los artilugios de representacion
responden a sofisticadas I0gicas artificiales, construcciones maquinales para reducir el mundo de lo
visible a imdgenes objetivas, 1o que en Occidente llamamos real. Hans Belting dice que Schopen-
hauer equipard la imagen con la obra de arte, con lo cual podia afirmar que “Se encuentra mas
cerca ael ideal que de la realidad”. Sin embargo, también sabemos que desde Cézanne en adelante,
incluyendo a Duchamp o Man Ray por ejemplo, los artistas contribuyeron activamente para devolver
a lo visible su cardcter real, una realidad diferente a la que la ciencia concedia sus valores de verdad;
ellos abogaron por una experiencia del mirar renovado y sensual. Las obras de /ncertidumbre oscilan
entre esa referencia de espectros subjetivos, pequefios mundos que ofrecen su version existencial y la
negacion rotunda de una verdad previa a todo acontecimiento, es decir, al nacimiento de cada imagen.

) Mariana Robles
Area de Investigacion Museo Caraffa
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Incertidumbre

“Si no hubiésemos dicho que las artes eran buenas y no hubiésemos
inventado esa especie de culto de lo que no es verdadero, el conoci-
miento de la universal falta de verdad y de la universal falsia que nos
viene dado ahora por la ciencia, el conocimiento de la ilusicn y del
error como condiciones de la existencia que conoce y que siente, no
se podria soportar en modo alguno.”, La Gaya Ciencia: Nuestro dltimo
agradecimiento por el arte, Friedrich Nietzsche

El arte. Maquina fenomenal productora de artificios, es quizas
el mejor salvoconducto creado por el hombre para tolerar su in-
soportable levedad, parafraseando a Milan Kundera. El arte nos
engafia una y otra vez; es la madre de todas las ilusiones.

Incertidumbre retine fotografia, video, pintura, serigrafia y grafito
con el tnico objetivo de poner en jaque los criterios y sistemas
de creencias enquistados y asumidos como verdades absolutas
en el imaginario social, los cuales no hacen mas que restringir
y empobrecer nuestra mirada. Una de esas verdades consiste
en creer que aquello que aparece representado en las obras
de arte, es real. Se entenderia si pensamos en otras épocas
como por ejemplo en la Grecia cldsica cuando un Zeuxis lograba
confundir a las aves con su pincelada perfecta, provocando asi
que chocaran contra la pared al intentar picotear las uvas alli
pintadas. O si nos referimos a aquellos que, ain hoy, siguen
atravesados por dogmas fanaticos o fenémenos religiosos don-
de una imagen encarnaria una presencia fisica real: representar
y presentar al mismo tiempo. De otra forma seria muy dificil
sostener con fundamentos coherentes que las obras nos dicen
la verdad. Es mas, me animo a decir que el virtuosismo técnico
de un pintor puede invitarnos a disfrutar de una escena siniestra
y aun asi nos sentimos protegidos gracias a esa fantasia creada
por el arte que opera como garantia de que aquello que estamos
viendo, no es.

Juan Andrés Videla

El Campo de Susanita - 2017 - Oleo sobre tela - 92 x 154 cm.

Buenos Aires, 1958. Egresado de la Esc. Nac. de Bellas Artes P. Pueyrredon
(1977-1981) y el taller de P. Bobbio (1974-1982). Ha participado de gran
cantidad de muestras individuales y colectivas a nivel nacional e internacio-
nal. Ha recibido también importantes premios en los mas relevantes salones
de nuestro pais. Incluidos entre otros, el Gran Premio de Honor, Dibujo 103
edicion Salon Nac. de Artes Visuales 2014, el 1er Premio Adquisicion Alberto
J. Trabucco de Dibujo 2013 y el Premio Konex, Artes Visuales, Pintura,
Quinquenio 2007-2011. En forma anual, realiza muestras individuales desde
1991, alternando entre galerias nacionales y del exterior que lo representan.

En la otra vereda, la fotografia no pareciera tener tanta impuni-
dad como la pintura porque solemos asignarle el lugar de regis-
tro fiel, evidencia incuestionable de aquello que sucede: lo que la
camara capta seria una suerte de testigo mudo de una certeza.
Entonces el goce frente a los escenarios fotografiados ya no es
indiscriminado porque si la fotografia dice la verdad, entonces
todo lo terrible o desestabilizante que alli pudiera ocurrir, deberia
causarnos rechazo. ¢Y por qué, si la fotografia también es parte
de un universo imaginario? Digdmoslo de manera simple y res-
catémosla de ese lugar que no le pertenece: fotografiar implica
hacer un recorte que deja mas cosas afuera de las que pone



dentro del encuadre. Es una forma de ver la realidad -la del
artista- pero no la tnica forma. Las imagenes no son inocentes,
no lo fueron nunca y no lo seran jamas; y me hago cargo de este
pensamiento.

Las obras de Juan Andrés Videla protagonizan un escenario don-
de el limite entre lo pictdrico y lo fotografico se ve cuestionado
a simple vista. Y es alli donde nace el interés por hacer esta
muestra que vincula un grupo de artistas cuyas obras comparten
afinidades que pueden pasar por el tratamiento técnico, formal,
cromatico, estético y fundamentalmente desde o conceptual.
Todas ellas dejan suspendido al espectador en ese punto in-
termedio e incomodo donde no logra hacer pie en el terreno
firme de la garantia de ilusién que encontraba en la pintura o el
dibujo y mucho menos sentirse a gusto frente a la cuestionable
e inquietante “verdad” fotografiada. Marcela Bosch, Manuel Fer-
nandez, Patrick Glascher, Rosana Simonassi y Néstor Crovetto
dialogan con las obras de Videla poniendo en crisis la mirada,
proponiendo soportes y formatos alternativos. Todos ellos tran-
sitan paisajes que guardan cierta conexion con la categoria de
lo sublime, la factura tiene elegantes referencias pictdricas, la
indefinicion espacio temporal domina las escenas, la sensacion
de vacio, inmensidad y silencio. Desiertos, llanuras, montafias,
mares, parques, rutas, pastizales, rios, urbanidades lejanas:
intemperies recreadas combinando la tecnologia digital con la
impronta de la textura de la materia pura. Solamente una artista,
lleana Hochmann, apela a la figuracién humana para enrollarla
—literalmente- en un relato donde fotografia e impresiones seri-
graficas enmascaran el paisaje mas natural y visceral, inherente
a la condicion humana.

El arte nos lleva por caminos donde desconocemos con qué
angeles o demonios podemos encontrarnos, nos obsequia la
maravillosa posibilidad de fantasear, de hacer “como que no sa-
bemos” y dejarnos engafar aunque sea por un rato. Y es justa-
mente porque puede alivianar nuestra carga y enriquecer nues-

Manuel A. Fernandez

Sin titulo #5 - 2018 - Captura de pantalla, fotografia digital - 83 x 150 cm.

Buenos Aires, 1976

Participo de talleres con Gabriel Valansi, Rosana Schoijett y Diana Aisenberg
entre otros. Obtuvo distinciones en numerosos concursos y en el aiio 2014
recibid el Primer Premio del Salon Nacional en fotografia.

tro paso por la vida, y porque tiene la capacidad de sacudirmnos el
alma, desafiar las mentes curiosas y motivar la reflexion critica,
que le debemos ese Ultimo agradecimiento, al decir de Nietzche.

Lic. Maria Carolina Baulo
Curadora

Buenos Aires, 1976. Licenciada en Artes por la Universidad de Buenos Aires
(Diploma de Honor), Curadora independiente desde 2009 con mas de veinte
muestras desarrolladas junto a destacados artistas visuales en importantes
galerias de arte argentinas asi como centros culturales. Se desempefia como
escritora-critica para varios medios nacionales e internacionales
especializados en arte contemporaneo: Sculpture Magazine (U.S.A), Revista N
(Argentina), Revista de Semidtica Ad Versus (Argentina) entre otros.
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Rosana Simonassi

Retrato - 2015 - Fotografia toma directa, copia color,
marco con vidrio - 60 x 80 cm.

Buenos Aires, 1974. Formada en filosofia, cinematografia y artes.

Es Directora de Cultura del Municipio de Moron, y Tutora del Programa
Turma. Expone internacionalmente desde 2000: CI México; TPW Toronto;
Plume Paris; PHotoEspaiial3 Madrid; Diagonale Montreal. En Arg: MACBA;
Museo Caraffa; Ro Galeria; MAC; MAT; MACRO; Castagnino; FNA, CCR.
Becas: Oxenford NY, FNA, CONTI, CAFQ Montreal, Movilidad, TPW Toronto,
Ministerio de Relaciones Exteriores y Culto, y Secretaria de Cultura de la
Nacion. Su libro Reconstruccion fue editado por Chaco Books, Madrid 2016.
Vive y trabaja en Buenos Aires.

Néstor H. Crovetto

Habitat 2 - 2017 - Fotografia digital compuesta, impresion tinta de pigmentos sobre papel
base algodon Hahnemuhle copia 1 de 3 - 85 x 170 cm.

Buenos Aires, 1952, Desde los 21 afios trabaja ininterrumpidamente en la industria cinematografica, desem-
pefiandose como disefiador de efectos visuales, editor, director de fotografia y productor. Es docente de la
Licenciatura de Fotografia de la UNSAM.



Marcela Bosch

Miércoles 21/12/2016 10:02 p:m - 2018
Impresion de tintas UV sobre tabla imprimada - 85 x 130 cm.

Cordoba, 1966. Es Licenciada en Pintura (UNC). Continu6 su for-
macion con Gabriel Valansi, Rodrigo Alonso, Claudia del Rio y Daniel
Fischer. Participo del 105 Salén Nacional de Artes Visuales y Premio

Itati entre otros. Recibid el Primer Premio Profesional de Fotografia
“Cdrdoba Tierra de Mujeres”.

lleana Hochmann

Fiz das tripas, corazon - 2016 - Rollos impresos con pigmentos minerales en papel Hahnemdille
con intervencion de serigrafia de mascaras - 100 x 40 x 10 cm.

Buenos Aires, 1945. lleana Hochmann de nacionalidad argentina y brasilefia realizd su formacion en Rio de Janeiro. Hoy vive

y trabaja en Buenos Aires. Su obra propone un nuevo abordaje de la serigrafia:
expresion y lenguaje contemporaneo mas alla de la reproduccion.
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Patrick Glascher

Rio de la Plata - 2017 - Grafito sobre mdf - 255 x 188 cm

Buenos Aires, 1975. Estudid en la Escuela Nacional de Bellas
Artes Prilidiano Pueyrredon, se desempefio como ilustrador
publicitario para luego volcarse a la docencia y a su produccion
artistica. El tema principal de su obra es la reflexion sobre la
representacion del paisaje y la naturaleza.



Premio Escultura Olmos-CIMCC

0 CULTURA

y de Componentes de Cordoba museo emilio caraffa

Apostar al arte joven implica asumir, como propia, una busqueda nueva; conlleva el riesgo de pro-
mover preguntas que se abren paso a través de otra concepcion de lo formal, la experimentacion
material y un universo de nuevas referencias.

Desde el 2009, asumimos un compromiso con la escultura de la provincia de Cordoba, porque nos
interesa ayudar a fortalecer el entramado cultural local. Este afio redoblamos la apuesta y nos pro-
ponemos el desafio de pensar y poblar el espacio publico, construyendo una pieza de gran tamario,
utilizando el metal como soporte principal.

Patio Olmos, la Camara de Industriales Metaltrgicos y Componentes de Cordoba y el Museo Caraffa
se retinen con el fin de potenciar la produccion y la circulacion de la obra de los jovenes artistas de
Cordoba, dando posibilidad a que el arte habite pero también cree nuevos espacios de vida.

Desde alli planteamos esta nueva convocatoria, con la intencidn de adentrarnos en los procesos
de produccion de una obra mientras se construye, definida por su emplazamiento. El proyecto pre-
miado en esta edicion por el jurado conformado por Marta Fuentes, Luciana Lamothe y Fernando
Farina, fue concebido para potenciar el Patio de Esculturas del Museo Caraffa, poniendo la obra
en circulacion y nutriendo el recorrido del publico en general. Los tres proyectos que recibieron
menciones acompafan este espiritu de pensar la escultura al aire libre no como pieza para la sola
contemplacion sino como estructura que establece un didlogo sugestivo con el visitante.

Maria Laura Cheb Terrab
Coordinadora Patio OImos
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PROYECTO GANADOR

ZONA VIRTUAL
ROMINA CASTINEIRA

“Zona virtual” es una forma inconclusa de
lineas en el paisaje que puede atravesarse,
exacerbando la condicion espacial del
adentro y del afuera para que las personas
tengan una experiencia de pasaje. La obra
procura generar una condicién de cobijo,
de limite, de instancia intermedia entre
interior y exterior, de habitabilidad. Tam-
bién acciona sobre otros principios como la
tendencia natural de la percepcién humana
a completar formas, ya que, en rigor, no
es un cubo sino partes de uno. Es un dibu-
jo virtual-analogico que define el espacio.
Ademas, es una escenografia urbana.




PRIMERA MENCION

0SO SERRANDO
JACINTO MUNOZ

“Oso serrano” es un proyecto escultérico
de dos volumenes que explora la meta-
morfosis desde el dibujo hacia el metal. El
proyecto toma como referencia elementos
iconicos de la ciudad y de las sierras de
Cordoba - el oso polar y el palo borracho-
produciendo un sincretismo cultural entre
lo exdtico y lo silvestre.

Sus caracteristicas formales -la gran
escala y el despliegue horizontal-, invitan
a la contemplacion y la participacion. Des-
de su formalidad, la obra busca acercar e
integrar al espectador para que pueda
recorrerla, sentarse o treparse, transfor-
mandola en una propuesta interactiva.
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SEGUNDA MENCION

(IN) CONCLUSO
MARTIN MARRO

Una viga, una columna y una losa son los
fundamentos de las estructuras en la cons-
truccion, que encuentran su existencia en
el molde que conforman los encofrados,
para luego convertirse en una roca artifi-
cial, creada por el hombre. Basicamente,
los enconfrados son formas vacias que
luego seran llenadas. “In-Concluso” es una
propuesta que retrata lo que va a suceder
en un futuro que no llegara, es el espacio
vacio para una obra de hormigdén armado
que nunca sera. Se trata de un proyecto de
agregados y recortes; de espacios vacios
y de llenos por definir, que sostienen algo
que nunca se concretara.




TERCERA MENCION

P/M2
AYLEN BARTOLINO LUNA

“P/M2" estd formada por tres soportes
para hamaca paraguaya unidos entre si, y
un techo de lona que los protege. La pro-
puesta estd pensada para que el visitante
pueda permanecer en ella, subirse a las
hamacas y situarse en la obra, rebasando
la actitud contemplativa.

Es un proyecto que investiga los modos de
habitar, concentrandose en las relaciones
con los otros y con las estructuras sociales
que nos contienen. Su uso genera compor-
tamientos diversos poniendo en tensién
pares de conceptos como cercano/lejano,
fijo/movil, individuo/comunidad.

La obra procura ser instrumento para pen-
sar en lo que se escurre entremedio de es-
tas dicotomias.
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Romina Castineira

Nace en Cordoba en 1985. En 2012 egresa de la UNC como Licenciada
en Escultura. Por su interés en el cruce disciplinario, complementa su
formacion plastica con danza, escenografia, fotografia, video, arquitectu-
ra, disefio expositivo y curaduria. Exhibe su obra en muestras individua-
les y colectivas en espacios como el Gentro Cultural Cérdoba, el Museo
Genaro Pérez y el Centro Cultural Recoleta. También instala piezas en la
via publica. Realiza en 2014, una residencia en Paris donde expone su
serie fotografica “Sobre el vacio”. En 2016 presenta “El origen. Te regalo
la luz de este viaje hacia el centro”, una instalacion de sitio especifico
en el Centro Cultural Cordoba, que forma parte de sus investigaciones
acerca de la espacialidad y la memoria de los materiales.

Martin Marro

Nace en Cordoba, en 1975. Es arquitecto egresado de la UNC. En 2011
participa en “La Linea Piensa. Nuevas Latitudes” proyecto de Luis Felipe
Noé y Eduardo Stupia, que se exhibe en la Galeria Sasha D. de Cordo-
ba. Participa, en 2013, del Premio Itati Cultural en el Centro Cultural
Recoleta de Buenos Aires. En 2014 participa de la muestra “Cartografia
Facebook”, del Fondo Nacional de las Artes, en Buenos Aires. Es se-
leccionado en el Premio Itat Cultural de Artes Visuales, edicion 2014-
2015, que se exhibe en el Centro Cultural Recoleta. En 2015 el Fondo
Nacional de las Artes le otorga la Beca Taller de Produccion-Pensa-
miento en obra y proyecto. Es seleccionado, en 2016, para formar parte
del libro digital Dibujo Contemporaneo en la Argentina, de Fundacion
Proa, Buenos Aires. En 2016, su proyecto “Bunker” es seleccionado por
Plataforma Futuro del Ministerio de Cultura de la Nacion, destinado a la
experimentacion artistica. Ese mismo afio obtiene 1a Beca Bicentenario
del Fondo Nacional de las Artes.

O
BR\(§():.\CA {coLoRIN

ESTAUCTURAS

Aylén Bartolino Luna

Nace en Cordoba, en 1992. Es Licenciada en Grabado, egresada de la
UNC. En 2014 recibe una beca de formacion para estudiar en la Uni-
versidad de Guadalajara. En 2016, obtiene una mencion del jurado en
“Humus”, proyecto de sitio especifico de acompafiamiento para artistas
jovenes, realizado en Cordoba. Asiste mediante una beca, en 2017, al
“VII Encontro de Artistas Novos” en Santiago de Compostela, Espafia.
Ese mismo afio es seleccionada para participar en la residencia Zona
Habitada del Mercado de Arte Contemporaneo de Cérdoba y en el Labo-
ratorio de Interpretacion Ambiental Sonora. En 2018 obtiene un premio
adquisicion por su obra “Bordes” en la Bienal de Arte Joven de Santa
Fe. Actualmente trabaja en el Museo Horacio Alvarez y desarrolla tareas
docentes como adscripta en la Facultad de Artes de la UNC.

Jacinto Mufoz

Nace en Rio Cuarto, en 1983. Es docente del taller de Ceramica y Escul-
tura de la UNRC. Con amplia formacion en escultura y ceramica, ha tra-
bajado como ayudante de la escultora Vilma Villaverde. Se desempefia
en diferentes simposios y residencias dentro y fuera del pais. Participa
en varios proyectos escultdricos de gran formato como Metalarte en el
Museo Evita - Palacio Ferreyra, realizado en el periodo 2017-2018.

Agradecimiento especial al trabajo y asistencia de Constanza Metzadour y Pablo
Camacho de la CIMCC y a Julia Romano del MEC.



Luis Felipe Noé -“Noé. Mirada prospectiva”

La representacion de lo inasible como constante esfuerzo por resituarnos

“Todos nuestros actos, y un acto es el pensar, van como preguntas 0 como respuestas referidos a aquella porcion del
mundo que en cada instante existe para nosotros. Nuestra vida es un didlogo donde es el individuo sélo un interlocutor: el
otro es el paisaje, lo circundante. ;Como entender el uno sin el ofro?”

José Ortega y Gasset

En su trayecto creativo de mas de cincuenta afios, Luis Felipe Noé ha desarrollado lenguajes simultdneos
y complementarios, instando a quien procure aprehender su obra a poner en funcionamiento diversos
mecanismos que habitualmente se perciben antagonicos. La potencia de su obra reside, justamente, en la
superacion de un pensamiento dialéctico del que atn cuesta desembarazarse.

El modo en que ha conseguido hacer convivir preocupaciones filosoficas, politicas y poéticas (actuali-
zandose constantemente) es una de sus mayores virtudes. Testigo y participe de los avatares del mundo
artistico occidental en su proceso de autoconsciencia durante los convulsionados afios sesenta, se de-
bati6 entre la utopia de revolucionar el orden social a través del arte y una creciente pérdida del sentido,
gl cinismo tipicamente posmoderno. Sus obras -que conviene organizar por los cuestionamientos que
sugieren, a contrapelo de su cronologia- se presentan a la vez como registro histérico de dicho cambio
paradigmatico y como sintesis universal de la condicion humana, pues consiguen conciliar la divergencia
entre el enrarecido clima epocal que nos signa, con explicaciones trascendentales.

Discusiones como la elasticidad de los limites disciplinarios y el presunto desdibujamiento de la autoria
de las obras, son asuntos que aborda tanto en su obra plastica como en reflexiones criticas escritas. A
partir de esas vias creativas -que funcionan casi de manera simbiética-, germina su cuestionamiento
fundamental: nuestro posicionamiento en un contexto que se percibe “cadtico”, y la asuncion del mismo
como salida de emergencia de aquel estado tan bien descripto por los francoparlantes: dépaysé. La acep-
tacion del caos como elemento constitutivo de todo lo vivo, es decir, aquello inabarcable y escurridizo de
la existencia, se visibiliza en su obra plastica en abigarramientos, lineas vibrantes y colores estridentes;
desgarramientos que permiten la inclusion del entorno y superposiciones materiales que sefialan metafo-
ricamente la experiencia vital de quienes se encuentran en estado de posmodernidad: mezcla de apertura
libertaria optimista y pérdida del sentido identitario. Como apunta Cecilia Ivanchevich, curadora de esta
muestra, Noé reflexiona en simultdneo sobre el arte, el contexto social y el concepto de individuo.

Al contemplar sus obras, podemos recordar que existimos en el vinculo que entablamos con nuestro
entorno, con unos limites difusos y permeables; que nuestra identidad se encuentra, por tanto, en perma-
nente construccion, con el temor y 1a liberacion que conlleva sabernos, ante todo, sujetos.

) Florencia Ferreyra
Area de Investigacion Museo Caraffa

27



28

Entreveros - 2017

Acrilico y tinta sobre papel, tela, madera y poliestireno expandido +
espejos - 600 x 600 x 300 cm.

Coleccion Familia Noé

El caos en la obra de Luis Felipe Noé

Hasta el siglo XX, y desde que los mitos trataban de explicar
aquello que era incomprensible para la razén, el caos siempre
habia ocupado el lugar del enigma. A mediados del siglo pasado,
diferentes estudios cientificos incluyeron como parte del pensa-
miento racional aquello que no puede preverse.

En adelante, la inestabilidad y la indeterminacion pasaron a ser
factores claves fuera de condiciones de equilibrio. Este cambio
de paradigma formo parte del pasaje de la modernidad a la pos-
modernidad.

En 1965, en su libro “Antiestética”, Luis Felipe Noé expreso la
necesidad de asumir el caos, no en oposicion al orden, sino
como una nueva dinamica de funcionamiento de un mundo en
permanente cambio. En sintonia con el pensamiento cientifico,
el artista concibid desde entonces la inclusion del caos dentro
de la teoria y la practica.

Esta exposicion analiza los aspectos centrales de la obra de Nog,
a través de los cuales desarrolld su estética del caos, siempre
mirando hacia el futuro. De ahi el titulo “Mirada prospectiva”,
porque su trabajo presenta una continua obsesion por desen-
trafar el devenir.

El guidn curatorial se aparta del orden cronoldgico tradicional
-retrospectivo- y plantea tres claves de lectura que pueden ras-
trearse en la “estética del caos” de Noé a lo largo de toda su
obra artistica realizada entre 1957 y 2017: la conciencia histori-
ca, la vision fragmentada y la linea vital.

Las tres constantes que estructuran la muestra se ven conden-

sadas en la imponente instalacion “Entreveros” (2017), que pre-

senta una imagen de quiebre, en momentos en que la espiral del
caos vuelve a estallar ante nosotros.

Cecilia Ivanchevich

Curadora



La conciencia histdérica marca el recorrido: el artista aparece como testigo de su época para apropiarsela y evocarla a través de
la cita, la denuncia y la ironia. Para Noé, toda cita al pasado tiene sentido siempre que Su eco resuene en el presente y se proyecte
hacia el futuro, por lo que incluye referencias a la historia argentina y a la historia del arte universal.

Hoy, el ser humano - 2016
Acrilico y tinta sobre papel, tela, madera y poliestireno expandido + espejos - 200 x 200 cm. - Coleccion Familia Nog
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La vision fragmentada: Noé divide la obra para mostrar distintas realidades coexistentes. Consciente de sus coordenadas
geograficas y temporales, replica en las formas la fragmentacion que observa en la sociedad. Este razonamiento lo lleva a entender
el caos y la otredad como partes del mismo sistema.

) El ser nacional - 1965
Instalacion desarrollada en 10 piezas - Oleo y esmalte brillante sobre tela, madera y papel - 280 x 280 x 245 c¢m. Coleccion Familia Noé



La linea vital guia la obra. Desde 1957 hasta la actualidad, puede rastrearse la linea a mano alzada que recorre el papel y la tela.
En los afos 70, la linea y el color se unen en sus obras para enunciar la naturaleza como sinénimo de la vitalidad latinoamericana. Asi
inicia un camino de superacion de los limites entre el dibujo y 1a pintura que sera su sello distintivo en los trabajos posteriores a 2003.

El estricto orden de la cosas - 2006
Técnica mixta sobre papel - 184 x 168 cm - Coleccion Familia Noé
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Luis Felipe Noé

Nace en Buenos Aires en 1933. Comienza sus estudios en el taller de
Horacio Butler (Buenos Aires, 1897-1983). Reside entre 1962 y 1968 en
Paris y en Nueva York. Forma parte, entre 1961 y 1965, del grupo co-
nocido como Otra Figuracion o Nueva Figuracion Argentina, integrado
ademds por Ernesto Deira (Buenos Aires, 1928-Paris, 1986), Rémulo
Macci6 (Buenos Aires, 1931- 2016) y Jorge de la Vega (Buenos Aires,
1930-1971), con quienes participa como invitado en el Premio Inter-
nacional Guggenheim en 1964. En 1985 se les rinde homenaje en la
seccion historica de la Bienal de San Pablo.

Exhibe su obra desde 1959, contando con mds de ciento veinte expo-
siciones individuales. Se realiza, en 1995, una muestra retrospectiva
sobre su obra en el Museo Nacional de Bellas Artes de Buenos Aires.
Al afio siguiente, otra retrospectiva se presenta en el Palacio de Bellas
Artes México D. F. y en 2010 en el Museo de Arte Moderno de Rio de
Janeiro. En 2009 representa a la Argentina en la 53 Exposicion Interna-
cional de Arte de Venecia y en 2013 es invitado de honor en la XX Bienal
Internacional de Curitiba.

A'lo largo de su carrera recibe, entre otros premios, el Premio Nacional
Di Tella (1963), becas del Gobierno de Francia (1961) y de la John Si-
mon Guggenheim Memorial Foundation (1965 y 1966). Por su trayec-
toria e otorgan, en 1997, el Gran Premio de Honor del Fondo Nacional
de las Artes, y en 2002 el Konex de Brillante a las Artes Visuales y el
Salon Manuel Belgrano. En 2006 es declarado Ciudadano llustre por la
Legislatura de la Ciudad Auténoma de Buenos Aires. Ese mismo afio
recibe también el Premio Cultura Nacion. En 2009 le otorgan el Premio
Homenaje del Banco Central de la Republica Argentina y en 2015 el
Premio de Honor a la trayectoria de la Academia Nacional de las Artes.

Entre los libros de su autorfa, destacan: “Antiestética” (1965), “Noescri-
tos, sobre eso que se llama arte” (2007) y “Mi viaje-cuaderno de bita-
cora” (2015).

Reside y continta trabajando en Buenos Aires.

Luis Felipe Noé en su taller - 1965
Nueva York - Instalacion “Balance 1964-1965"



Mon cher Noir. Horacio Juarez en la coleccion del MEC

“... el recuerdo verdadero aeberd proporcionar, por lo tanto, al mismo tiempo
una imagen de quien recueraa, asi como un buen informe arqueoldgico debe
indicar no sélo de qué capa provienen los hallazgos sino, ante todo, qué
capas hubo que atravesar para encontrarlos.” (W. Benjamin)

A partir de un importante conjunto de obras y documentos del escultor Horacio Juarez (Cérdoba, 1901 -
Buenos Aires, 1977) recientemente donado a la coleccion del Museo Caraffa*, Mon cher Noir se propone
cOmo un ejercicio de reconstruccion de la trayectoria del artista, desde las inusuales posibilidades que
gsta conjuncién representa. Catdlogos, periddicos, fotografias, reproducciones de obras ausentes, son
parte del material que, junto a las piezas artisticas ahora disponibles, componen un recorrido que pro-
cura explorar, sin agotarla, una constelacion de relaciones de bordes imprecisos a través de su potente
figura. Asi, la procedencia obrera de Judrez, sus inicios en la academia, el viaje europeo como becario,
la militancia politica, su consagracion en los salones oficiales, su traslado a la capital portefia, son algu-
nos de los eventos que permiten articular la escena plastica cordobesa de la primera mitad del siglo XX
con desarrollos artisticos de escala nacional e internacional, indisociables a su vez de ciertos procesos
politicos y sociales que los modulan. “Mon cher Noir’, “mi querido Negro”, “caro Negro”, “che Judrez”,
los apelativos con que amigos y conocidos se dirigen a Horacio Judrez en las numerosisimas cartas
que integran su archivo personal, nos hablan justamente de conexiones entre puntos (en apariencia) tan
distantes como Cérdoba, Paris, Barcelona, Rosario, Unquillo, Venecia, Buenos Aires 0 Tucuman, a la vez
(ue nos permiten acercarnos a las obras desde una perspectiva que pone en evidencia la complejidad que
toda produccion artistica supone; esto es, la tension entre lo individual y lo colectivo, entre la autonomia
gstética y la refraccion del universo social que en ella se verifica.

*Donacion de Manolo Judrez, hijo del artista, 2018.

Curadurfa: Area Coleccién - Museo Caraffa
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Horacio Juarez: derivas de un “artista proletario”

“Artista proletario”, “escultor proletario”, he ahi dos formas habituales
de presentacion de Horacio Juarez en el diario La Voz del Interior hacia
fines de los arios veinte, que lo sostenia (al igual que otros medios
locales) como una firme promesa artistica. El rétulo no carecia de
fundamentos en la propia vida del artista, ya que como él mismo
precisd en mas de una oportunidad, desde pequefio se vio obligado
a trabajar para contribuir con el sustento de su hogar. Ya a los 25
afos Judrez acumulaba un extenso recorrido laboral: habia comenzado
como peodn de almacén y empleado en una fabrica de calzados; luego
como pintor de coches y pedn de galpones en los talleres del ferrocarril;
mas tarde en una fabrica de materiales de construccion en la que llegé
a ser modelista de ornamentos generales y decorador.! Esta intensa
vida de trabajo determind que el inicio de sus estudios artisticos
fuera relativamente tardio. Hacia 1925 Judrez ingreso a la Academia
Provincial de Bellas Artes, lo que puede considerarse también como
emergente de otro fendmeno: la dvida respuesta que entre los sectores
obreros y artesanales desperté desde 1922 la apertura de los cursos
nocturnos de artes aplicadas dentro de la misma academia. En breve
tiempo, Judrez llamo la atencion por sus cualidades como escultor pero
también por no estar dispuesto a aceptar cierto estado de situacion.
Asi, en 1928 particip activamente en una huelga de estudiantes junto
a algunos de sus compareros (entre ellos, Onofrio Palamara, Alberto
Nicasio, Roberto Senmartin) que dio lugar a la constitucion del Centro
de Estudiantes de Bellas Artes, del cual Judrez fue presidente. El
desarrollo del conflicto, que apuntaba a lograr ciertas modificaciones
en la ensefianza,? alcanzd notable visibilidad en la prensa y desemboc6
en severas medidas disciplinarias aplicadas a sus responsables. No
obstante esta dificultad, Juarez acumuld reconocimiento por otras
vias: sus obras (por entonces apegadas a una tradicion naturalista)
que figuraron en 1927 y 1928 en los llamados Salones de Arte Libre,
le valieron buenas criticas; en 1929 una exposicion conjunta con el
pintor Antonio Pedone (artista que para entonces gozaba ya de positiva
consideracion) y la obtencion ese mismo afio de un Premio Estimulo en

" Entrevista de Regina Monsalvo a H. Judrez, en Mundo Argentino, 14/11/1956.

2 |os estudiantes reclamaban mayor disponibilidad de modelos, actualizacion del plan
de estudios y del régimen de cursado (pretendian una modalidad mas libre), aumento de
la partida presupuestaria asignada, apertura de una biblioteca, igual jerarquia de titulos
para los egresados de la modalidad nocturna, entre otras.



el Salon Nacional de Bellas Artes, o convirtieron en un firme candidato
en el concurso provincial de becas para perfeccionamiento artistico en
el extranjero. El logro de esta beca en la disciplina escultura abrid para
Judrez un horizonte de posibilidades que, al tiempo que ofrecia ampliar
su universo de referencias estéticas e intelectuales, lo situaba frente a
nuevos desafios no limitados a lo estrictamente artistico. Cabe recordar
que, durante su juventud, Juarez habia frecuentado las bibliotecas de
centros de partidos de izquierda y de sindicatos obreros y accedido asi
a una variedad de lecturas que le aportaron un conocimiento general
acerca de la cultura y el arte, tanto como de la lucha de clases v el
cambio social. Esas experiencias lo fueron acercando a una militancia
en las filas del partido comunista, sin que sea posible determinar aun
con precision las fechas y caracter de su vinculacion.

En marzo de 1930 Horacio Judrez inicid su viaje europeo, cuyo primer
destino fue Paris. En el plano estético, las producciones de artistas
como Archipenko, Lipchitz y Zadkine, que habian sefialado importantes
vias de renovacion del lenguaje escultdrico, tuvieron un hondo impacto
en él, al punto que incorpord en su propia obra ciertos lineamientos
trazados por aquellos artistas.®

En 1931, Luis Waisman, joven escritor y artista autodidacta, viajé a
Francia para estudiar pintura. Alli se reunidé con Judrez, con quien
ademas de intereses artisticos compartia la militancia politica. Ese
mismo afio en Paris ambos artistas expusieron sus obras en el Salon
des Surindépendants y pocos meses después la noticia llegaba a
Cérdoba acompafiada por provocadoras imégenes. Estas habian sido
remitidas por el propio Judrez a Saul Taborda, uno de sus contactos
mas informados y de mayor gravitacion dentro de la critica de arte
local, quien a su vez se encargo de la difusion en la prensa. Al hacer el
envio, Judrez realizaba un pedido muy concreto a su amigo: “Por ahora
le pido, en nombre mio, que si alguien quiere atacar mis cosas, que
Ud. salga a la palestra”.*

Resulta interesante destacar el vinculo que uni al escultor con Taborda,
probablemente forjado en los afios en que Judrez asistié a la academia
y al calor de los circulos intelectuales mas o menos heterogéneos
que ambos frecuentaban. La complicidad entre ellos, reflejada en sus
cartas, estuvo presente desde el inicio del viaje: Taborda le sugieria

3 Este, al igual que otros aspectos de su trayectoria, han sido abordados en el libro de
Adolfo Mochkofsky dedicado al artista, como asi también en trabajos recientes de Caro-
lina Romano y Cristina Rocca.

4 Carta de H. Juarez a Saul Taborda, Paris, 14/12/1931.

De izq. a der.: Enrique Borla, Emiliano Gémez Clara, Horacio Juérez, José Aguilera, en la
exposicion de trabajos premiados en el concurso de becas, 1930

recorridos, nombre de artistas, lugares para visitar, que Juarez apunta
ba y discutia con interés.

Tras un recorrido por ltalia, Judrez, en compafiia de Waisman, visito
Espafia en 1932 y se instalo algtin tiempo en Barcelona, donde ambos
expusieron obras en la galeria Avinyd. Por demas significativo fue
también el vinculo que Judrez trabd con el pintor Antonio Berni, a quien
muy probablemente conocio en Francia, antes del regreso del rosarino
al pais.® Los puntos de contacto con Berni fueron también multiples,
tal como lo muestra la correspondencia en la que los temas artisticos
se funden con lo ideoldgico, lo politico y lo social. Asi, desde uno y
otro lado del Atlantico, fluyeron las ideas, los materiales de lectura, las
recomendaciones, los guifios, que actualizaban en unay otra direccion,
lo que acontecia en los convulsionados escenarios de €sos afios.

Ya en mayo de 1933 Juérez se encontraba de regreso en Argentina y
a su paso por Buenos Aires habia programado una exposicion de sus
trabajos en Signo, que se concretd hacia fines de junio. Posiblemente
por las caracteristicas de ese espacio (asociado a manifestaciones de
vanguardia, bajo la direccion del artista y critico Leonardo Estarico),
la muestra no suscitd mayores controversias.® No ocurrié asi con su
presentacion en Cordoba en el Salon Fasce en agosto del mismo
afio. La polémica era casi esperada y por ese motivo, el mismo dia

5 Antonio Berni viaj a Europa en 1925 y retornd al pais en la primera mitad de 1931, tal
como ha establecido en su trabajo el historiador Guillermo Fantoni.

% Realizada en simultaneo a la visita del mexicano D. A. Siqueiros, tal vez el impacto de
la muestra se viera atenuado en ese contexto.

35



36

de la inauguracion, un articulo de Taborda procuraba direccionar
positivamente la discusion:

“La escultura de Horacio Judrez es una novedad genialmente
escandalosa. Nos toma desprevenidos. Nuestra vida artistica
ha discurrido hasta ahora por la facil pendiente de las cosas
autorizadas por los canones consagrados. Los raros gestos
de disconformismo y los esporadicos aprontes de inminente
insurgencia que han acusado, una que otra vez, algunos artistas
de talento, han concluido reafirmando la monétona vigencia del
maddulo adocenado que gravita sobre el destino del arte local.”

La exhibicion incluyé una serie de figuras sintéticas de ascendencia
cubista (tales como Mujer con guitarra); otras sélidas, compactas,
también de acusada sintesis pero que remitian mas bien a cierta
estatuaria arcaica; algunas cabezas de vocacion mas realista; varios
dibujos y collages. Se trataba de soluciones que en su mayoria se
apartaban por diversas vias tanto de las convenciones que enmarcaban
hasta entonces la produccion local, como de los parametros de
evaluacion de un publico mas o menos habituado al consumo artistico
pero poco dispuesto a moverse de ciertos limites, excepcion hecha
de un ndcleo muy pequefio de colegas y amigos del artista que se
mostraron receptivos a sus experimentaciones. En resumen, ademas de
ruptura habia heterogeneidad, algo que fue advertido en las numerosas
criticas motivadas por la exposicin, tanto por detractores (que fueron
enérgicos) como por defensores. Entre estos Ultimos, por ejemplo, el

7 Sal Taborda, “La nueva escultura de Horacio Juérez”, La Voz del Interior, 24/08/1933.

Horacio Juérez, La calle, 1935, col. MEC, donacion 2018 (detalle)

pintor Antonio Pedone, aln favorable en sus apreciaciones, sefiald
cierto “apresuramiento” que atribuyd a la comprimida asimilacion de
la experiencia europea del escultor. El mismo Judrez intentaba por
entonces procesar ese transito, volcandose hacia el ejercicio reflexivo
a través de la escritura.®

Tal agitacion, sumada a las dificultades econdmicas siempre
acechantes sobre Judrez, no hicieron facil su regreso. Enfrentado
con la necesidad de dar continuidad a su produccidn, la radicalidad
extrema de algunos de los caminos ensayados lo colocaban en una
posicion dificil de sostener. La intencion siempre latente en Judrez de
aunar en la obra la indagacion estética con las convicciones politicas
lo arrojaban hacia un dilema, por demdas presente en esos afos, que
suponia para algunos optar entre términos aparentemente excluyentes
como arte puro/arte comprometido, forma/contenido; para otros,
encontrar formulas intermedias de conciliacion.® El propio Berni le
reprocho el envio de Primavera al Salon de Rosario (1935), obra que
consideraba “muy abstracta, muy arte purista, muy deshumanizada,
muy conceptual”, “destinada para emocionar y gustar a un nimero
muy reducido de gente”.'® La figura de Berni emergia en ese momento
con su “nuevo realismo™, propuesta que intentaba justamente superar
€s0s Vigjos dualismos y apuntaba a un balance de aquellos aspectos
a los que percibia como una “unidad indivisible”. Alineado con estas
ideas, en una busqueda que lo llevd a explorar, no sin vacilaciones,
diversas alternativas, Judrez adoptd brevente la técnica del relieve
mural con representaciones sintéticas de corte geométrico (La calle,
Arando, constituyen buenos ejemplos) para luego volver a la figura
volumétrica, desde una nueva perspectiva. Liegaron asi obras como
Flor serrana, Pitangud, Pulso, que sefialan una linea de trabajo definida
por representaciones de figuras femeninas imponentes, a escala
algo mayor que la real, en las que equilibra de manera sobria pero
con potencia expresiva, lo puramente plastico con ciertos elementos
nativistas; operacion que tanto Juarez como algunos de sus intérpretes
mas agudos (Taborda, Rodrigo Bonome) vincularon a la escultura
gética. Ya desde fines de la década del treinta y hasta mediados de
los cuarenta, estas realizaciones 1o posicionaron firmemente en los

8 Asi lo muestran sus textos publicados ese afio en la revista local Frente.

9 La discusion habia sido avivada especialmente en el pais por la presencia de Siqueiros.
10 Carta de A. Berni a H. Juarez, Rosario, 29/06/1935.

" Lo despliega en un célebre texto bajo ese titulo en el primer nimero de la revista
Forma, publicado en 1936.



Obras de Horacio Judrez, de izq. a der.: Torso (1929, col. MEC); Mujer con guitarra (ca. 1931); Primavera (ca.1935); Pulso (ca.1944); Remordimiento (1950, col. MEC, donacion 2018)

certamenes oficiales y, particularmente en el Salén Nacional de Bellas
Artes, que se mostraba por entonces receptivo a esa orientacion y le
concedid sucesivas recompensas. Acompafiando estos cambios, y
como parte de una busqueda para ampliar las estrechas posibilidades
que le ofrecia la escena artistica cordobesa, Juarez habia tomado en
1937 una drastica decision: instalarse en Buenos Aires. Su presencia
en los salones oficiales (como también algunas comisiones para realizar
monumentos en espacios publicos) se vio favorecida e intensificada,
en efecto, por esta nueva circunstancia. Sin embargo, probablemente
debido a la dispersion que suponia mantener siempre un empleo
paralelo a su produccion artistica (0 por la prioridad concedida a los
salones), no fueron muy frecuentes sus exposiciones individuales. Entre
las mas significativas vale mencionar las realizadas hacia fines de los
cuarenta y principios de los cincuenta en galeria Sintonia, en la sede
de la Agrupacion Impulso, en galeria Viau y Libreria Paideia (esta tltima
en Cordoba). Coinciden todas con una nueva orientacion que Juarez
adoptd en esos afios y que lo llevaron a explorar, ain desde la figura
y el retrato, un modelado mas libre en el que el gesto de la ejecucion
cobrd mayor relevancia, potenciando el efecto expresivo en el didlogo
con la materia. Asi lo muestran piezas exquisitas como Remordimiento,
El grito, Destino, Luz y sombra (que le valio por cierto el premio Palanza
en 1952), o los retratos £/ estudiante, Delia, Orando, Victorica, que
aun conservando ciertos elementos constantes, nunca caen en la
mera repeticion. En efecto Juarez parece renovar y profundizar, desde
la forma, aquellas preguntas que constituyen su punto de partida. Tal

espiritu inquisitivo da el tono de toda su produccion (prolongada hasta
fines de los setenta) aun dentro de la decision de mantenerse siempre
dentro del terreno de lo figurativo. No es extrafio que, ante aquellas
obras presentadas en Paideia en 1952, el escritor y critico Alfredo
Terzaga reconociera en la obra de Juarez una suerte de “herejia” en
relacion a los dogmas estéticos que enfrentaron en el arte moderno lo
que llama “la humanidad y la pureza como términos inconciliables”: “la
humanidad de Judrez reside -decia Terzaga- no en su tema, sino en su
modo, en su fundamental cardcter plastico para el cual lo expresadoy
lo formado son una misma cosa.”'?

Una tarea no exenta de tensiones, cuya dificultad no escapaba al
propio Judrez, quien alguna vez afirmd “las dos o tres puertas que he
conseguido abrir para que pase mi destino, las abri a patada limpia”. Y
S que su renuencia a acatar ciertas formulas mas o menos eficaces,
lo situé muchas veces frente a problemas que animaron el ejercicio
critico hasta el punto de provocar la discordia, particularmente en
aquellos remotos afos treinta. Quizas el anhelo de aquella intensidad
con que se discutieron sus ensayos parisinos en Cordoba en 1933 sea
uno de los motivos (aunque no el Unico) que nos impulsa a volver hoy
sobre su dilatada obra.

Marta Fuentes - Romina Otero

12 “| a escultura de Horacio Juarez”, publicado inicialmente en Los Principios, 1952,
integra una compilacion de textos del autor adn inédita.
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Horacio Juarez

(Cérdoba, 1901 - Buenos Aires, 1977) Escultor. De origen humilde,
obrero en diferentes rubros; estudid en la Academia Prov. de Bellas
Artes, de la que fue expulsado con motivo de una huelga estudiantil
que encabezd en 1928. Entre 1930 y 1933 una beca del gobierno
provincial le permitio continuar sus estudios en Europa (principalmente
en Paris). Participd en 1931 en el Salon de los Superindependientes. Al
regresar a Argentina, en 1933, realizo en Cordoba un polémica exposi-
cion en la que presentd su produccion europea. En 1937 se radicd en
Buenos Aires donde, ademas de completar sus estudios artisticos en la
Escuela Nac. de Bellas Artes P. Pueyrredon, desarrolld la mayor parte
de su obra. Particip6 intensamente en salones y certamenes, lo que le
valié numerosas distinciones entre las que se destacan: Premio Esti-
mulo por Torso (1929) y Cabeza de mujer (1934), Premio Composicion
por Muchachas tristes (1936), Segundo Premio y Primer Premio de la
CNC, por Flor serranay Amanecer (1937 y 1941), Primer Premio, por
Pitangud (1939), Gran Premio-Adquisicion, por Pulso (1944) en el Sa-
I6n Nacional de Bellas Artes; Segundo Premio por otra version de Flor
serrana (1941) y Medalla de Oro a la Figura, por Pitangud (1945), en
el Salén Municipal de Pintura y Escultura de Cordoba; Primer Premio
“Direccion de Turismo”, por Fatiga, en el Salon de Otofo organizado
por el Minist. de Obras Publicas de Cordoba (1949); Premio Palanza
(1952); Gran Premio de Escultura por Crepusculo (1956) y Premio Es-
pecial “Fondo Nacional de las Artes” por Aconquija (1962) en el Salon
de Artes Plasticas de Cordoba; Gran Premio de Escultura, Salon Munic.
de Artes Plasticas Manuel Belgrano a Figura (1965). Integro el envio
argentino a la Bienal de San Pablo (1957). Realiz6 monumentos publi-
cos en Buenos Aires y en el interior del pais; entre otros: a Jerénimo
Luis de Cabrera (Cordoba, concretado, luego de un concurso fallido, en
1955); al Gral. San Martin (Recoleta); a la Marina (San Nicolas de los
Arroyos); Altar de la Patria (Campo de Mayo). Desarroll paralelamente
una importante labor como docente: fue, desde 1941, profesor de Mo-
delado en la Escuela Nac. de Bellas Artes M. Belgrano v, radicado en
Tucuman, actué durante varios afios como Jefe de la Seccion de Escul-
tura del Dpto. de Artes de su Universidad (1959-1965). Dicto también
clases en su taller particular, donde tuvo como discipulos a Clara Ferrer
Serrano y Horacio R. Suérez. Su interés por el ejercicio reflexivo lo llevo
en ocasiones a colaborar en publicaciones periddicas como La Voz del
Interior, Frente'y Forma.

Celebracion con artistas, Cordoba, 1955. De
izq. a der.. Victor M. Infante, Horacio Judrez,
Rosalia Soneira y Roberto Viola (de espaldas)

Acto de premiacion del primer concurso para
el monumento a J. L. de Cabrera, 1942

Agradecemos a Manolo y Mora Judrez, Museo Genaro Pérez,
Carolina Romano, Sergio Diaz, por sus valiosos aportes para la
concrecion de esta exposicion



39



40

museo emilio caraffa

me

MEC | Av. Poeta Lugones 411, Cordoba, Argentina
Tel. (54-351) 434-3348/49 - www.museocaraffa.org.ar

Staff

Director
Jorge Torres

Coordinador General
Juan Longhini

Asistente de Direccion
Luli Chalub

Jefe de Division Artistico-Técnico

Julia Romano

Jefe de Seccion Intendencia

Carlos Plutman

Jefe de Seccion Montaje

Santiago Diaz Gavier

Secretaria
Elisa Bernardi

Produccion

Claudia Aguilera
Cecilia Jausoro
Graciela Ema Rausch

Administracion y RRHH
Ana Maria Oyola

Marcos Bruno

Marco Escudero Anselma
Juan José Garcia

Melina Thomas

Sandra Verde Paz

Coleccion
Marta Fuentes
Romina Otero
Julieta Plutman
Erica Naito

Investigacion
Mariana Robles
Florencia Ferreyra

Comunicacion
Cecilia Ferix

Educacion
Cynthia Borgogno
Natalia Belén Ferreyra
Candela Mathieu
Jesica Scariot
Daniela Di Paoli

Montaje

Eric Von Eberan
Leonardo Mazan
Sergio Cordoba
Fernando Paredez
Belén Rivero Rios
Alejandro Fontanetto
Sebastian Del Carril

Disefo Grafico
Pilar Errecart Allende

Intendencia

Daniel Galvan
Martin Romero Yune
Mauro Baudraco
Claudio Arcas
Nicolas Avila

Libreria
Miriam Tolosa
Juana Martinez
Karina Prieto
Laura Manitta

Biblioteca
Susana Luna

Recepcion
Fernando Almada
Sandra Corallo
Natalia Farias
Emanuel Lescano
Blanca Griguol
Flavia Rivadero
Yolanda Arias
Ada Lopez

Pafiol
Vanina Ceballes



@ncultura.cba

> GDBIE_RNO DE LA PROVINCIA DE ENTRE
_JCORDOBA | Topos



.JIPIHI 1 ASOCIACION AMIGOS

| DEL MUSEO CARAFFA



