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HAGO LUEGO EXISTO
 
Pintores / dibujantes / escritores / arquitectos / performers 

/ poetas / bailarines / gente del comic / caricaturistas / 
artesanos / fotógrafos / diseñadores gráficos / escultores 
/ cineastas / actores / músicos / gentes del teatro / gentes 
del circo / curadores / diseñadores industriales / jardineros 
/ cocineros / diseñadores de modas / literatos y todos los 
que hacen desde el me da la gana sustentado.

¿Por qué existen los artistas? ¿Para qué existen los 
artistas?

P.C.C.

COMITÉ EDITORIAL

Lorem ipsum dolor sit amet, consectetur adipiscing 
elit. Ut pretium est vel lectus facilisis, vel tempus velit 
bibendum. Vestibulum convallis mi in finibus luctus. 
Suspendisse nec vehicula turpis. (sic)

Los contenidos de los artículos, el enfoque, su forma 
y estilo son decisión de los autores, el Comité Editorial 
solo procura la corrección idiomática, eso sí, sin meterse 
demasiado.
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EDITORIAL

Oferta de noviazgo por una semana

Un millón de pesos más gastos logísticos 
(ropa para las diferentes ocasiones sociales 
o circunstancias geográficas y climáticas, 
transporte, alimentación, bebidas durante el 
tiempo del acuerdo o proporcional si se extiende). 
Se aceptan propinas pero no son obligatorias 
(los regalos son considerados propinas). 
Artista de mediana edad y habiendo superado 
la trayectoria intermedia, con conocimientos 
en arte clásico, contemporáneo y futuro. Con 
modestas posesiones materiales, tenedor de 
una cultura adecuada, radicalmente flexible y 
sin escrúpulos. De paladar refinado y buena 
cama (si las circunstancias lo permiten). Con 
experticia en bebidas alcohólicas nacionales 
e internacionales, amplios conocimientos 
en drogas recreativas y alguna experiencia 
con otras sustancias contemporáneas. Sexo 
cariñoso y cuidadoso. Oral y anal incluidos, 
otros si las circunstancias lo ameritan. Dictatorial 
en asuntos corporales, gentil y amable pero 
sin rodeos. Cinismo y algo de sarcasmo 
puede encontrarse en cualquier momento. 
Pensamiento crítico y opiniones bruscas, 
disponibles todo el tiempo. Agresividad y 
peligro si así se desea. Disculpas a demanda. 
Excusas sólo si se detecta alguna ofensa.

En el caso de crearse apegos emocionales, 
todos los puntos de este contrato permanecerán 
intactos hasta que algún otro acuerdo sea 
discutido: como convivencia, relación formal 
extendida, amantazgo o matrimonio. En caso 
de matrimonio todos los ítems aquí expuestos 
deberán ser confirmados formalmente o 
renegociados.

P.C.C

¿PARA QUÉ LOS ARTISTAS? 
 Por Juan Nicolás Donoso

Filólogo antes que otra cosa, Nietzsche desanduvo el 
camino del lenguaje y entendió que no hay nada más 
arbitrario que llamar “perro” a un perro. Por fuera de 
lo humano, la pregunta acerca del sentido del mundo 
simplemente carece de sentido y si hablamos de “mundo” 
es sólo porque, como diría Merleau-Ponty, “por estar en el 
mundo estamos condenados al sentido”. Pero Nietzsche 
no se detuvo ahí, también rastreó la cadena de metáforas 
–en el sentido de transferir o transportar–, que finalmente 
terminan decantadas en un concepto. Todo comienza con 
un impulso exterior que nuestro Sistema Nervioso Central 
convierte en una imagen –por ejemplo una hoja–, a esa 
imagen le asignamos un sonido y, finalmente, llamamos 
“hoja” a la infinita multiplicidad de hojas singulares que 
hay en el mundo. Esta aparente inexistencia absoluta 
de sentido, esa aparente imposibilidad de hablar de 
“Verdad” o de “cosas en sí”, es una de las razones por 
las que muchos consideran a Nietzsche un nihilista. Sin 
embargo, no sólo se puede, sino que, creo, se debe leer 
a Nietzsche de manera diametralmente opuesta.

Por una parte, es en gran medida por esa cadena 
de metáforas que Nietzsche considera a los humanos 
esencialmente artistas. No en el sentido de pintores o 
performers obviamente, sino que, al estar condicionados 
a habitar el mundo según la configuración de nuestros 
sentidos, no tenemos otra opción que metaforizar el mundo 
para poder habitarlo. Y por otra parte, si el mundo no tiene 
sentido y por lo tanto no es nada en sí mismo, entonces el 
mundo siempre está listo para ser armado, derrumbado, 
y rearmado al infinito. Es decir que, nos guste o no, la 
existencia es necesariamente plástica. La historia nos ha 
demostrado que no por ser plástico el mundo es moral, 
pero sí que, para llegar a lo moral, se debe pasar por lo 
plástico, por la reconstrucción. No es que nada tenga 
sentido; lo que hay es un exceso de sentido.

Sucede algo similar con Wittgenstein. En los últimos 
años, el punto 7 de su Tractatus se cita y se recita como 
quien busca sentirse legitimado para no comunicar 
ni tener que afirmar nada, como si después de esa 
declaración, no quedara otra opción que sentarse a 
hacer arte relacional, cuando en realidad el propio 
Wittgenstein siguió escribiendo más. Y no me refiero a las 
Investigaciones filosóficas, sino a sus diarios donde uno 
se puede encontrar cosas como: “Muy a menudo, o casi 
siempre, estoy lleno de miedo. Hoy, por mi cumpleaños, 
he recibido pañuelos de Marguerite. Me he alegrado por 
ellos, aunque cualquier palabra suya me hubiera gustado 
más y un beso mucho más”. Es como si después de arrojar 
la escalera wittgensteiniana del punto 6.54, se abriera 
todo un mundo por explorar.

Ese giro de ingeniero aeronáutico1 a místico, esa 
apertura tan propia de Wittgenstein, me recuerda lo 
que Didi-Huberman2 afirma acerca del método de la 
transferencia, inventado por Durero para transferir –
transportar, metaforizar–, un cuerpo tridimensional a 
la bidimensionalidad y al mismo tiempo mantener las 
proporciones de dicho cuerpo mientras lo dibujaba desde 
múltiples perspectivas, algunas de ellas humanamente 
imposibles, a menos que el cuerpo se descuartizara.

Dibujo 1                                           Dibujo 2

“Podrás a través de esta figura descubrir mucho de la 
diversidad de las cosas”, decía Durero. Sólo que a veces 
esta transferencia de precisión geométrica, ingenieril, 
llevaba lo humano a un lugar muy parecido al que 
Nietzsche llevó el lenguaje. Esto es, “un lugar visual 
libremente puesto en obra: lugar para inventar –en el 
sentido arqueológico del término: cavar para sacar a la 
luz–, una forma humana inédita”, como afirma Didi-
Huberman acerca del método de Durero.

El cinismo no es rival. El nihilismo no existe. La 
existencia es lo único que no proyecta sombra. Y todo 
es hermoso y terrible.

-------
1. La primera profesión de Wittgenstein fue la ingeniería aeronáutica.
2. Didi-Huberman., G. Ser cráneo. Bogotá: Colección sin condición, 

2008.
Dibujo 1: Durero. Cabeza construida según el dispositivo del 

“transferente” (detalle). 1523-1528.
Dibujo 2: Durero. Hombre estereométrico y dos secciones del cuerpo 

(detalle). 1523-1528.
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PQM
Por Jose Esteban CT

“No hay duda de que no son los mejores pintores quienes 
producen los tratados de pintura”

                           Régis Debray, Transmitir 

El Periódico de Crítica Colombiana abre, a mediados 
de Abril, una convocatoria con dos preguntas: 1. ¿Por qué 
existen los artistas? Y 2. ¿Para qué existen los artistas?

I.
La tarea es urgente. Responder a las preguntas formuladas 

tiempo atrás, nos permitirá trazar un camino, más o menos 
seguro, para justificar nuestra existencia y con ello la 
lucha contra nuestra propia destrucción. La mayoría de 
preguntas no son propias. Si no nos viéramos enfrentados 
a la multiplicidad de visiones frente al mundo todo estaría 
dado de facto, sería el paraíso. ¿Por quiénes hemos 
escuchado esto antes? Tal vez por aquellos a quienes 
acudimos para hacer lo que se nos viene en gana, los 
mecenas modernos, los acudientes. Aún intentamos 

responder ese por qué y para qué que nos arrojaron hace 
tiempo, una deuda insaldable.

II.
Es insaldable porque cuando un ser humano, sea cual 

sea la ocupación en que es humano, se pregunta el por 
qué y para qué de su trabajo, lo hace a merced del sistema 
económico que le cobija. Sería inocente pensar que la 
pregunta es inocente. Si se quisiera justificar un trabajo 
deberíamos, al menos en eso, ser lo suficientemente 
marxistas como para sentir extrañeza y rechazo por el 
cuestionamiento, pues asumiríamos que, quien lo hace, se 
desarrolla en ello y por lo tanto no puede hacer ninguna 
otra cosa, sin su trabajo simplemente no sería la persona 
que es. Desde la modernidad esto es romanticismo puro. 
Hoy debemos entender la economía del asunto y sólo con 
este propósito responder a estas preguntas.

El gran cachetadón, de cicatriz infinita, lo da Joseph 
Beuys al afirmar y sostener, en su cuerpo -de obra 
y de vida-, que “todo hombre es un artista” pues “el 
pensamiento es plástica”1. No todos somos abogados, 
médicos, ingenieros, pero sí artistas. La prueba está en 
las cuentas de Instagram más seguidas del gremio, una 
cuenta exitosa de artista joven colecciona, musealiza y 
celebra la artisticidad de su mundo cotidiano. Un artista 
joven exitoso hace lo propio en galerías.

III.
Convivir con Joseph Beuys y la pregunta del P.C.C. 

hace potencialmente imposible y excitante la existencia 
del artista hoy. Tal vez sería más adecuado preguntarse 
¿Por qué y para qué hay un grupo de humanos que insisten 
en profesionalizar e institucionalizar la artisticidad ? 
Las respuestas pululan y no tienen nada que ver con el 
artista sino con todo lo que le permite entenderse como 
tal, lo que le permite insertarse en el sistema económico 
y acreditarse como abanderado de una de las facetas del 
pensamiento humano. En esta lógica el por qué y para 
qué pasa a ser exclusivo al museo, a la academia y a 
los periódicos de crítica. Los artistas existen porque el 
pensamiento lo permite, porque vivimos artísticamente , 
así como los religiosos porque viven religiosamente y los 
escritores porque viven lógicamente . Lo que no es natural 
es la existencia de las editoriales para los escritores, la 
iglesia para los religiosos y el P.C.C. para los artistas y, 
sin embargo, aunque no sea natural es igual de simple 
pues, a nuestro despecho y el suyo, existen por que de 
algo tienen que vivir los que viven viviendo.

--------
1. Beuys, J. (1994). Museo Nacional Centro de Arte Reina Sofía.
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ARTISTAS NO MÚSICOS 
Por Luciano Denver

Del 2002 al 2006 viví en Barcelona una vida de joven 
artista inmigrante nómada exitoso, ganando dinero para 
invertirlo en una banda de rock. Ser artista plástico, visual, 
contemporáneo o como se llame, para mí era fácil porque 
no era mi techo. Abandoné esa vida y volví a Buenos 
Aires a fines del 2006 para hacer 70MiL7, mi segunda 
banda de rock. La idea era hacer 7 canciones y después 
70.000 más. Después de grabar y tocar durante 14 meses, 
se me acabaron los euros y me tocó volver a la vida de 
conocer chicas para poder tener casa, cama, estabilidad 
emocional, así fue que el rock me dejó a mi y tuve que 
volver a entrenar para volver a ser artista plástico, visual, 
contemporáneo o como quieran llamarlo. 

Si tenés que definir tanto qué tipo de artista sos, es 
porque en realidad sos un pelotudo. Si sos artista sos 
artista, no necesitas más. Encuentro aburridos a los 
artistas no músicos, entiendo que todos estamos más o 
menos en la misma, pero los artistas no músicos tienen 
procesos aburridos y por eso hacen arte escuchando 
música, pero los músicos no hacen música mirando arte, 
mucho menos se preocupan de la existencia de curadores 
y coleccionistas. Recuerdo en Buenos Aires cuando venían 
los artistas no músicos exitosos vestidos onda Berlín, con 
sus gabardinas negras hasta el suelo, tratándome de genio 
por mis dislocadas canciones, pero si alguno se enteraba 
de que además había trabajado para algunas reconocidas 
galerías españolas y berlinesas, ya me trataban con desdén, 
porque el artista no músico, es envidioso. 

Hay algo fundamental en cómo la sociedad trata al 
músico, mientras al músico en situación aún independiente, 
le ofrecen tragos gratis donde vaya, y hoteles y vuelos 
pagos, el artista visual se los tiene que pagar para poder 
darse un lugar en el mundo, por lo tanto recién recibe 
estos lujos cuando es muy reconocido, pero siempre 
sigue distante de los placeres del músico. Fetiches idiotas 
como una chica tirándole un sujetador a un músico, es 
inimaginable en una inauguración de jueves por la noche 
en nuestra querida Bogotá. Usted conoce algún artista 

que le hayan tirado una tanga en la cara en el día de su 
inauguración? 

--------
Las canciones de 70MiL7 pueden escucharse en https://soundcloud.

com/denverplan
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PARA QUÉ SIRVEN LOS 
ARTISTAS 

Por Francisco Camacho

“... la impopularidad de los sistemas de filosofía especulativa, 
sin importar como son explicados, en un país donde las estructuras 

y tendencias de la sociedad presionan todas las actividades de la 
nación en una dirección exclusivamente práctica.”

 Thomas de Quencey, Los últimos días de Emmanuel Kant.

Ríos, lagos, mares y océanos de tinta han corrido 
explicando las razones por las cuales Platón excluyó a los 
artistas de su República.  Mi teoría personal apunta a que 
el filósofo pensaba que el arte excita valores particulares 
que podrían sobrepasar los valores comunitarios del estado. 
Esto conlleva a una posible destrucción de la sociedad 
y a la pérdida de control del estado sobre operaciones 
tan importantes como lo es la educación, por ejemplo… 
¡Todo arte ha de ser censurado! ¡La censura debe ser 
aplicada al arte bueno y al malo!… nos grita aun Platón 
desde su helenístico cenotafio. 

Entre los estudios sobre el tema que he leído, tal vez el 
más certero es el del profesor coreano Hee Dong-Yang, 
quien en la introducción de su libro Cómo Reconocer los 
Caracteres Chinos propone la pregunta por la “Imagen” 
como nudo de identidad de los pueblos.  Las imágenes son 
la herramienta de los artistas, ellos se encargan por ende 
de construir y hacer visibles los problemas e identidades 
de los pueblos; ya que el modelo de la República de Platón 
está aún a un nivel inconsciente y utópico, el filósofo 
teme que los artistas se tomen el poder con sus efectivas 
y reales herramientas.

Pero Platón no es el único filósofo que excluye a los 
artistas de su sistema, Freud igualmente los contempla 
con ojos, narices y manos sospechosas: “Los artistas 
poseen en su arte una llave maestra para abrir con 
facilidad el corazón de todas las mujeres, mientras nos 
mantenemos (los que no somos artistas) indefensos ante 
los extraños diseños de la cerradura, y primero tenemos 
que atormentarnos para descubrir una clave adecuada para 
ello.” La historia, que es tan caprichosa como un reinado 
de Miss Universe, tal vez algún día nos dejará leer en 
una carta olvidada dentro de un libro de griego clásico 
para principiantes, el nombre de aquel adolescente con 
ojos de poeta que le quitó la novia al hombre que forjó 
la teoría pseudo-científica más importante del siglo XX.  

El analista siempre vio a los artistas como figuras 
problemáticas, inmaduras, guiadas por sus impulsos, 
sensibles, emocionales, etc. fruto de instintos sexuales 
reprimidos desde la primera infancia. Todas características 
que se oponen a las del hombre de ciencia, como Freud 
mismo, emprendedor, racional, investigador, con capacidad 
de análisis gracias al empleo de un método científico 
fundado tres siglos y medio antes, lo que lo hace armonioso, 
estable, con criterio etc.

Esta “idealización” del artista por parte del terapeuta 
no es gratuita, ya que el artista siempre está sospechando. 
Este elemento de sospecha está presente en las artes desde 
la racionalización de la profesión por parte de Freud, a 
través de una teoría en la cual nos explican cómo supervisar 
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Que los recién llegados sepan que:

Hay ciertos días en los que sale el sol y me agarra sentado 
mirando por la ventana, esperando a ver si estoy muerto o si sigo 
el día para volver a esperar a que el sol salga. Hay ciertos días 
en que no quiero esperar y empiezo el día sin el sol. Hay otros 
en que la luna brilla un poquito más y se parece al sol cuando 
el cielo está nublado. Hay otros en los que la luna parece el 
sol, pero blanco y resulta siendo un bombillo, y yo todo imbécil 
iniciando mi día con un bombillo pensando que ya me salvé de la 
muerte. Pero así son las cosas, se limpian con el índice y dan 
a oler el meñique. 

Un día a pleno sol alguien murió. Y entonces, si los días no 
son garantía, de nada sirve esperar. Así que la muerte se adueñó 
del día y de la noche, también de los domingos. Y por allá en 
el espacio los cadáveres empezaron a aparecer. Y uno ahí todo 
tonto mirando por la ventana esperando el sol para no morirse. 
Si la muerte está dentro de uno no importa el día, ni la noche, 
ni el lugar. 

Y entonces hubo muchos pensadores que se pusieron a pensar y 
pensando se morían atragantados, con sida o cubiertos de mierda 
de vaca. Pero escribían, y a pesar de que estaban muertos y ya 
no escribían, los vivos leían lo que habían escrito y parecía que 
viviesen un ratico más.  Pero las palabras solo dan para vivir un 
ratico más. Los artistas, quizás algunos, buscan evitar morir, 
y poder vivir un poquito más que un ratico más.  

Por Nicolás Ordóñez

s.f. 

“The emails are sent at certain intervals. By default, 
the switch will email you 30, 45, and 52 days after you 
last showed signs of life. If you don’t respond to any of 
those emails (...)”. 

Cada quince de septiembre, fecha en que se 
celebraba su cumpleaños, los amigos dejan mensajes 
en su muro (no es cuenta conmemorativa ni existía el 
Legacy Contact), algunos porque Facebook envía la 
alerta, otros porque se acuerdan y quieren hacer público 
su duelo, que durante siglos lo fue hasta que empezó a 
ser expulsado y confinado a las ya derruidas paredes del 
cuartito privado. Más de treinta, cincuenta millones de 
muertos virtuales podrían, o están recibiendo mensajes 
y enviándolos; perfiles muertos que se mantienen 
activos (Who wants to live forever? Es el lema de Eterni.
me —nosotras seguimos en lista de espera: “Thank you 
for being patient! Glad to have you on this incredible 
journey. The Eternime team”—). Dejando en los servidores 
a los virtualmente vivos, los biológicos han volcado a 
las redes el duelo tras la muerte, tras el aniversario. Un 
dolor que compartido y con simpatizantes vuelve a 
lo público (político), pero que sigue tratándose con 
eufemismos, frases ya carentes de significado, consuelos 
aguados. Un dolor que sigue estando escoltado por lo 
innombrable, sigue siendo lo que no tiene nombre. El 
acto creativo intenta nominarlo, mas hay una cierta 
resistencia a su narración porque para descubrir su 
nombre debe el hombre despojarse de la autonomía 
ilusoria y su poder; de la firma. Debe apartarse del 
centro, correrse, para advertir que el dolor no le es 
exclusivo. Mientras tanto le seguimos haciendo caso a 
Paul, la creación literaria debe convertirse en un trabajo 
de duelo (ya es un subgénero). Nos confortamos pues 
con bellísimas figuras literarias, abrazos y condolencias 
virtuales mientras el terrible monstruo en metástasis, que 
existirá sin su hospedero, dará primero con el algoritmo 
para nombrarlo y lo esconderá, al mismo tiempo.

----
https://www.deadmansswitch.net/  02/05/18, 22.53, 
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Por Las Trogloditas

¿Por qué existen los artistas? ¿Para qué existen los 
artistas?

Los artistas
¿Por qué existen los artistas?
Los payasos
¿Por qué existen los payasos?
Deambulando por los significados... Modificando las 
preguntas...
Para darle más sentido a mi respuesta...
El Arte... ¿Por qué existe el arte?
¿Las falsas necesidades para qué en este simple mundo?
Y los escritores indagando en el por qué y para qué... Sus 
diferencias y semejanzas me tienen atado...
En un sin número de posibilidades pensativas...
Y prosigo sin saber por dónde...
Hago uso de plantillas anteriores, para no sufrir, bloqueos 
a mitad... de la Hoja en blanco...
Y nuevamente...
Me pregunto...
¿Por qué y para qué llevo a cabo esto?
Nuestro destino inquebrantable está en forjar culturas 
por doquier...
Otros manifiestan un aniquilamiento apabullante de ese 
quehacer literario... No hay un por qué que justifique la 
creatividad inútil...
Al percatarme del sin rumbo de mi poema...
Una respuesta inadecuada... Toma forma...
Dándole cabida a una voz... La del cuentero frustrado...

Su origen...:
La memoria del expresar lo que se quiere transmitir a una 
posteridad... Su futuro...:
Aceptar límites impuestos por la sociedad... Quebrantando 
una infinidad de taras y Dejándose conocer por un montón
De arribismo peculiar...
Su propósito...:
Nada Absolutamente nada
... ... ... ...
Entretener por una cantidad de dinero nunca antes vista, 
Perteneciente a ese mecenas ciego...
Que valora un trabajo magnífico...
Repleto de vacío...
o...
¿Por qué?
Sin aspiraciones...
Encuentra caminos para modificar... Los paradigmas del 
hoy en día...
O ...
Para...
Tejer encausando epístemes del verbo creador...
Incluso...

Menospreciando la técnica del hombre genio...
Para inculcar...
La perspectiva tecnológica...
Que destroza cualquier carpintero con una clavada de 
puntilla...
Esa destreza y pericia por hacer aparecer una infinitud 
de ideas...
Finalidad nula... Habilidad pésima... Trenzar por trenzar...
Aquí está mi otro de tanto muchos... Manifiestos...
Y si la pregunta fuera... ¿Cómo ser artista?
Producir sin miramientos...
Poesía artificial...
Actuar eficaz...
Entendimiento de la No Inspiración...
Y con eso basta para escribir una Millonésima cantidad 
de lo que quieras.

Por Diego Felipe García Chishko

nuestro consciente, inconsciente; y, además de esto, 
Freud agrega que las artes tanto en su producción como 
en su consumo, están basadas en el principio del placer, 
que es de por sí, un índice de medición al momento de 
analizar una producción.

El artista se auto-convirtió en un elemento de sospecha 
para la cultura, el ciudadano que está planeando algo, el 
raro, el loco, el inadaptado. Los artistas hemos tenido 
los  mismo y sistemáticos comentarios de los amigos y 
conocidos: “¡usted está muy loco!”

Pero el dios Maya Yum Kaax, divinidad vengativa y 
dios de los artistas, no se quedó corto en acciones contra 
las palabras de Freud:  Los escritos de este último nunca 
fueron apreciados a un nivel científico, sus teorías nunca 
serán probadas, además hay que anotar que el contexto de 
la Viena de la belle époque ya está tres guerras mundiales 
atrás. Freud fue postulado en dos ocasiones al premio 
Nobel de literatura, como cualquier otro autor de ficción 
o de sistemas de filosofía cuya interpretación nunca viene 
de un ejercicio de pensamiento racional.

P.C.C.

HACER Y NO EXISTIR 
MIOPÍA Y AMNESIA 

Por Lucas Jaramillo

Como lo muestra Star Wars, la Arquitectura es quizás 
el testimonio más tangible que produce una sociedad, 
es la representación de voluntades o ideas en el espacio 
con la premisa de trascender el tiempo. Es la creación 
de la sociedad a su imagen y semejanza. Un colosal 
requerimiento energético transforma la materia para  
definir y ordenar la(s) forma(s), nuestra vivencia del 
mundo de los sentidos;  la arquitectura es la cultura en 
su manifestación más violenta, es una forma latente, es 
cómo moverse, en dónde y cómo vivo, cómo respondemos 
a lo salvaje, a la opresión y a la resistencia.

Bajo esta óptica la Arquitectura toma un rol protagónico, 
pomposo, casi arrogante frente a otras profesiones. 
Entonces ¿Por qué en nuestros tiempos es considerada 
un oficio secundario? ¿Qué ha pasado para que un 
hacer históricamente determinante esté pasando a 
un segundo plano? ¿Por qué la intervención de un 
arquitecto en el espacio está pasando a ser considerada 
un lujo?  La Arquitectura ha sido una fiel servidora del 
poder en diferentes circunstancias socio-políticas desde 
tiempos remotos; los objetos arquitectónicos afloran, 
se construyen plazas, ciudades, acueductos, murallas, 
prisiones, vías, templos, palacios, etc. sin aparentemente 
haberse preguntado el por qué, pero sí el cómo y el qué 
representa. La disciplina del arquitecto convierte el hecho 
de hacer arquitectura en un proceso apolítico a priori, un 
servicio de alguna manera ajeno a la realidad que debe 
responder a unas condiciones programáticas, técnicas y a 
las preguntas propias del oficio en su época. El obrar bien 
estaba en el ser impecable técnicamente y ser coherente 
con su tiempo, representando las fuerzas, las maneras 
y preguntas de la sociedad en el espacio, buscando 
una consistencia con el propio tiempo, la búsqueda del 
bienestar común a través de la Arquitectura es latente 
en la representación y la técnica. 

Desde lo clásico los discursos y discusiones disciplinarias 
- tanto teóricos como técnicos - priman en el mundo de la 

Arquitectura, los cánones en el 500, los pliegues en el 600, 
lo sublime en el 700 y la determinante relación estructura/
envolvente en el 800. Estas discusiones entre académicos 
permiten que se explore el campo, encontrando las maneras 
de empujar los límites de la arquitectura, arraigando 
el oficio del espacio a los procesos de civilización, 
convirtiéndose así en unos de los pilares del desarrollo 
de occidente en su campaña de expansión y conquista del 
horizonte. En el siglo XX las condiciones históricas son 
prometedoras, la masificación, la abstracción de la forma y 
de la comunicación ponen sobre la mesa preguntas con la 
fuerza suficiente como para seguir ampliando el horizonte 
disciplinar. La Arquitectura se da a la tarea de responder 
a los nuevos retos; se desarrollan nuevas tipologías, 
nuevos materiales, técnicas constructivas más eficientes 
tanto en el diseño como en su ejecución. El arte pone 
las condiciones adecuadas para que los cánones - base 
del oficio durante 500 años -  puedan ser puestos en tela 
de juicio, la imagen de los edificios empieza a cambiar, 
dejando la solidez desde la nueva mirada abstracta. Un 
inicio de siglo prometedor se oscurece con la segunda 
tanda de vientos de la revolución industrial empujados 
por la fuerza de los sistemas económicos. Las mutaciones 
en la gobernabilidad hacen del poder un intangible, la 
Arquitectura ya no encuentra que representar, los mecenas 
en la búsqueda de espacios para sus ideales y sus pueblos 
son reemplazados por estructuras burocráticas incapaces 
de entender los valores del espacio, lo cualitativo deviene 
en lo cuantitativo. Bajo los sistemas de gobierno político-
económicos el arquitecto deja de hacer, el arquitecto 
computa, es un huérfano decorador, un técnico amnésico. 
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ACERCA DE “INDELEBLE” 
NUEVOS LIENZOS
exposición en el Museo de Antioquia, agosto 
de 2017

Por María Granada 

La iniciativa del museo, tal y como se menciona en la 
reseña de la exposición1, oscila entre la exploración de 
nuevos formatos y el llamado a nuevos públicos, es decir, 
incrementar los niveles de audiencia de espectadores 
jóvenes hacia las salas del museo. Esta vez, después de 
su primer acercamiento con el skate, el museo se aventura 
con la práctica del tatuaje. 

Como todo espectador y como ente relacionado con 
las inquietudes que plantea la exposición, dejo acá las 
preguntas frecuentes que aparecen al ver estas soluciones 
institucionales hacia la práctica artística y, sobre todo, en 

los intentos contemporáneos de trazar transversales con 
prácticas sociales usuales, normalmente no incluidas en 
el campo del arte. 

Obviando en principio el lugar común del nombre y 
más el del acercamiento que se le dio a este intento del 
museo, dejo aquí mi declaración. 

El tatuaje, más allá que los posibles estudios sociales 
sobre la práctica digan las cosas que quieran, y lleguen a 
todos los lugares comunes posibles; es sobre todo un trabajo 
de la imagen, una repetición constante y absurda de la 
historia, un palimpsesto eterno como estudio y como labor. 
El tatuaje es una práctica inclusiva, variable y ahora más 
que nada, contemporánea. Pero su valor actual no radica en 
su práctica social sino en su contenido histórico de archivo 
y de imagen, es trabajo de colección y de autodefinición. 
Esta práctica es un ejercicio constante de archivo que 
tiene la cualidad de actualizarse constantemente. Y esa 
es su calidad de resistencia. 

El problema de la mirada sociológica de la práctica, 
es el agregado del sentido cultural, esa herencia terrible 
de decir que el tatuaje debe ser una representación 
simbólica, (respetando eso para muchos, y aceptando 
que es algo que no podrá desprenderse de esto). Parte de 
su actualización está en las nuevas imágenes que pueden 
hacerse. El tatuaje tiene la cualidad de reinventarse, al 
menos visto desde el campo de la imagen. 

Tiene en sus cualidades la premisa del archivo, porque 
es así como realmente funciona, un sinfín de colecciones 
de imágenes, sobre estilos, escuelas, marcas y tatuadores. 
Pero tiene una manera peculiar de sobreponerse, y es 
en esto donde se ve la posibilidad de introducir alguna 
teoría del arte: la actualización del tatuaje no es sólo en la 
técnica y la tecnología (como sucedió con la reproducción 
de las imágenes); la actualización sucede en la evolución 
de sus imágenes. 

Pero es claro que la labor del museo es educar en lo 
cultural de las prácticas, entonces, en este caso ha obviado 
las otras dimensiones del objeto. 

Puede ser que la pregunta sobre los nuevos formatos 
tenga más valor que el intento de introducir ciertas 
“subculturas” al museo. Suponiendo que este sea el 
inicio, variar el tamaño de impresión no es una respuesta 
bastante acertada. En esta exposición que es sobretodo de 
fotografías, cabe el absurdo, tanto, como para preguntar: 
¿Es entonces el tatuaje un arte?, ¿O entra a ser visto 
como arte por el formato que le da el museo?, es decir 
¿Se logra convertir una foto común del portafolio del 
tatuador en una obra para exponer, sólo por el hecho de 

estar vinculado a un referente artístico?, ¿No es acaso 
esto una relación con el diseño? 

O entonces, ¿Qué valor tendría re-exponer una fotografía 
que es en realidad una parte del portafolio de un trabajador? 
En este orden de ideas su portafolio sería una obra. No 
pueden decir que la excusa de formato salvaría mi pregunta. 

Respecto a cómo se plantea esa mezcla de nuevas 
prácticas ¿Qué están haciendo realmente con la imagen? 
¿Es acaso un intento de educar al espectador sobre el arte? 
Más allá de la anécdota está y existe verídicamente la 
imagen real, y omitiendo esto, esta práctica no se podrá 
nunca vincular de manera acertada a estas instituciones. 
El público debe educarse para generar preguntas. No para 
afirmar una historia que se reafirma por sí sola dentro del 
circuito autogenerado y auto determinado. 

Si el museo busca vincular estos espacios desde la 
premisa cultural, vuelve sobre su círculo infinito y si 
su función es sobretodo pedagógica está funcionando 
erradamente, es decir, no basta con educar al público en 
una historia del arte que es una base de las instituciones 
museísticas; el público debe acercarse a ver el arte como 

Por Gabriel Mejía

En la cueva en Patmos
San Juan 

San Juan Evangelista trató de copiar con la mayor exactitud las palabras que 
le dictó Dios. San Juan, por demás, tuvo que haber sido un hombre muy 
valiente para aquellos días y para estos. El techo de piedra mesocámbrica 
de la cueva en Patmos se rompió en tres pedazos y el evangelista copió 
afanosamente el apocalipsis de todos los hombres mientras Dios dictaba. 

San Juan a sabiendas de que el juicio de toda la humanidad pendía de su 
valentía, copió todo lo que pudo. No le importó el cielo gritando mientras 
se quebraba la piedra ni su alma humana y sencilla de pescador. El humilde apóstol 
hijo de Dios nos entregó a los hombres casi todo lo que le fue revelado. 

Dicen que su cadáver desapareció y ascendió al Cielo gritando y rugiendo como las piedras —Mi 
Voz! Mi voz! Me llevo mi voz!   San Juan Evangelista, por demás, fue el poeta más prominente 
de su tiempo y uno de los filósofos más influyentes de la modernidad.

Amalia Moreno Restrepo
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disciplina y por tanto que el espectador pueda generar 
sus preguntas y juicios, el museo no debe ser solo una 
lección de historia. 

Por otro lado el palimpsesto está implícito en todo 
y más en el visitante que va a ver la foto de su propio 
tatuaje , es ahí donde sucede el archivo. 

La exposición cae no sólo desde el acercamiento al 
nuevo formato, quizá no tanto desde su enfoque o su 
propuesta de referentes. Es difícil explicar que los tatuajes 
tienen su propio lugar en la ciudad o en el entorno donde 
se desenvuelven, el tatuaje y el tatuar es complejo porque 
sí, es un resultado social, pero ya no ligado al desarrollo 
de una cultura, es más una evolución a la creación de 
nuevas manifestaciones generacionales. 

El cuerpo mismo que los lleva es un museo, cada cuerpo 
es una colección real, una sala terrible  de recuerdos, 
o de malas decisiones, o de apuestas de una noche, o 
de regalos de cumpleaños, o de imágenes de libros, o 
fotografías de abuelos, o nombres de los hijos, o dibujos 
de las mascotas, o imágenes seriales repetidas. O sólo 
una pijama pensada con determinación. Las imágenes 
han invadido los cuerpos biológicos reales y se han 
conectado de manera permanente. Simbólicamente o no, 
la práctica del tatuaje es variable, pero así como mutaron 
las imágenes en su historia, su valor cultural ha cambiado 
paulatina y paralelamente a estas. 

--------
1. https://www.museodeantioquia.co/evento/indeleble-nuevos-lienzos/
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¿QUIÉN ES EL ENEMIGO?
Por Carlos Salazar Wagner

No cabe la menor duda de que la forma como se ha 
escrito la historia del arte desde el siglo XIX ha sido 
como una eterna lucha entre buenos y malos, entre unos 
artistas novedosos y rebeldes contra un ente vetusto y 
académico. Justamente lo llamo “ente” porque si hacemos 
una revisión, difícilmente encontraremos quién es el 
enemigo acérrimo y esto aplica para nuestros días: en 
los discursos reconocemos que hay un contrario que es 
el arte académico. Hay un adversario que está en contra 
del arte actual, que genera reglas imaginarias que todo 
artista debe romper para convertirse en un visionario ¿Pero 
quién es el enemigo? Desde la universidad nos enseñan 
unas herramientas críticas que empleamos contra artistas 
ya establecidos, contra aquellos  que irónicamente parece 
que ya hubieran nacido viejos ¿Es acaso nuestra enemiga 
Doris Salcedo? ¿Es Idartes? ¿Artbo? Claro está que si 
le preguntáramos a Guillermo Vanegas, él claramente 
respondería sin rechistar que el enemigo es Dimo.

“Está bien criticar al rico, pero criticar al pobre siempre 
está mal visto” es una frase que una vez escuché y se 
quedó grabada en mí.  Desde el ámbito universitario 
hacer un ensayo crítico cuestionando a Tania Bruguera 
es merecedor de una máxima nota, pero es más polémico 
hacerlo sobre un artista emergente, y es aquí donde el 
crítico cumple su rol como el villano de todos los villanos, 
pues está bien que todos estemos en contra del enemigo 
en cuestión, del sistema normativo de la escena del arte, 
pero sucede todo lo contrario si el enemigo es aquel 
rebelde de boina.

A veces llego a una ligera conclusión: somos nosotros 
nuestros propios enemigos perpetuando el status quo de la 
historia del arte, somos nosotros quienes perseguimos a 
un enemigo sin saber bien quién es; pero al darnos cuenta 
de una crítica hacia un artista contemporáneo que no 
pertenezca al mainstream la tachamos inmediatamente de 
errónea, y atacamos sin falta a aquel villano de villanos 
que se atrevió a injuriarnos. Tenemos las herramientas 
necesarias para estar en contra de Damien Hirst pero 
hace falta tenacidad para aceptar públicamente que no 
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Por Andrés Felipe Uribe

nos gusta una obra de Juan Mejía, hay un miedo abismal 
a estar errados en nuestro propio juicio estético.

¿Y qué pasa si estamos errados? ¿Está mal decir que 
algo nos parece bobo porque a los demás les parece 
acertado?  Escribir sobre nuestros sentimientos y sobre 
nuestro juicio estético personal no es algo cuantificable 
o verificable como el trabajo del historiador, es contar 
y persuadir al lector del por qué amamos a cierto artista 
y al otro lo desechamos al infierno. Si nos quedamos en 
el status quo sin hablar ni pronunciarnos, no se generan 
las más mínimas dinámicas entorno al arte y seremos 
nosotros nuestros propios enemigos en el todo se vale, 
todo se puede y todo es relativo.

REFLEXIONES SOBRE LA 
DESAPARICIÓN DE 
BAS JAN ADER

Por Sergio Quiroga

TEXTO 1
Los movimientos impulsivos del miedo, de asombro, 

la risa, la caída de las lágrimas, los gestos demostrativos 
de las manos, las miradas duras, los brazos que cuelgan 
a lo largo del cuerpo.

Siendo como un océano.

TEXTO 2
NA
Tomé el yo en este caso como una consciencia de existir.

Percibir la vida desde una ventana miope, es imposible 
para los demás afirmar que soy nadie, soy nada, pues 
pueden percibirme, pueden notar mi arrugada frente, 
creen que estaré y cambiaré de forma un millar de veces, 
pero siempre seré una forma, algo que camina al cambio 
mientras cambia caminando.

Al empezar negándose se puede desvariar en conceptos 
que remplazan la nada, ideas que estimulan ese pensamiento 
y lo convierten en mera sensación delirante, extraña para 
los demás, pero, explicable. Nadie, nada puede ser.

¿Pero si en este proceso se supera la sensación y se 
convierte en una realidad?

Y si alguien/algo nunca tuvo un inicio nunca tendrá 
un final, no podría retomar su forma inicial, su punto 
de partida, pues nunca empezó; y su ilusión viviente 
sería solo un lapso, un salto, un pequeño error donde 
a un grupo de personas, a un espacio geográfico y a un 
tiempo en especial, se le fue dada la información para 
crear y afirmar la existencia de alguien/algo; para luego 
olvidarle por completo, ya que sólo es un fragmento y el 
fragmento deriva de un todo que a su vez contiene vacíos, 
errores y, como no, Nada. Contiene nada ¿quién recuerda 
acaso una arruga en especial cuando no es de su frente?

TEXTO 3
Equilibrado, destierro de la identidad propia, destrucción 

del tiempo, prefacio.

El mundo no está aquí, el mundo está allá, 
desprendiéndose de lo real, desplazándose lentamente 
fuera de lo premeditado, destruyéndose y a su vez 
retornando al olvido, y aunque hace unos días recordaba 
mi rostro hoy ya me es  desconocido nuevamente, hay 
tanto en él que desconozco, pues soy un bote lluvioso, 
ando contra la marea despreciando cuanta vida se pase 
por mí y luego llueve, ando por mediterráneo, a cantaros 
se cae todo, hay niebla y nuevamente veo mi rostro, pero 
con la sensación de extrañeza en el gesto borroso.

El desprecio por el tiempo recae en no detenerse a 
pensar qué se pensó y mucho menos en qué se pensará, 
pues no hay nada allá, no hubo nada acá. El sentimiento 
no trasciende, el sentimiento nunca fue; hay entonces un 
equilibrio, hay una represión, una opresión del estado de 
la mente en el tiempo. Hay que aprender a vivir con ello, 
la distancia no es más que una medida por otros, pues 
por más lejos que se intente ver no hay nada a lo lejos, 
y mucho menos hay algo que mirar atrás, las metáforas 
acá no sirven. pero si se entrecierra los ojos es fácil 
reconocer un bote, un rayón y de nuevo una nueva cara 
cada mañana frente al espejo.

A la juventud ateniense
Copérnico 

Copérnico pasó a la historia por descubrir el método más complicado
para probar el circundante movimiento de la tierra sobre sí misma y alrededor del Sol. 

Hoy basta acostarse un mes en el suelo mirando todas las noches la sombra circular de 
la tierra sobre la Luna para entender la teoría Heliocéntrica. 

El valor histórico de Copérnico es pedagógico. A diferencia de Sócrates y su envenenamiento 
con Cicuta, el polaco logró convencer a toda la juventud humana que el Universo no 
giraba alrededor de la tierra. 

Amalia Moreno Restrepo

En la cueva en Patmos
San Juan 

San Juan Evangelista trató de copiar con la mayor exactitud las palabras que 
le dictó Dios. San Juan, por demás, tuvo que haber sido un hombre muy 
valiente para aquellos días y para estos. El techo de piedra mesocámbrica 
de la cueva en Patmos se rompió en tres pedazos y el evangelista copió 
afanosamente el apocalipsis de todos los hombres mientras Dios dictaba. 

San Juan a sabiendas de que el juicio de toda la humanidad pendía de su 
valentía, copió todo lo que pudo. No le importó el cielo gritando mientras 
se quebraba la piedra ni su alma humana y sencilla de pescador. El humilde apóstol 
hijo de Dios nos entregó a los hombres casi todo lo que le fue revelado. 

Dicen que su cadáver desapareció y ascendió al Cielo gritando y rugiendo como las piedras —Mi 
Voz! Mi voz! Me llevo mi voz!   San Juan Evangelista, por demás, fue el poeta más prominente 
de su tiempo y uno de los filósofos más influyentes de la modernidad.

Amalia Moreno Restrepo

TEXTO 4
-Estar en blanco
-Discurrir sobre la inexistencia 
-Estar absorto por pensar en la inexistencia de algo
-Reiterar que no existe tal objeto 
-Recaer en una serie de movimientos rumiantes cuya 
finalidad no sea más que la extraña manera de imaginar 
lo inexistente
-Deslumbrarse poco a poco sobre como algo inexistente 
puede ser pensado
-Repetir 
-Repetirse internamente
-Aclararse a sí mismo que asegurar la inexistencia de 
algo es mentir
-Perder todo sentido en ese proceso de conceptualizar 
lo que aún no es 
-Darle cuerda a la idea de que no hay mundo, de que la 
realidad presente no es más que un pensamiento ausente, 
pensar en la misma es dudar de su existencia y a la vez 
comprobarla por pura vivencia. Estar abismado por 
entender la inexistencia de algo que no es.

P.C.C.

HACER ARTE, ¿PARA QUÉ?
por José Aramburo

“Y, si la oficina de la Rua dos Douradores representa para mí 
la vida, este mi segundo piso, donde vivo, en la misma Rua dos 

Douradores, representa para mí el Arte”. Sí, el Arte, que vive en la 
misma calle que la Vida, aunque en un sitio diferente, el Arte que 

alivia la vida sin aliviar el vivir” 

Fernando Pessoa

Mucho se ha escrito sobre la importancia del arte en 
el desarrollo social de la humanidad. Superada la época 
donde la obra de arte cumplía una función ritualista o 
religiosa al servicio de las clases dominantes o burguesas 
y teniendo en cuenta que la revolución promovida por la 
escuela de Frankfurt –con W. Benjamin a la cabeza quien 
desarrolló la idea de un arte que liberaría a la sociedad de 
sus verdugos de clase– pensado como un arte épico, o que 
fuera completado por el proletariado que se adueñaría de 
los medios de producción y de la creación de sus propios 
símbolos  se fue a la cañería; y lo que podemos ver es 
que las obras de arte de nuestro tiempo reposan como 
zombis haitianos en colecciones de banqueros, gabinetes 
de grandes herederos y apartamentos de empresarios, 
la pregunta que habría que responder sería “¿Para qué 
hacer arte?” y lo primero que se me viene a la cabeza 
responder es: “Para nada”

Veamos

Las obras de arte son más el resultado de un tiempo 
que de una mente, es así como vemos que el artista 
contemporáneo está condenado a ser celebrado o no, de 
acuerdo a tendencias dinámicas que hacen que su obra 
–independientemente del origen de su intención– sea 
relevante o desfallezca formando parte de colecciones 
desafortunadas –la sala de mamá, o la finca de recreo de 
algún pariente moderadamente rico–. No hay solución a 
la vista. El arte sólo sirve como bien de intercambio, pero 
para que esa moneda tenga valor, habría que transitar por 
autopistas de la nada y en vehículos que nadie sabe cómo 
funcionan. Cuando estaba en la universidad, la clase más 
concurrida era una de Andrés Burbano, y lo era porque 
en ese momento estaba en boga el arte de multimedia 
–con sensores y todo–, y eso era lo que se veía en esa 
clase. Cientos de estudiantes se inscribieron en tal curso 
seducidos por los cantos de sirena –como chillidos de 
modem–  que profetizaban un nuevo arte, alejado de 
la incomprensible perorata de Beuys y más acorde con 
ese futuro de robocop o los supersónicos, que parecían 
acomodarse con mayor fidelidad al nuevo milenio. Grave 
error. El tiempo es un bromista serio, y como por arte de 
magia negra, hoy en día no veremos en la Documenta o 
en Venecia –a menos que sea la de Franklin Aguirre– un 
solo sensor. A la cañería se fueron –como las propuestas de 
Benjamin– esos años de pelar cable y entender circuitos. 
Nadie hubiera creído que en este, que era el futuro de 
ese tiempo-, estaríamos viendo un tiempo de tibieza, 
de líneas rectas y recortes de periódico. De cosas rotas 
y eslóganes políticos. Nunca fui a la clase de Burbano, 
porque desde esa época pensaba que el arte no servía para 
nada y en eso radica su grandeza: en el trágico abandono 
que propone. En la certeza de la incertidumbre y sobre 
todo en saberse inmune al juicio histórico. 
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