0

p

M AYO

Museo Emilio Caraffa

M AY DO

e

museo emilio caraffa

2 0 1



Autoridades Gobierno de la Provincia de Cordoba

Juan Schiaretti
Gobernador de la Provincia de Cdrdoba

Nora Esther Bedano
Presidenta Agencia Cordoba Cultura

Marcos Hernan Bovo

Jorge Alvarez

Nora Cingolani

Vocales Agencia Cordoba Cultura

Jorge Torres
Director Museo Emilio Caraffa

@ncultura.cba

GOBIERNO DE LA PROVINCIA DE

CORDOBA

ENTRE
TODOS




Del 31 de mayo al 2 de agosto de 2018

Salas

A N

B B

B O

Martin La Rosa - “Una pluma al viento”

Eduardo Giusiano - “Homenaje de un pintor al cosmos”

Julio Hirsch Chavez - “JHC

Nora Dobarro - “Dibujos en el piso”

Deodoro Roca. Un reformista en el Museo (1916-1919)
Marta Minujin - “Galeria blanda”

Lucas Jalowski - “Los bafiistas”

Julio Ojeda - “Papeles”






Martin La Rosa :“Una pluma al viento”

Un relato vital y una reflexion sobre la disciplina

La obra de Martin La Rosa (Buenos Aires, 1972), posibilita un ejercicio de interpretacion en varios
niveles de sentido. Ante su pintura uno siente que el tiempo se detiene, 0 mejor, que se produce un
retorno a épocas en que el aura (en el sentido benjaminiano) estaba alli presente en la materia, escon-
diendo algln secreto, una esencia susceptible de ser apresada s6lo por los artistas y percibida por
quienes siguieran el ritual de la contemplacion. El artista revive |a fascinacion por la maestria técnica
y nos resitlia como maravillados espectadores.

Pasado ese momento de asombro, otro aspecto nos retorna a la contemporaneidad del arte: la ad-
vertencia que hace sobre y desde la pintura, especialmente cuando cita artistas del pasado, como en
sus “Didlogos con Rembrandt”, o en “La joven de la Perla” (donde reconstruye la conocida obra de
Johannes Vermeer). A simple vista, estas citas parecen caprichosas, surgidas por la admiracion hacia
quienes considera sus maestros. Sin embargo, si se recorre toda su produccion es posible pensar
que estdn indicando, también, un sentido autorreflexivo (de la disciplina pictdrica) en tanto recuerdan
el proceso historico de la representacion visual realista en el arte occidental.

Atender al método plastico, es también otra fértil via interpretativa. Con una técnica obsesionada con
el detalle, representa con verosimilitud no s6lo la superficie de los objetos, sino especialmente la
atmosfera en que estaban envueltos, y algo de su intimidad se hace presente en ese instante comuni-
cacional que entablamos con la obra. Si bien su labor creativa comienza con una fotografia, que utiliza
luego como recordatorio de aquellas escenas que impactaron su sensibilidad, yuxtapone su habilidad
mimética con superficies donde 1a huella del material se hace visible, develando el procedimiento.
En algunas de sus pinturas (especialmente paisajes) los encuadres y la luz admiten sin pudor su
antesala fotografica. En otras, en cambio la fotografia no es mas que un puntapié inicial, para recrear
una memoria.

“Una pluma al viento”, con curaduria de Trinidad Fombella, relata en imagenes su recorrido artistico
(y su experiencia vital) deteniéndose en hitos, pequefios ingresos a su amplia produccion. Valiéndose
de técnicas plasticas y compositivas tradicionales, como de tecnologias recientes y encuadres de
referencia fotogréfica, La Rosa consigue restablecer el rito auratico de 1a obra de arte, en tiempos de
desmaterializacion y virtualidad. Quizds, sea justamente el factor temporal (el tiempo dedicado a la
construccion de cada una) lo que més nos deslumbra ante estas pinturas, que resisten los movimien-
tos automaticos y 1os vertiginosos ritmos, de dificil asimilacion.

] Florencia Ferreyra
Area de Investigacion Museo Caraffa






Una pluma al viento

Como una pluma al viento, con un destino pero sin rumbo,
que busca su lugar, liviana, transparente, y sobre todo fragil, la
mirada del observador debe acompanar el recorrido y pasear
tranquilo por el cuaderno de notas de un maestro dibujante y
talentoso pintor que acumula recuerdos y colecciona imagenes
de los viajes de la vida. Destacandose por su estilo clasico e im-
pecable, inclusive citando grandes maestros neerlandeses, las
obras no se dejan confundir ni afectar por corrientes pasajeras.
Lo maravilloso del encuentro con Martin La Rosa es que su obra
nos abre una puerta a un lugar donde la melancolia se convierte
en un recuerdo dulce, devolviendonos una esperanza de revivir
ese instante que se fue en un suspiro.

Sus pinturas son una mirada acerca de la vida, mientras va re-
tratando el tiempo, el cual se vive con todos los sentidos; pre-
sentan una busqueda que retrata otra ausencia, un silencio que
nos permite escuchar, ver, oler y tocar. Sentir a través de nues-
tros 0jos. Desde un nacimiento, una foto antigua de alguien que
se fue, a mufiecas descartadas de una infancia feliz. Bodegones
con frutas frescas sobre superficies blancas y suaves, también
flores encontradas y cactus en macetas. El mar, con olas espu-
mosas que mojan la arena y se hunden en la playa, los bosques
de verano atravesados por la luz del amanecer, un camino que
nos lleva de la mano a lo mas profundo de nosotros mismos.
“Toda pintura es un autorretrato”, dice Martin.

Una estrecha relacion con las pinturas, como la del artista con
sus obras, y la que se vislumbra entre las obras mismas, solo
es posible si el observador se regala a si mismo ese momento
para ver. Detener el tiempo para que ese instante se convierta
en una eternidad, dejarnos volar como un ave que se despliega,
abre sus alas y se conecta con el paisaje, el cielo, la tierra. En
tiempos de vértigo y velocidad de informacion, de eventos, de
imagenes, la obra de Martin nos invita a estar, aprender a ver y
hacer tiempo para emocionarnos.

Trinidad Fombella
Londres, abril 2018

Dilogo con Rembrandt IV - 2017 -Oleo sobre papel - 70 x 50 cm

<la joven,de la perla (Dialogo con Veermer)
2018 - Oleo sobre 100 papeles de 19,5 x 22,25 cm



Bird of NY - 2017 - Oleo sobre tela -147 x 110 cm c¢/panel (triptico)

» Tierra lugar - 2018 - Oleo sobre tela - 150 x 150 cm






Martin La Rosa

Nace en Buenos Aires, en 1972. Cursa estudios en la Escuela Nacio-
nal de Bellas Artes Prilidiano Pueyrredon de Buenos Aires. En 1998
recibe el Premio Estimulo en la Bienal de Arte Sacro. En 1999 obtiene
tres grandes reconocimientos: Premio Pio Collivadino al artista Joven,
en el Salon Nacional de Artes Plasticas; Premio Mencion en la Bienal
Chandon, y Primer Premio en el Salon de Pintura Fundacion Mecenas,
obteniendo una Beca para viajar a ltalia, donde reside un tiempo, reco-
rriendo muestras y museos. Desde entonces viaja periodicamente a Ita-
lia, Reino Unido, Francia, Espafia, Holanda, Estados Unidos, para visitar
exposiciones de los que considera sus maestros, Rembrandt (Leiden,
1606 -Amsterdam, 1669), Alberto Giacometti (Borgonovo, 1901-Coi-
ra, 1966), Lucian Freud (Berlin, 1922-Londres, 2011) Antonio Lopez
(Tomelloso, 1902- 1987, Francis Bacon (Dublin, 1909-Madrid, 1992),
Johannes Veermer (Delf, circa.1632-1675) Eduardo Chillida (San Se-
bastian, 1924-2002), entre otros. Realiza un estudio exhaustivo de ellos,
haciendo de esto un eje fundamental de su formacion artistica. Desde
1997 participa de importantes muestras colectivas, y desde el afio 2000
exhibe sus obras en muestras individuales en Buenos Aires, Salta, New
York, Miami y Londres. También participa de Ferias Internacionales en
Madrid, Toronto, Seul, Zurich, Los Angeles, Houston, Londres, New
York, Caracas, Miami, Chicago, Nueva Delhi, Bogota.

Reside y trabaja en Buenos Aires.

Didlogo con Rembrandt V - 2017 - Oleo sobre papel - 50 x 70 cm



Eduardo Giusiano -“Homenaje de un pintor al cosmos”

Apariciones en la obra de Giusiano: el homenaje de un pintor al cosmos

Para hacerle justicia al trabajo de toda una vida artistica, habria que embarcarse en una tarea inmensa.
Sabiendo que dicha empresa nos excede, nos proponemos, igualmente, rendirle homenaje al gran
artista plastico cordobés Eduardo Giusiano (Viamonte, Cordoba-1931) para dar cuenta de aquellos
momentos mds significativos en su trayectoria.

Su larga carrera, que comienza en su infancia en un pueblito cordobés, cobra visibilidad a fines de la
década del cincuenta, cuando recibe algunos premios como el Primer Premio en el Salon de Pintura
de San Rafael (1956), el Premio Adquisicion de Pintura en el Salén Santa Fe (1957); la Medalla de
Oro en Pintura en el Salon de Cérdoba (1957); el Tercer Premio de Cerdmica en el Salon Kaiser
(1959) y el Premio Adquisicion de Pintura en el Salon Cordoba (1959) por “El Cazador de Pajaros”,
obra que desde entonces forma parte de nuestro acervo provincial, en la coleccion del MEC. La paleta
de cromatismos tenues evidente en ese 0leo, es un recurso que utiliza en muchas obras de aquel
periodo donde, ademds, el empaste de la materia pictorica es una constante. En la década del sesenta,
Giusiano participa de las revisiones modernizantes del lenguaje pléstico en nuestra provincia, man-
comunado a ciertas inquietudes “americanistas”. Transita entonces una retdrica visual compartida
con algunos artistas contemporaneos de la region que, como €l, construyen iméagenes de figuracion
sintética y tendencia geométrica abstractizante. Asi puede interpretarse también, a partir de obras
como “Los Vigilantes” y “Los Astronautas”, ambas de 1966.

Enfocandose especialmente en el modo constructivo de la imagen, a partir de enérgicas pinceladas
y empastes, la critica lo describe entonces como heredero del expresionismo. Sin embargo, hacia
fines del periodo, en 1968, gana junto a Jorge Schneider el Gran Premio en Experiencias Visuales
del LVII Salén Nacional de Artes Plésticas -tratada ampliamente en los medios- con “Generador de
imagenes”. Esta obra produce un corrimiento respecto a los tradicionales marcos disciplinares de
la pintura, incorporando la ingenieria mecdnica para obtener imagenes sucesivas en proyeccion.
La pieza, acompafiada por masica de Susana Castillo, deja entrever una preocupacion central de su
pintura posterior. Si a simple vista “Generador de Imagenes” emerge como sintoma de 10s procesos
experimentales acontecidos en los afos sesenta en el arte argentino, hoy, cincuenta afios después,
podemos descubrir una conexion con sus pinturas y dibujos posteriores.

Entrando en la década siguiente, Giusiano produce un tipo de obra que le vale reconocimiento inter-
nacional y que probablemente mejor caracterice su particular sensibilidad. Personajes misteriosos
en un amplio abanico entre lo angelical y lo mas mundano de la humanidad, hacen aparicion para
contar historias tan variadas, como las miradas expectantes que las contemplan. A esta parte de su
produccidn, le cabe perfectamente la interpretacion de Santiago Kovadloff, que dice:
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“(...) Fiel a su objetivo, la pintura metafisica enfatiza la zona
de encuentro (y desencuentro) entre lo ordinario y lo extraordi-
nario; le importa subrayar la tensién entre los opuestos, prefi-
riendo por eso, la sugerencia de una insinuacion a la alegoria
frontal (...)""

La espiritualidad de nuestro artista, que impregna su vida cotidia-
na, se visibiliza en obras que amalgaman no solo las preocupa-
ciones inherentes al oficio —que resuelve con la libertad propia de
la maestria- sino también sus recuerdos mas significativos: una
infancia rodeada de la magia que su padre le permitié descubrir
cuando realizaba experimentales maquinas para el movimiento
continuo. Sus creaciones remiten de manera constante a esa
vivencia primaria que lo marcaria para siempre. Mientras algu-
nos personajes habitan espacios imposibles, intentando resolver
cuestiones misteriosas a través de sus maquinarias fantasticas,
otros retratados se aparecen fantasmales, etéreos, en el filo de la
materialidad y el espiritu. Giusiano aprovecha para conjugar su
delicada sensibilidad con una critica velada a los afanosos em-
prendimientos humanos, como en “Méquina para dirigir” (1971),
0 “Mdquina para controlar” (1970). En otras obras, en cambio,
el recurso de la veladura en el color, que genera transparencias
—efecto que consigue magistralmente en sus dibujos, a través
de sutiles variaciones tonales- evoca aquello etéreo que habita
en algunos seres. Es en sus dibujos donde mejor se aprecia la
preocupacion metafisica, presente ya en aquella experiencia del
‘68. Para ilustrar esta perspectiva, bien merece citarse un atento
pasaje de la critica que Osiris Chierico escribe en 1991:

(...) En el dibujo en cambio -y Giusiano es uno de nuestros
grandes dibujantes, algo para no olvidar cuando se considera
Su obra- esa sensacion de materialicad liviana, aérea, flotante,
inasible que hace a las cosas, los seres, as situaciones, como
recuerdos de si- mismos, como alusiones a la fugaciaad de su
propio ser, se intensifica. Entonces puede llegar a pensarse en

1Santigo Kovadlof, “El acento metafisico” en AAVV, “Pintura Argentina.
Panorama del periodo 1810-2000. Voltimen dedicado a las Expresiones
Metafisicas”. Ediciones Banco Velox

Retrato de un personaje importante | - 1972 - Serigrafia P/A - 97 x 63 cm
Coleccion Museo Caraffa

<« ElPgjaroy lamodelo - 1981 - Oleo s/tela - 120 x 140 cm
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Retrato con ruido - 1984 - Acrilico s/tela - 130 x 150 cm

Dream (El suefio) - 2003 - Acrilico s/tela - 121 x 152 cm

un protagonismo de la atmadsfera por sobre todo lo que sucede
enelcuadro(...)

Entre mediados de la década del ochenta, y hasta entrados los
afos noventa, adopta una expresividad mas impulsiva, con un
tratamiento pictorico que recuerda al movimiento fauvista euro-
peo de principios de siglo XX. Las estridencias cromaticas acom-
pafian a figuras alegres que se desplazan en el espacio, recor-
dando también su fascinacion por captar el movimiento, como
en “Duendes de la siesta” (1999). Otras, como “Historias para
contar” (1995), dejardn entrever, en cambio, una carga dramatica
de posible influencia baconiana.
En el cambio de milenio, sus producciones, parecieran indicar-
nos una madurez plastica y espiritual que le permiten crear con
riqueza y libertad. Sus obras ahora sostienen la gestualidad de la
pincelada e incorporan el cromatismo de la década anterior, en
escenas interiores que, por la proximidad del encuadre y cierta
distorsion en los elementos figurativos, devienen abstractas y
persiguen, adn, su inquietud primigenia: representar ese espa-
cio vacio entre los dtomos, intentando aprehender lo inasible, a
través de la luz.
Si bien pueden leerse (tal vez engafiosamente) preocupaciones
diversas en el recorrido visual de su trayectoria, no son sino el
resultado de una percepcion que se despliega como la proyeccion
de la misma luz, atravesando las facetas de un prisma. En sintonia
con su sensibilidad, intentamos ofrecer con esta antologia, un
recorrido que advierta como la Esencia, desconocida a nuestra
experiencia habitual, puede manifestarse sutilmente hilvanando
aspectos aparentemente inconexos, al menos en la obra de al-
gunos artistas que, como dijo el poeta José Vifals, a proposito
de Giusiano, se encuentran en un estado infinitamente delgado,
intersticial que corre, de diestro a siniestro, en el filo entre la ino-
cencia y la locura; digamoslo de una vez, el estado de arte. Tal
vez, sea entonces el artista quien mejor consigue rendirle home-
naje al Gosmos.
Florencia Ferreyra
Area de Investigacion Museo Caraffa



Ventana naranja - 2008 - Acrilico s/tela - 150 x 100 cm
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Eduardo Giusiano

Nace en Viamonte, un pueblito ubicado al sur de la provincia de Cérdoba,
en el afio 1931. Mediante una beca, gestionada por una Inspectora
escolar, que conocio su talento en ocasion de un concurso de dibujo en
su pueblo, se radic6 en Cérdoba, como internado en la Escuela Técnica
Presidente Roca. Estudia en la Escuela Provincial de Bellas Artes y en
la de Ceramica “Fernando Arranz”, instituciones en las que actda luego
como docente. En 1961 realiza un viaje a Europa a fin de completar su
formacion. Puede considerarse como un importante representante local
de la figuracion de corte expresionista. Adoptando una actitud critica
frente a |a realidad —aunque no exenta de humor-, articula en el espacio
pictorico fuertes tensiones cromaticas. Desde 1953 su labor profesional
se intensifica. Participa en importantes muestras colectivas, ademas de
realizar exhibiciones individuales en los centros de mayor importancia
dentro y fuera del pais. Entre los numeroso premios que recibe se
destacan la Medalla de Oro de Pintura (1957), Premio Adquisicion
“Conarg” (1959), Mencion de Honor (1966) y Mencion Especial (1967)
en la SPAC; el Gran Premio en Experiencias Visuales (1968) y el Tercer
Premio de Pintura (1985) en el SNBA; el Primer Premio de Dibujo en
el Salon Nacional de Rosario (1978); el Primer Premio de Pintura en el
salon de Tucuman (1983). En 1976 se radica en Buenos Aires donde,
ademads de llevar adelante su produccion pléstica, se desempefia como
profesor de pintura en la Escuela nacional de bellas Artes “Prilidiano
Pueyrredon” y dicta clases en su taller privado.

Fte: 100 afios de pléstica en Cordoba 1904-2004. 100 Artistas-100 Obras en el
Centenario de la oz del Interior.

El cazador de péjaros - 1959 - Oleo s/tela - 60,2 x 80,3 cm
Coleccion Museo Caraffa



Julio Hirsch Chavez -“J.H.C”

Un refugio llamado J.H.C.

Los materiales se emplazan resguardando la fragilidad: maderas, pinturas, acrilicos y alambres di-
bujan una constelacion de formas provisorias e inestables. Todo indica, la mirada nos provee esa
informacion, que lo emplazado soporta las fauces del vacio, las coordenadas abiertas del aire. Son
construcciones, arquitecturas leves e intrigantes, realizadas para alojar la ausencia, pero también son
el lugar donde el tiempo define sus estrategias. Julio Hirsch Chavez construye habitaculos, casas,
refugios donde el espacio anuda un bucle, circula en vaivenes de otra fisica, desteje la presencia y se
doblega a los abismos de nuevas y desconocidas invenciones. El artista entra y sale de esas esceno-
grafias y como Alicia, luego de atravesar el espejo, regresa transformado por la I6gica invertida del
revés. Es decir, esas construcciones, son a su manera alteraciones de lo real y también proyecciones
materiales de un cuerpo deseante que no le permite al tiempo finalizar ciclos, progresar, configurar
una historia cerrada y lineal. Hirsch Chavez encuentra en esos elementos primarios, referencias de
su infancia y su familia, patrones imaginarios de un mundo extinto que vuelve para interpelarlo.
Heidegger penso, a través de 1a poesia de Holderlin, que el hombre habitaba el mundo poéticamente,
esa es la condicion mds humana que en nuestra época de ciencia y técnica podriamos alcanzar. Una
direccion certera hacia el encuentro con esa poesia esencial es el territorio intermitente de la infancia,
aquellos relampagos que vuelven en los suefios y el silencio pero se cuelan, muchas veces, en obje-
tos y paisajes, en imagenes y perfumes. Asi, Hirsch Chavez fuga del sentido historico al juego, de lo
obvio a lo inexplicable, se dirige confiadamente a la naturaleza barrosa donde todo se origina, desen-
terrando sus materiales del volcdn mismo donde la fragua inicial sofoca sus mas preciados tesoros.
Las obras se denominan, en su conjunto, J.H.C. y proponen una referencia cruzada con algunos hitos
del arte concreto argentino, como Martin Blaszko y Gyula Kosice, por ejemplo, pero sin el rigor formal
de ambos; en su lugar aparece el desencadenado frenesi de la accion, la indémita potencia creadora.
Sus construcciones evaden el circuito de la narrativa hegemanica, para instalarse en las cartografias
de la subjetividad. Sus casas, compendios de volimenes geométricos y pinturas, reponen la infan-
cia; ese lugar donde segtn Arturo Carrera /as cosas sucedieron de una vez para siempre. Siempre
significa ahora, actualidad constante, inclusive el futuro que habitaremos, una propiedad portétil.
Una casa emplazada en los suefios simétrica a otra que descubriremos dormida en los pliegues del
pasado, siempre desplazandose, sin asidero, un refugio donde habitaremos infinita y levemente.

) Mariana Robles
Area de Investigacion Museo Caraffa
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JHC7 - 2018 - Técnica mixta - 47 x 34 x 21 cm



JHC2 - 2018 - Técnica mixta - 31 x 62 x 25 cm
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JHC14 - 2014 - Técnica mixta - 29 x 30 x 176 cm



JHC4 - 2018 - Técnica mixta - 47 x 32 x 22 cm

19



20

Julio Hirsch Chavez

Nace en Nufez, Buenos Aires, en 1956. Es artista pldstico y actor. A
los veinte afos asiste al taller de formacion en Artes Visuales de Nora
Dobarro, quien acompafiara su recorrido y aprendizaje en el universo de
la creacion plastica. También estudia con Elena Visnia y escultura con
Enrique Aguirre Zabala. Desde 1989 realiza numerosas exposiciones
individuales y colectivas. En su primer periodo se distingue el trabajo
pictorico y figurativo, en la actualidad aborda la experimentacion escul-
torica. Entre sus exposiciones individuales podemos destacar: en 1989
Galeria Tema; en 1990 Galeria Tema; en 1991 Puerto Madero; en 1992
Deutsche Bank Argentina S.A. y Galeria Lisenberg Arte Internacional; en
1993 Galerfa Scheffel (Frankfurt) y Galeria Euroamericano (Caracas); en
1994 Galeria Vogt (Herten) y Galeria Lisenberg Arte Internacional; en
1996 Centro Cultural Recoleta; en 1998 Centro Cultural Recoleta; En
2003 Sonoridad Amarilla; en 2014 Galeria Rubbers; en 2015 Galeria
Rubbers y en 2015 Galeria Daniel Rueda (Mendoza). Entre sus expo-
siciones colectivas en 1992 Galeria Lisenberg-Artfi'92 (Bogotd) y Ga-
leria Lisenberg-Arte BA92 (Centro Cultural Recoleta); en 1993 Galeria
Lisenberg-Art Miami'93 (Miami) y Galeria Lisenberg-FIA93 (Venezue-
a); en 1994 Galerfa Lisenberg-Art Frankfurt'94 (Alemania), entre otras.
Julio Hirsch Chavez también tiene destacadas participaciones en Sa-
lones como, por ejemplo, en 1987 Premio Salon Nacional de Pintura,
Palais de Glace; en 1991 Premio Salon Municipal “Manuel Belgrano”,
Museo Sivori; en 1993 Premio al Arte Joven Argentino Deutsche Bank
Argentina S.A.

Actualmente vive y trabaja en Buenos Aires.

JHC5 - 2018 - Técnica mixta - 39 x 26 x 25 cm



Nora Dobarro - “Dibujos en el piso”

Entre lo privado y lo piblico: nuevas cartografias de la mirada

La obra de Nora Dobarro se manifiesta en una sinfonia de complejidades visuales y antropoldgicas.
Su trabajo combina expresiones diversas como fotografia, videos, documentacion, investigacion,
dibujo e instalaciones. Aunque esa diversidad no solo se dispone como catalogo de metodologias
plasticas sino también como heterogeneidad de puntos de vista, lo que permite entender al arte
contemporaneo como un desplazamiento critico y vital. Sus trabajos de arte pablico se desarrollan en
escenarios, especialmente de Sudamérica, donde sus basquedas y reflexiones intentan desentrafiar
un orden divergente al hegemonico, tanto sus decisiones politicas como sus disefios poéticos
apuntan a reformular la mirada anquilosada de versiones arraigadas de la tradicion occidental como
el argumento cerrado sobre las narrativas biograficas. En su trabajo el ojo, la vista, funciona como un
espacio dialéctico donde lo interno y lo externo, lo privado y lo pdblico intercambian informacion, se
modifican mutuamente, retroalimentan y sobre todo se confunden para luego renacer fortificados y
renovados. La calle, los umbrales de las puertas, 0s pisos, propician nuevas versiones de lo que los
museos ya han certificado y archivado en cumulos de definiciones; el arte concreto, la abstraccion y el
cubismo habitan el mundo, libremente, aparecen por todas partes en sus versiones menos ortodoxas.
En “Antropologia de la Imagen” Hans Belting escribe: Bajo nuestra mirada, e/ mundo tampoco es
contingencia pura, sino que como dice Susan Sontag en relacion con la fotografia, lo representamos
con imdgenes de nuestra propia imagineria. En palabras de Vilem Flusser, las imdgenes se ubican
“entre el mundo y el ser humano”. Dobarro va y viene entre esas representaciones y un mundo
que no puede ser enteramente capturado, la organica efervescencia de los acontecimientos permite
fijarlos solo provisoriamente. En algunos proyectos como: EI Umbral, Dibujos en el piso, La caida
de los techos o Una calle de tierra, se evidencia el procedimiento de apertura de un yo en fuga, que
escapa a sus propias limitaciones y que, en constante expansion hacia el afuera, se enriquece de cada
experiencia. En la misma direccion puede ser considerada su labor docente y su trabajo curatorial,
actividades que asume desde la creatividad y el compromiso, desplegando con otros un proceso
donde la barreras se disuelven y los caminos encontrados se potencian, multiplicandose.

) Mariana Robles
Area de Investigacion Museo Caraffa
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YO artista

YO curadora

YO gestora

YO escritora
YO v 1lxs otrxs
YO yv el agua
YO mujer

YO soy



“Dobarro, bocetando en la pared” - Serie Dibujos en el Piso - C.C. Le PARC, Mendoza
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Construcciones | - Pintura sobre zinc

Construcciones Il - Pintura sobre zinc



Dibujo Sobre Escultura Aérea - Chapa acanalada

Serie Abriendo Puertas - Foto fija de Video

Boceto de montaje - Escultura
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Nora Dobarro

Nace Buenos Aires. Es artista visual y curadora. Participa activamente
del medio artistico desde “los afios 80" hasta la actualidad. Representa
a la Argentina individualmente en: Nimes, Francia. Feira de Santana,
Salvador de Bahia, Rio de Janeiro y Sao Paulo en Brasil y grupales en
Colombia, Costa Rica, EE.UU., Finlandia, Italia, México, Uruguay y Ve-
nezuela, siendo seleccionada en Bienales de Chile, Cubay Francia. Crea
la Residencia para Artistas del Interior. Desarrolla tareas de ensefianza
artistica en forma privada y en las Escuelas de Bellas Artes Manuel Bel-
grano y Prilidiano Pueyrredon, de las cuales previamente obtuvo titulos
académicos. Enel 2000 integra la Beca TRAMA. Realiza una muestra an-
tologica en la Sala J de Recoleta “Techo Nuevo —Viejas Paredes”. Desde
el afo 2003 se vuelca hacia la investigacion fotografica y audiovisual.
Expone su investigacion artistica antropoldgica de 5 afios consecutivos
en Feira de Santana, S. de Bahia, Brasil, que titula Proyecto Arte Con-
creto en la Calle, en la Galeria Ruth Benzacar (2003), en el C.C.Recoleta
y en Funceb (2007) y, con curaduria de Ivo Mesquita, en La Estacion
Pinacoteca de Sao Paulo (2008). Edita un libro del Proyecto con prologo
de Marcelo Pacheco y lo presenta en Arte/BA; en CUCA, Centro Univer-
sitario Cultural de Arte y en el M.A.C., Museo de Arte Contemporaneo
de Feira de Santana, Brasil, en el Museo Castagnino de Rosario, en ECA
Espacio Contemporaneo de Arte y Universidad de UnCuyo de Mendoza
y en la Subsecretaria de Cultura de Sgo. Del Estero. Crea “Urgencias de
la Especie” tema Agua, trabajando con artistas de varias provincias ar-
gentinas, realizando videos documentales de los eventos con participa-
cion popular. Poseen sus obras numerosas y reconocidas instituciones.
Nora Dobarro actualmente vive en Tanti Lomas, Cordoba y conserva su
estudio en Reconquista y Paraguay, CABA.

Tres Pilares de la serie “Caminando”
2001 - Pintura - 120 x 160 cm aprox.



Deodoro Roca. Un reformista en el Museo (1916-1919)

“Los museos son, antes que todo, focos de investigacion cientifica y

centros de alta cultura. Y el nuestro apenas sirve para distraer al

pablico ‘municipal y errante’ del dia festivo. Y no servird nunca para

otra cosa, mientras no le demos el cardcter y los limites que debe tener”

(Deodoro Roca, Proyecto de Reorganizacion del Museo Provincial de Cordoba, 1917)

Aunque usualmente se reconozca a Deodoro Roca como lider del movimiento reformista, mucho
menos frecuente es que se asocie su nombre a |a historia de este museo. Sin embargo, entre 1916
y 1919, ocupd su direccion, coincidiendo parte de su desempefio con el desarrollo del conflicto
estudiantil. Designado para reemplazar a Jacobo Wolff en 1916, Roca propuso durante su gestion
nuevos lineamientos para la organizacion del viejo Museo Provincial que seguia apegado al esquema
politécnico dado en sus incios en 1887. Esta disposicion al cambio era la que alimentaba también en
ese momento sus acciones en el espacio universitario, ambito que demandaba a su vez una inminente
y necesaria transformacion que llevaria al estallido de la Reforma en 1918. En un escenario politico
y social complejo el apartamiento de Roca de la direccion del museo no fue ajeno a las tensiones
posteriores al conflicto universitario. La designacion de su sucesor, Monsefior Pablo Cabrera, a prin-
cipios de 1919, se produjo justamente en ese marco, y asi como el retiro de Roca fue objetado desde
algunos sectores, otros, ligados al clero principalmente, lo recibieron de forma positiva.

Esta exposicion se plantea asi un doble propésito: por un lado, indagar en un momento particular de
la historia del Museo Caraffa en el que la presencia de una figura clave de la reforma como Deodoro
Roca resulta por demds significativa y permite pensarlo como un espacio vivo, atravesado por 1as
convulsiones de la época. Por otro, intenta explorar un aspecto poco conocido del célebre lider refor-
mista, cuya complejidad se muestra siempre inagotable.

Area de Coleccion - Museo Caraffa
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El museo como proyecto

En 1916 Deodoro Roca tiene apenas veintiséis afos y acaba
de obtener el titulo de doctor en derecho en la universidad mas
antigua del pais, la que en breve sera escenario de uno de los
eventos mas trascendentales del periodo. Ese mismo afo, as-
censo del radicalismo mediante, es designado director del Museo
Provincial a través de un decreto que lleva la firma del flamante
gobernador Eufrasio Loza. Roca —dira después- acepta el cargo
para “servir en él a intereses que reclama el progreso cultural
del pais”.

Hombre de accidn, a poco de ser nombrado toma las primeras
medidas. Solicita la designacion de quien sera su colaborador
mas estrecho en el museo -Alfredo Castellanos- y presenta tam-
bién una iniciativa para resguardar el patrimonio arqueoldgico
provincial que considera se encuentra en riesgo. Para entonces
ya esta trabajando en un proyecto de reorganizacion del museo,
convencido de que “la condicion en la que se halla no le permite
prestar ninguno de los servicios a que esta destinado”." Antes
de finalizar el afio, organiza el traslado de la coleccion de arte
desde el inmueble alquilado en calle Colon al edificio del Parque
Sarmiento, disefiado por el arquitecto hingaro Juan Kronfuss y
recientemente finalizado.?

En mayo de 1917 eleva al Ministro de Gobierno, Agustin Garzon
Agulla, el “Proyecto de Reorganizacion del Museo Provincial de
Cordoba”, en el que expone claramente la necesidad de avanzar
hacia un nuevo modelo museistico que transforme el caracter
politécnico con que habia sido creado. Para Roca la idea de un
museo politécnico es ya estéril; si “para ocultar su pobreza ini-
cial” habia sido necesario imprimirle ese cardcter, treinta afios
después la misma nocion resulta anacronica en el plano de las
ideas, e impracticable en el de las realizaciones. El reconoci-
miento de ese estado de cosas dicta la urgente necesidad de
definir el perfil y los limites del museo para que complete as

"Museo Provincial. Iniciativa para su enriquecimiento”, La Voz del Interior,
18/08/1916.

2 El resto de las colecciones queda alojado en el Pabellén de las Industrias,
ubicado en un terreno proximo al museo, en el Parque Sarmiento.

su funcion. Para ello propone transformarlo en dos instituciones
independientes, “un Museo Colonial adjunto al cual —mientras
tanto- permanecerd el Museo de Bellas Artes, y un Museo de
Historia Natural”. Aun cuando por el momento, el Museo de Be-
llas Artes es pensado en asociacion al Colonial, Roca los proyec-
ta en edificios separados: la coleccion de arte permaneceria en
el edificio disefiado por Kronfuss y el Museo Colonial ocuparia
la casa del Virrey Sobremonte, mientras que las entonces dis-
persas colecciones que darian vida al Museo de Historia Natural
serian reunidas en el Pabellon de las Industrias. En resumen,
dos instituciones auténomas e independientes, avanzando ha-
cia la especializacion de sus colecciones y localizadas en tres
edificios.

Es probable que las existencias reales de esas colecciones no
fueran aun significativas, sin embargo, en la concepcion de
Roca, mas importante que el punto de partida es el plan trazado,
lo proyectado, ya que de ahi deriva la “coherencia progresiva
del trabajo”.

Un aspecto original del proyecto consiste en orientar la seccion
historica hacia el pasado colonial. Esta idea contempla la “si-
tuacion excepcional” de Cordoba en relacion a ese pasado y los
desarrollos en el campo de los estudios historicos. Su aspiracion
es crear, paralelamente al museo, la Casa de Estudios Colonia-
les: al primero le reserva la evocacion “estética” y a la segunda
la reconstruccion “cientifica”.

A partir de la seccion de bellas artes (cuyo nicleo son las Salas

Deodoro Roca
(Archivo Museo Provincial del Bellas Artes E. Caraffa)



de Pintura inauguradas en 1914), proyecta el “Museo de Bellas
Artes”, primero ligado al Colonial, luego avanzando hasta con-
vertirse en un “Museo de Arte Moderno”™;

“No podemos pensar en presentar series completas de autores ni
de escuelas clasicas (adviértase que hago referencia al tiempo).
Todo esta ya en los Museos de Europa. Lo poco que aun restaba
se halla en Estados Unidos. Fuera de ellos excepcionalmente, ha-
bra alglin cuadro de valia. Lo Unico que legitimamente podremos
hacer sera —como digo- un Museo de Arte Moderno. Cérdoba es
ya un centro de estimulo para el arte pictorico.”

A poco de haber ocupado la direccion Roca ha decidido el tras-
lado hacia la Academia Provincial de Bellas Artes de un grupo
de copias adquiridas por la provincia (realizadas por Emilio Ca-
raffa durante su viaje europeo), convencido de que un museo
no se forma por este camino ya que, “toda obra de arte debe
ser expresion auténtica”. Esto rompe con el criterio previsto en
el programa de adquisiciones elaborado en 1912, de vocacion
universalista, que privilegiaba el efecto ilustrativo de la obras de
la coleccion por encima de su conexion con el escenario con-
temporaneo.

Vale recordar que las artes plasticas fueron para Deodoro una
materia de especial interés, a la que estuvo ligado de diferentes
maneras a lo largo de su vida, inclusive como pintor. Asi es posi-
ble entender también su empefio en dar continuidad al Salon de
Bellas Artes de Cordoba (que se habia concretado por primera y
Unica vez en 1916) y que considera como una oportunidad para
dar vitalidad a la escena artistica local.

Por otro lado, y como parte del mismo proyecto, Roca imagina
para las colecciones de Historia Natural (y en esto es clave la
figura de Alfredo Castellanos) un museo especializado que abar-
que varias materias: Antropologia, Paleontologia, Arqueologia,
entre otras ramas ciéntificas. Para darle vida se propone varias
vias de accion que suponen un trabajo colaborativo entre diver-
S0s especialistas e instituciones.

Mas alld de las singularidades de cada caso, la gran apuesta

% Nota elevada por D. Roca al Ministro de Gobierno e Instruccion Pdblica el
25/08/1916.

Acto estudiantil, Cérdoba, 1918 (Relevamiento documental en el marco del
Proyecto “Hacia el centenario de la Reforma Universitaria de 1918”, UNC, 2018)

de Roca, 1o que esta en juego en todas por igual, es la idea del
museo como una institucion cientifica moderna. Esta implica en
primer lugar una mision:. “servir a las necesidades de la inves-
tigacion cientifica, organizando metddicamente sus colecciones
y acrecentandolas por medio de expediciones, adquisiciones,
donativos, etc.”; una definicion de su objeto: 1a historia colonial,
el arte moderno, la historia natural; y, una funcion social: la pro-
duccion de conocimiento cientifico, su difusion a través de publi-
caciones, conferencias y exposiciones, con una conciencia muy
clara de la importancia de ampliar y diversificar sus publicos.

En este punto es necesario considerar que la gestion de Roca en
el museo se entrelaza de manera inescindible con los procesos
de transformacion politica, social y cultural que tienen lugar en
ese breve periodo y de los cuales es, a la vez, actor fundamental.
Ciudadano activo de la vida publica cordobesa, orador distingui-
do, también reconocido por su pluma; su accionar se desplie-
ga en multiples terrenos: pronuncia discursos y conferencias;
promueve iniciativas de politica universitaria; integra comitivas
para recibir a destacados visitantes; participa de banquetes de
agasajo y camaraderia con intelectuales, artistas y otras figuras
publicas. Su pensamiento esta inmerso en un clima de ideas
que amalgama elementos como el americanismo y juvenilismo,
deudores de José E. Rodd, con otros de la llamada “nueva sensi-
bilidad” asociados a José Ortega y Gasset; ideas todas que con-
tribuyen a redefinir el horizonte politico y cultural en esos afios.
Puede verse asi que el museo no agota las energias de Roca y
cuando el movimiento estudiantil estalle, su participacion en el

29



30



conflicto serd inevitable. Resultaba evidente -particularmente en
Cordoba- que la vieja estructura universitaria con sus rigidos es-
quemas no podia acompafar ya las transformaciones sociales y
culturales que venian acentuandose desde las tltimas décadas.
Asi, desde las primeras manifestaciones estudiantiles en marzo
de 1918 el conflicto se extiende hasta llegar, con la intervencion
del gobierno nacional, a ciertos acuerdos provisorios en octubre
del mismo afo.*

No es un secreto que Roca ocupa, junto a otros egresados uni-
versitarios -como Arturo Orgaz, Saul Taborda y Arturo Capdevila-
un lugar de liderazgo dentro del movimiento reformista. Y duran-
te ese agitado 1918 sus intervenciones publicas en el conflicto
lo colocan en una situacion cada vez mas delicada con respecto
a las autoridades provinciales. A la vez, el radicalismo cordobés
se revela cada vez mas fracturado e inestable. Un afio antes el
gobernador Loza ha renunciado tras una contundente derrota
electoral legislativa y en su reemplazo asume su vicegobernador,
Julio C. Borda. Ni uno ni otro podran desentenderse de las alian-
zas trabadas con sectores conservadores y clericales y, como se
intuye, el conflicto universitario aviva las internas partidarias. La
figura de Roca no pasa desapercibida y su firma en un telegrama
de protesta contra la represion policial a los estudiantes motiva el
llamado al orden del Ministro de Gobierno, Gregorio N. Martinez.
Llamado que, por otra parte, Deodoro interpreta a todas luces
fuera de lugar y asi responde, amparandose en dos principios:

“Primero, que la verdad -cueste lo que cueste- debe ser dicha
en todo instante; asi, honradamente declaro que he autorizado
mi firma entendiendo protestar contra los sentimientos indeco-
rosos y procederes brutales del sefior jefe de policia [...] Ahora,

4 Los eventos se inician en marzo de 1918 con una huelga general universitaria
por tiempo indeterminado; en abril arriba el primer Interventor Nacional, Dr.
José N. Matienzo, recibido euféricamente por los estudiantes; en junio la elec-
cion del rector recae en Antonio Nores (representante de la agrupacion catolica
“Corda Frates” que aglutina a los sectores antirreformistas), lo cual provoca
una nueva huelga de estudiantes; se publica el Manifiesto Liminar del que, se
sabe, Roca es autor y Alfredo Castellanos uno de sus firmantes; en agosto el
Ejecutivo decide una segunda intervencion, esta vez envia al Ministro de Culto
e Instruccion Publica, José Salinas; en octubre se suscribe un decreto con los
cambios aceptados por los reformistas.

en segundo lugar, otro principio debo salvar, [...] El empleo en
una democracia no puede significar jamas la renuncia a los mas
elementales derechos de la personalidad. Empleo quiere decir
cumplimiento estricto y honesto de obligaciones expresas. Nunca
vasallaje. La jerarquia es el simple orden administrativo.”

Mas alla de los descontentos, logra sortear esa tormenta, aun-
que otras estan por venir. En efecto, no correrd la misma suerte
cuando, en un confuso allanamiento policial al local de La Voz
del Interior (envuelto en el clima de reclamos obreros y repre-
sion que caracterizaron los eventos de la Semana Tragica de
enero de 1919), resulte encarcelado junto a los miembros de
la redaccion y el episodio sirva de excusa para desplazarlo de-
finitivamente de la direccion del museo. Con los dias contados,
el gobierno de Borda realiza sus Ultimas movidas: a un mes de
la destitucion de Roca, designa al Presbitero Dr. Pablo Cabrera
como director del Museo Provincial, figura que mas alld de sus
prestigios intelectuales, sin duda resulta mas a medida de los
sectores antirreformistas.
Hoy, al cumplirse cien afos de la Reforma Universitaria, la puesta
en perspectiva de la presencia de Deodoro Roca en la direccion
del museo nos impulsa a pensarlo en unos términos que exce-
dan lo puramente conmemorativo. De ese corto ciclo que lo tuvo
como protagonista quedan, de acuerdo a sus propias palabras,
“‘innumerables iniciativas y proyectos”, muchos de los cuales no
llegaron a concretarse. Pero quizas no sea esta la medida para
valorar su relevancia. Por el contrario, en un escenario como el
actual, en el que ciertas ldgicas (econdmicas, politicas, cultura-
les) pretenden hacer de su propia capacidad de dominacion un
argumento de legitimidad sin fisuras, son justamente la inquie-
tud intelectual y la incomodidad con lo dado, que en su momento
impulsaron a Deodoro a asumir ciertos riesgos, los signos que
se vuelven hacia nosotros como verdaderamente cruciales, por
cuanto son los que nos llevan a pensar, una vez mas, el museo
como proyecto.
Marta Fuentes - Romina Otero
(Area Coleccion - Museo Caraffa)

5“A proposito de una separacion”, La Voz del Interior, 28/01/1919.
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Deodoro Roca

(Cordoba, 1890-1942). Miembro de una familia de la elite cordobesa, se
formd en la Facultad de Derecho y Ciencias Sociales de la Universidad
de Cordoba, en la que se doctord en 1915. Lejos de limitarse al ejercicio
de la abogacia (que también practico), sus inquietudes intelectuales y
convicciones politicas lo llevaron a desplegarse en multiples espacios.
Lider de la Reforma Universitaria, fue autor del célebre Manifiesto Li-
minar. Ocupd la catedra de Filosofia General en la Facultad de Derecho
(1919-1921). Su estudio, ubicado en el centro de la ciudad de Cordoba
(el “sotano de Deodoro”), recibio a destacados intelectuales, politicos y
artistas locales y extranjeros. Por alli pasaron, entre otros, Stefan Zweig,
José Ortega y Gasset, Radl Haya de la Torre, Eugenio d”Ors, Waldo
Frank, José Ingenieros, Alfredo Palacios, Lisandro de la Torre y Rafael
Alberti. Participd activamente desde mediados de la década del vein-
te en numerosas agrupaciones ¢ instituciones antifascistas, apoyando
causas democraticas y libertarias en el pais y en Latinoamérica. Parte
de estas intervenciones, como también de sus reflexiones sobre temas
filosoficos, artisticos, universitarios, juridicos, entre otros, fueron reco-
gidos en publicaciones periddicas, algunas inclusive, fruto de su propia
iniciativa, como Flecha (1935-1936) y Las Comunas (1939-1940). Sélo
péstumamente fueron reunidos, sin embargo, como libros. Fue director
del Museo Provincial (1916-1919). Junto a Carlos Astrada elaboré el
proyecto de becas provinciales para perfeccionamiento de artistas en el
extranjero, que fue sancionado en 1922. Pintor autodidacta, unido por
lazos familiares a Octavio Pinto, comparti6 con €l la predileccion por el
paisaje de Ongamira. Ocasionalmente, exhibid sus pinturas en eventos
como el Salon Nacional de Bellas Artes.

Deodoro Roca en Ongamira
(Archivo Casa Museo de la Reforma Universitaria)

Agradecemos especialmente a Cristina (Kiki) Roca, a los integrantes del progra-
ma de Historia y Antropologia de la Cultura (IDACOR-UNG), al Archivo Museo
Casa de la Reforma Universitaria y al Archivo Historico de la Provincia de Cor-
doba, por su valioso aporte para esta exposicion.



Marta Minujin - “Galeria blanda”

Entre el mito, la critica y el espectaculo

La legendaria artista argentina Marta Minujin (Buenos Aires, 1943), ha sido desde la década del
sesenta una de las figuras mas visibles en el medio nacional e internacional. Sus megaproyectos ar-
tisticos han ocupado espacios urbanos, salas de exhibicion e importantes museos de todo el mundo,
proponiendo renovadas formas de recepcion. Cultora de la union entre el arte y la vida, propia de la
(ltima avanzada de los movimientos de vanguardia, Minujin desplegd su exuberante creatividad en
obras que, aunque abordadas desde variadas disciplinas (acciones, pinturas, esculturas y objetos,
instalaciones, video arte, soportes digitales, etc.), comparten un objetivo profundo: radicalizar la ex-
periencia estética para generar modificaciones significativas en el medio artistico y extra artistico,
incidiendo en la realidad del espectador.

Su larga trayectoria acumula obras vinculadas a movimientos estéticos tan variados como el informa-
lismo, el arte pop, el nuevo realismo, el conceptualismo, el happening y la performance. Ha realizado
ambientaciones e intervenciones urbanas tan miticas como Partendn ae libros, construido en 1983,
en plena euforia democratica, con titulos prohibidos durante la dltima dictadura militar.

En 1963, mediante una beca del Fondo Nacional de Bellas Artes, se radica en Francia, y en contacto
con el medio artistico parisino, comienza a trabajar con colchones. La Soft Gallery, esta inmensa
estructura construida con colchones, fue creada en Washington en 1973, recreada en 2017 para
Casa Naranja, y recientemente donada a nuestra institucion. Es una obra realizada con la intencion
de desacralizar el espacio museal y que el espectador se apropie (asi sea momentaneamente) de la
experiencia estética, ddndole sentido a la obra a través del contacto que establezca. Cuarenta y cinco
anos después, esta pieza corre el riesgo de volverse un hito mas en el recorrido de la historia del arte
contemporaneo, perdiendo su cardcter politico, o por el contrario, puede revivir aquel espiritu critico
que atraves6 a toda una generacion.

Utilizdndolos a su favor, Minujin ha conseguido desestabilizar el lenguaje de los medios masivos
de comunicacion, contamindndolos de signos que advierten sobre su falaz relato, como también los
cOdigos de los circuitos culturales, en una particular amalgama entre la critica, la experiencia artistica
y el espectdculo. Soft Gallery s, como toda la produccion de Minujin, una obra para ser vivida, per-
cibida preferentemente por fuera de 1a contemplacion pasiva.

) Florencia Ferreyra
Area de Investigacion Museo Caraffa
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La metafora es simple: ¢ Como no llevar al lenguaje del arte un lugar
donde pasamos la mitad de la vida, donde nacemos, amamos,
hacemos el amor, a veces matamos y morimos?

Marta Minujin

La Galeria Blanda es una reconstruccion de la instalacion realizada originalmente por Marta Minujin junto a Richard Squires en
Washington, Estados Unidos, en 1973.

En palabras de la artista, la obra propone “liberar la energia creadora que potencialmente poseen las personas”. Rodrigo Alonso la
describe como “una galeria de arte acogedora, destinada al disfrute y la participacion, en las antipodas de las salas de exposicion
habituales, en las cuales el arte se observa en silencio y a la distancia. Aqui, la propia galeria y la actividad del visitante son arte. Este
recinto es un espacio abierto a la accion creadora, al regocijo v la libre expresion”.!

Imponente y seductora, esta instalacion de Minujin pone de manifiesto “su espiritu experimental, su aficion por las producciones
monumentales y su interés por activar los sentidos y movilizar al espectador”, sefiala Alonso.

A través del uso del colchon, Minujin construye un espacio “blando”, maleable e inestable. En el interior, proyecciones de video
transforman su superficie sin cesar. El disefio de los colchones reproduce la trama de Mandela (2013), collage realizado por la artista
en 2013. Alonso puntualiza que “retoma los patrones dindmicos y coloridos de sus primeras realizaciones pop, las que la ubicaron
como protagonista de la escena artistica argentina en la década de los sesenta”.

La artista reeditd por primera vez Soft Gallery en 2008 en Nueva York. En 2009 realizd la primera reconstruccion en nuestro pais, la
cual integro la exhibicion retrospectiva que el Malba le dedicara a Minujin en 2010.

Esta version de la Galeria Blanda fue realizada en Cordoba en 2017 como una obra de sitio especifico parala exposicion “Pasaporte
alo imposible” de Casa Naranja. El proyecto contd con la coordinacion artistica de Roxana Olivieri.

En 2018 Marta Minujin y Naranja oficializaron la donacion conjunta de la pieza a la coleccion del Museo Caraffa.

" Las citas de Rodrigo Alonso pertenecen al texto critico de la exposicion “Pasaporte a lo imposible” (Casa Naranja, 2017).



Marta Minujin y Richard Squires, Soft Gallery - 1973 - Harold Rivkin Gallery, Washington D.C.

Soft Gallery es una ambientacion artistica en la cual el tiempo, el espacio y la percepcion de la gente que ingresa cambia. La ambientacion esta

compuesta por 200 colchones que cubren las paredes, el techo y el piso de la galeria. Combina elementos propios de la ambientacion artistica con
performances y manifestaciones de los artistas y sus amigos, con el objetivo de crear, en un marco impuesto artificialmente de tiempo y espacio, un Unico y
concentrado desenvolvimiento de la percepcion sensorial.
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Galeria Blanda

Instalacion, Casa Naranja, 2017

210 colchones, estructura de hierro, sogas y 5 TV Led - 7,30 x 4,80 x 5,26 m.
Donacion de Marta Minujin y Naranja, 2018
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Marta Minujin

Nace en Buenos Aires en 1943. En 1960 recibe una beca del FNA'y se
muda a Paris, donde realiza su primer happening. En 1964 recibe el Pre-
mio Nacional del Instituto Torcuato Di Tella por sus esculturas acolcho-
nadas Erdticos en Technicolor y Revuélquese y viva. Un aiio después
presenta —junto a Rubén Santantonin- La Menesunaa, ambientacion
que ofrecia situaciones diversas e inusuales disefiadas para modificar
las experiencias sensitivas de la audiencia. En 1966 presenta en el Di
Tella Simultaneidad en Simultaneidad, version local del proyecto inter-
nacional Three Countries Happening, concebido en colaboracion con
Allan Kaprow y Wolf Vostell. Recibe la Beca Guggenheim y entre 1967
y 1969 reside en New York, donde se vincula con exponentes del Pop
Arty el movimiento Fluxus. GontinGa su experimentacion con “arte me-
didtico” con otra beca otorgada por la Fundacion Rockefeller (1968). En
1973, expone por primera vez Soft Gallery, en colaboracion con Richard
Squires, en la Galeria Harold Rivkin en Washington. Desde entonces,
sus instalaciones e intervenciones en el espacio pablico han recorrido
el mundo y la han posicionado como una de las principales exponentes
del arte contemporaneo a nivel mundial. En 2015, luego de 50 afios de
su conceptcion, recred La Menesunda, en el MAMBA. Recibi6 el premio
Lorenzo il Magnifico, en la Bienal de Florencia, por su carrera dedicada
al arte. En 2016, Espafia le concedio el Premio Veldzquez de Artes Plas-
ticas, que resalta la totalidad de la obra de un artista iberoamericano por
su aportacion sobresaliente a la cultura hispanica, como “pionera en
nuevos comportamientos artisticos y en el desbordamiento de los mar-
cos institucionales del arte, de los medios y la desacralizacion de mitos
populares”. En 2017, invitada a la documenta 14 en Kassel, presentd
una reedicion monumental de £/ Partendn de Libros Prohibidos.

Sus obras forman parte de importantes colecciones publicas y privadas
en EE.UU., Corea, Colombia, Francia, Italia, Brasil, Argentina y Canadd.
Vive y trabaja en Buenos Aires.

Naranja

El disefio de los colchones reproduce la trama del cuadro
Mandela - 2013 - collage - 210 x 270 cm



Lucas JalowsKki - “Los banistas”

Un clima misterioso recorre las pinturas; enigmaticos fotogramas de un mundo de agua y cuerpos
despojados, se despliega. Las imagenes anuncian la secuencia en el tiempo de una historia que las
atraviesa y asi, una invocacion murmurada, nos recuerda a Bafistas de Paul Cézanne, Bafistas en
Asniéres de Georges Seurat, Las bafiistas de Maurice de VIaminck, Las grandes bafiistas de Auguste
Renoir, Barlistas de Pablo Picasso, para nombrar algunas. Cada representacion de bafiistas refleja un
sentido propio de esa relacion con la intemperie, de esa frecuencia del cuerpo con un exterior acuoso
y vasto, de la libertad sin fronteras entre la materia: tierra, aire, agua y el reflejo solar inundéndolo
todo. Sin embargo, las pinturas de Lucas Jalowski no nos hablan de una naturaleza voluptuosa e
inestable, del languido placer de los cuerpos extendidos al sol, de las mareas barrocas y liquidas
entre los cabellos de jovenes mujeres. Los Baristas de Jalowski mas bien interpelan una interioridad
sumergida, se retraen a un estado primario de desamparo en esos pasadizos y cobertores artificiales
de piletas, en un estar acompariado que se enrarece por la cercania de un otro desconocido o peligro-
S0, por el vaivén del reflejo en aguas turbias. El cine se presenta como una influencia primaria, esa
capacidad para distinguir el instante del exabrupto existencial, de la pregunta antes de ser formulada,
de un retorno al instante donde la mirada descubre un horizonte, lejano y potente. Los cuerpos de
Jalowski responden a un criterio de formas trazadas, anunciadas sobre la superficie como huellas de
seres esfumados 0 ya desaparecidos, un drama sutil y silencioso que se agolpa en la textura carnal de
la propia pintura. La sensualidad es invadida por el velo de la duda, la piel, la mirada, la temperatura,
los olores responden a una realidad auténoma y persistente, pero arrojado a la blanda templanza del
agua, el sujeto, la duda. Duda de su limite evidente, de su contorno refulgente que lo sostiene en su
propio ser y finalmente de que el magnificente “todo” dirima una batalla ferviente sobre el solitario
“uno”. El terror incierto y latente de que esa masa uniforme y callada, la materia creadora también sea,
en su secreta manifestacion, destructora; devorando lentamente sin piedad a sus hijos como Saturno
en las fauces errdticas de la locura.

) Mariana Robles
Area de Investigacion Museo Caraffa
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De la serie Los bafiistas - 2016 - Oleo sobre tela - 120 x 160 cm

De la serie Los bafiistas - 2017 - Oleo sobre tela - 45 x 60 cm

Los baiistas

“Cuando pinto soy consciente de que en algun punto del proceso
perderé cualquier linealidad y comenzara una lucha”.

Es la lucha anticipada e inevitable del pintor consigo mismo, con
sus intenciones y sus miedos, con la pintura, con el pasado y
lo pendiente. Perder la linealidad es un momento crucial en la
configuracion de la obra, de toda obra critica.

El espacio conceptual del artista es hostil, hasta ese material
fluido deviene toxico. La pintura le permite desde su corporeidad
admitir un lugar, ensuciar, situar, dudar. No creemos que la
funcion significativa es solo propiedad de la figura, su color
esquivo asume por momentos ese lugar del exilio y de su tragico
destino.

;Sera que los bafiistas son un pretexto para abordar un sentir
sombrio sobre el hombre y su historia?

La propuesta en cuanto a representacion no pasa por una
dependencia de lo visible, no es una estrategia de sustitucion,
si de manifestacion. Como dice Ranciere: “hacer ver 1o que
estd intrinsecamente oculto a la vista, las energias intimas que
mueven los personajes y los eventos”. En ese escenario dudoso
y atemporal hay algo que excede la sumision de lo visible a esa
narracion, son las otras imagenes que de alli se desprenden. De
este modo la pintura de Jalowski no nos deja ver las formas que
evocan; ahi esta el sentido de su pintura.

Quiera o no, la distancia aparece como parte esencial de su
estructura interna; esa distancia que no es otra que la experiencia
del desacuerdo entre lo que vemos y lo que nos afecta.

Dante Montich



La noche de Walpurgis, de la serie Los baistas - 2016 - Oleo sobre tela - 130 x 160 cm
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De la serie Los bafiistas - 2017 - Oleo sobre tela - 130 x 160 cm



De la serie Los bafiistas” - 2018 - Oleo sobre papel - 40,5 x 29,7

De la serie Los baiistas - 2018 - Oleo sobre papel - 40,5 x 29,7 cm
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Lucas Jalowski

Nace en Cordoba, Argentina, en 1980. Es pintor, dibujante y arquitec-
to (UNC). Se forma en los talleres de: Celia Pecini, Daniel Viale, Juan
Canavesi, Eumelia Bravo, Jorge Torres y Dante Montich. Realiza clinica
de obra con Rafael Cippolini, Marcelo Nusenovich, Verénica Gomez,
Eduardo Stupia, Ernesto Ballesteros, Andrés Labakeé y Diana Aisenberg.
Realiza coaching con Rodrigo Cafiete. Es becario del Fondo Nacional de
las Artes en tres oportunidades (2013, 2014 y 2018). Es seleccionado
para la Residencia Furiosa de Dibujo en Rosario (2017). Entre sus ex-
posiciones individuales se destacan: Galeria Esaa (2015), Galeria Bluma
(2013) y Alianza Francesa de Cordoba (1993)

Participa en numerosas muestras colectivas entre ellas: “El viaje”, CFl,
Buenos Aires, (2017); “11+1”, CAC, Cordoba ( 2016); “Transparent/
Opaque”, Bienal de Arte de Jerusalén, Israel (2015); “Tacito”, Museo
Caraffa, Cordoba (2012); “La escenificacion del espacio humano”,
(Casa de Pepino, Cordoba (2012); “Panorama 2, Nuevos Artistas”, CAC,
Cordoba (2003); “Diez jovenes emergentes”, Galeria Cerrito, Cordoba
(2003).

Participa como finalista en los siguientes salones: Concurso de Artes
Visuales del Fondo Nacional de las Artes 2017; 106 Salon Nacional de
Artes Visuales, Categoria Dibujo (2017); Premio de Pintura del Banco
Central de la Republica Argentina (2016); Bienal de Rafaela (2015); Sa-
[6n de Pintura del Banco de la Nacion Argentina (2012 y 2015); Premio
Ciudad de Cdrdoba ( 2014); Bienal Federal CFI (2013) y Premio de Pin-
tura Banco de Cordoba (2011, 2012 y 2014).

Ha obtenido numerosas distinciones, algunas de ellas son: Primer
Premio en el Salon de Pintura Félix Amador, Vicente Lopez (2017); la
Mencion Especial del Jurado en la Bienal Federal CFI (2017); Segundo
Premio Categoria Pintura, Bienal Federal CFI (2015); Mencion del Ju-
rado, Premio de Pintura Banco de Cérdoba (2015); la Tercera Mencion
Especial del Jurado en el Premio Ciudad de Cordoba (2013); Mencion
Adquisicidn en el Premio de Pintura del Banco Central de la Repdblica
Argentina (2012) y el Primer Premio en el Encuentro de Pintura Paisajis-
ta de la Comuna de los Reartes (2009).

Actualmente vive y trabaja en Cordoba.

www.lucasjalowski.com

El suefio de la razon produce bafistas - 2017
Carbonilla sobre papel - 155 x 200 cm

De la serie Los bafiistas - 2017
Lapiz sobre papel - 21 x 28,5 cm



Julio Ojeda - “Papeles”

Julio Ojeda y el nacimiento de la mirada

A'lo largo de la historia del arte hubo quienes pensaron que la pintura era subsidiaria del dibujo, por
ejemplo, en el Renacimiento, los artistas tendian a recortar las imagenes sobre el espacio y distribuir
el color en funcion de esas proyecciones racionalistas. En su version opuesta més extrema, Paul Cé-
zanne decia que el dibujo es artificial; paisajes, cuerpos y cosas no existen delineados por un contor-
no. Sin embargo, nuestra mirada, cargada por una confusa ficcion cultural, logra proyectar ese limite,
a la inabarcable materia del mundo: Mostradme en la naturaleza algo dibujado. No existe ninguna
linea, no existe ningin modelado, solo existen contrastes, escribia en sus notas de estudio. Ambas
posiciones, mas alla de su reticencia o agrado por el dibujo, en detrimento de la pintura o viceversa,
lograron variados aportes al derrotero del arte y los vericuetos de la vision. En Julio Ojeda, pintor y
dibujante contemporaneo, podriamos reconocer un heredero, un hijo de la tradicion que reformula y
atiende los aspectos positivos de un bagaje profuso y complejo. Su obra combina elementos pict6-
ricos, acertadas composiciones cromaticas, en la tension de un trazo expresivo. En el constante tor-
bellino de su expansion creativa y técnica, Ojeda descubre la mirada, como quien advierte un tesoro.
En un hermoso libro Sobre el dibujo John Berger anota: Para el artista dibujar es descubrir. Y no se
frata de una frase bonita; es literalmente cierto. Es el acto mismo de dibujar lo que fuerza al artista a
mirar el objeto que tiene delante, a diseccionarlo y volverlo a unir en la imaginacion. Esas aberturas,
es0s abismos de la diseccion bergeriana, son l0s que reponen una metafisica de la imagen en Ojeda,
en sus obras el mundo aparece como una posibilidad de invencion y sentido, mostrando al dvido
espectador las fuentes incesantes del mirar. Se reconoce un impulso primario en cada particula de
espacio colmado, de fragmento anudado a la tela o el papel, de nacimiento en el instante mismo de
la creacion. La imagen y la mirada se unen equilibrando lo existente con lo insolito, lo heredado con
lo singular, el silencio con el vaivén volcanico de las cosas vivas. En esa fragua maravillosa de lo que
nos excede, Ojeda repone un mundo agudo y certero para nuestros sentidos, una trama de potencias
humanas para la experiencia de un mirar necesario, naciente y luminoso.

Mariana Robles
Area de Investigacion Museo Caraffa
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Simplemente, te recuerdo (Serie C. Universitaria) - 2015
Técnica mixta sobre papel amarillo - 120 x 90 cm

» Dina en los jardines del Francia (Serie C. Universitaria) - 2014
Técnica mixta sobre papel amarillo - 120 x 90 cm

Julio en el Caraffa

Si como escribe Alexander Dupuis (1836) “El dibujo es el medio
de todas las aptitudes, el instrumento de todas las industrias,
el pasaporte de todas las profesiones, la estenografia del
pensamiento”, en los trabajos de Julio Ojeda se demuestra con
creces como el oficio, el intelecto y el conocimiento poético
amplian los territorios del dibujo.

Territorios que en plena madurez evocan la juventud, trascienden
el nucleo histdrico de los maestros que nos rodean y tantean
nuestro Ultimo destino, nombrando lo innombrable.

Territorios amados como la Ciudad Universitaria de Cordoba y
otros anhelados como el puerto de Cherburgo; otros invocados
como el manicomio de Charenton y Poveglia, la isla de los
muertos en Venecia.

Y la mujer mas bella del mundo, joh desgracia! tiene su rostro
oculto en actitud de sacarse su suéter negro. “Y Dios creo a la
mujer”, tal vez sea B.B. de la pelicula francesa o una compariera
de la Escuela de Artes. ..

grises o brillantes papeles
tenues celajes acuarelados
insulas del escarnio y el dolor
repentinos rayos de colores
penetrante olor a betin de Judea
el marqués dirigiendo teatro

la casona Ducasse en Castros Barros al 114

Eduardo Guevara
Licenciado en Pintura - Universidad Nacional de Cordoba
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Leticia - 2008 - Xilografia - 90 x 120 cm

Los paraguas de Cherburgo - 2008 - Xilografia - 90 x 120 cm

California somnolienta - 2008 - Xilograffa - 90 x 120 cm

Amigas - 2008 - Xilografia - 90 x 120 cm

» Y dijo que habia sido el primero.. ., se visti0 y se fue. No la vi mas
2011 - Carbonilla'y gouache s/papel gris - 120 x 90 cm
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Julio Ojeda

Nace en la ciudad de Cordoba, en 1951. Cursa estudios en la Escuela
Provincial de Bellas Artes Dr. Figueroa Alcorta y posteriormente en la Es-
cuela de Arte de la Universidad Nacional de Cérdoba. Ademés, estudia
pintura y dibujo con Radl Pecker, escultura y grabado con Carlos Pei-
teado y Ricardo Musso y grabado con Alberto Nicasio, César Miranda y
Pompeyo Audivert, entre otros. A partir de 1970 concurre asiduamente
al taller del grabador Hugo Bastos. Desde 1969, realiza una labor ininte-
rrumpida participando en més de 200 exposiciones colectivas en el pais
y el extranjero y 35 exposiciones individuales. A partir de 1985 se radica
en Rio Negro y participa del grupo de profesores que funda la Escuela
Superior de Artes Plasticas del Instituto Nacional Superior de Artes, su-
cede en la direccion de la misma al profesor Bianchi Dominguez hasta
1993, luego es designado profesor en las catedras de Dibujos y Funda-
mentos de las Visuales de dicha institucion y en la Escuela Superior de
Bellas Artes de Neuquén. Participa en importantes muestras y certame-
nes internacionales como el Premio Internacional Joan Mir6, Barcelona,
Espafia, la Bienal Internacional de Grabado, Cracovia, Polonia, la Bienal
Internacional de La Habana, Cuba, la Trienal Majdanek, Lublin, Polonia,
la Bienal Trace de Grabado Contempordneo, Paris, Francia, Estampas
Argentinas 2000, Huelva, Espana. Ilustra numerosos textos de autores
argentinos y latinoamericanos y disefia escenografias y vestuarios para
teatro y ballet, ademdas de realizar titeres para elencos regionales. Se
desempefia como jurado de concursos artisticos y docentes, al respecto
merecen destacarse el VIl Salén Premio Ciudad de Cordoba y el XXVI
Salon Nacional de Dibujo y Grabado. Durante los dltimos afios expone
individualmente en Barcelona en Galerfa Signes (Noviembre de 2002),
en Sala d"exposiciones de L estacid Castelldefels (Abril de 2003) y en
Blancvpain Polo Classic, 35 Torneo Internacional Real Club de Polo de
Barcelona (2003), por Gltimo expone dibujos y esculturas en Museo
Municipal de Bellas Artes de General Roca, Rio Negro,en 2003. Simul-
taneamente con esta exposicion participa de una importante muestra
de Grabadores argentinos de Arte Contempordneo de Cuenca, Espafia.
Actualmente vive y trabaja en General Roca, Rio Negro.

Teléfono de contacto de Julio Ojeda: (0298)154 213361

Fotograffa: Adridn Alvarez

Carlos - 2017 - Técnica asfalto y pastel al 6leo - 120 x 90 cm
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museo emilio caraffa
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