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 “Estrategias de escenificación en los márgenes del relato”

                                                                            “...no hace falta decir que no buscamos fuentes u orígenes                                                                          

                                                                             sino estructuras de significación: debajo de cada imagen                                 

                                                                             hay siempre otra imagen”  

                                                                                              Douglas Crimp.

                                                                                                              A René Francisco.
I-Los propósitos.

Entre los meses de marzo y abril del 2003, se presentó sucesivamente, en las ciudades de Quito y en Cuenca,  Ecuador, la exposición “ANDEN10”, itinerándose posteriormente por las Ciudades de La Habana y Pinar del Río, en Cuba. La misma reunía 10 artistas, 5 por cada país y fue concebida como un proyecto que tenía entre sus propósitos recrear la experiencia artística a semejanza de un andén al que se llega y del que se parte ininterrumpidamente. Siguiendo el espíritu del mismo la crítica y curadora cubana Lupe Alvaréz nos expresa lo siguiente:

“...No es difícil imaginar el mundo contemporáneo globalizado como un inaprensible sistema interactivo que se debate entre los impulsos contrapuestos de la homogeneización cultural y la heterogeneización cultural que se avista como su correlato.

En esa situación cobran significado singular los encuentros fortuitos o las aproximaciones aventuradas en las que, seguramente, descubrimos puentes ocultos y comunidades sorprendentes. Atravesados ya por un gran trecho en el que se han resquebrajado los modelos y valores fortalecidos en la euforia de la racionalidad moderna. Tal y como nos ha señalado Arjun Appadurai hoy, cualquier acercamiento a la economía cultural global ha de ser comprendido como enfoque que no capta relaciones objetivamente dadas que ofrecen el mismo aspecto desde todos los ángulos en los que esta pudiera ser observada, sino que, más bien, examina constructos modulados por innumerables determinaciones sociales, en cuya formación el individuo viene a ser el receptor último que constituye y elabora, a su vez, aquellos órdenes que lo rebasan

He aquí el indudable emporio de la pluralidad como espacio de convivencia de imágenes mundo que pueden, al mismo tiempo, ofrecer genealogías comunes y disyunciones importantes.

ANDEN10 nos brinda la oportunidad de apreciar la complejidad de esos traslapes entre sentidos afines de la práctica del arte...” (1)

En esta ocasión nos reunimos la artista inspiradora del proyecto inicial Tamara Campo y la que suscribe este texto, para continuar los arribos a un andén imaginario por el que  las identidades se desplazan confundiendo su propia individualidad. Ampliando el número de artistas participantes y bajo la temática del heterónimo se transfiere el recurso literario al espacio de las imágenes, convirtiéndose la creación artística en un juego de disfraces, de pasajeros que  se rozan o apenas se percatan de la existencia muda de lo diferente. Entonces fluyen esos constructos de los que habla Appadurai, que en la presente situación cultural tiene tantas condiciones de similitudes y diferencias. El espectador debe descubrirlos como partes de un mismo ropaje que cualquiera puede vestir, si le es propio a su cuerpo, o asumirlos por su  subjetividad.

Hay palabras claves que no tienen un sentido exacto, sino que reflejan un estado espiritual, quizás ocurra así con la palabra saudade y con el ánima que alude a tener duende, evocándonos la voluptuosidad de las expresiones populares, convertidas en metáforas por la poesía. 

Siguiendo este acontecer Fernando Pessoa, creó a través del heterónimo, un procedimiento que le permitió trasvestir las imágenes poéticas en personajes cuyos destinos personales se funden con las referencias culturales, las circunstancias históricas y las  aspiraciones e idilios, utópicos o posibles. Es como señala la crítica cubana Danné Ojeda cuando expresa que “el heterónimo encarna el desdoblamiento al ser lo uno y lo múltiple simultáneamente en post de acaparar para sí toda clase de expresiones” (2), buscando hablar de lo que avergüenza, es prohibido o tememos sea identificado con nuestra propia subjetividad.

El nos acerca a un mundo de ficciones dado a través de las palabras y las imágenes, que se nutren de los fundamentos etno-estéticos afines al arte, de la historia social y cultural, de la reflexión social y de los juicios valorativos convertidos en códigos dominantes. Tales posibilidades camaleónicas de ir de uno a otro interconectándolos a todos,  nos sirve de pretexto en el encuentro de artistas hispanoamericanos, haciéndose evidente concomitancias y diferencias, vivencias comunes y respuestas diversas, que al entramarse nos acercan a los rejuegos que emergen de las transferencias culturales. 

En los tiempos actuales ellas se intensifican colándose por los procesos socioeconómicos propios a la condición postcolonial, las narraciones, el imaginario de los sujetos subalternos o la expresividad posmoderna.

Las diversas direcciones en las que las transferencias culturales y los procesos de intercambio cultural en sí mismo, han diversificado las relaciones entre España y América da la posibilidad de mostrar las facetas de la vida contemporánea, orquestada en un extenso campo de conexiones o interconexiones afines a los sujetos biculturales que pululan desplazando al viejo sujeto moderno.

¿Cuántos síntomas de la vida contemporánea pueden asomar a través de las propuestas de los artistas convocados en este proyecto? Cualidades culturales como el exotismo, eventualidades propias al cosmopolitismo, universos ideológicos calados por el misticismo, o procesos cercanos a las conversiones del multiculturalismo, los sujetos biculturales, la desterritorialización, y la desidentidad que las transferencias culturales conllevan, ofrecen muchas perspectivas a la imaginación para producir más que personajes, circunstancias arropadas tras una retórica visual.

Desde la encarnación, la simulación o la apropiación, se imaginan historias personales e íntimas, acontecimientos o sucesos,  en los que todo el suceder es doblemente ficticio, los roles doblemente representados y el espectador incitado al descubrimiento del verdadero personaje o de la anécdota.  

El antecedente más cercano a esta exposición lo encontramos en la labor del artista y pedagogo del arte cubano René Francisco, quien promovió entre sus estudiantes del Instituto Superior de Arte de la Habana, un experimento conceptual basado en el heterónimo.

En el curso correspondiente al año 1989, René involucró a un grupo de alumnos de la especialidad de grabado en un taller que “suscribía como práctica inicial una deconstrucción del oficio de grabador... bajo el título: “Las siete maneras de mirar un mirlo” (3) Bajo la influencia de Pessoa y sus heterónimos se dio “ (...) paso a la creación por parte de René Francisco de un personaje ficticio bautizado por los discípulos como Eugenia Proenza de la Cruz.  Los integrantes del taller fabricarían utensilios distintivos de Eugenia, cuales atributos de su propia creación de hacedores” (4)

De esta labor pedagógica emergió una de las poéticas más constantes y personales que se han dado en el escenario del arte cubano de los últimos 15 años. Ella consistió en la invención de un heterónimo, por parte del artista Fernando Rodríguez. El personaje de Francisco de la Cal, será un pintor naif que al quedar ciego a principios de la Revolución Cubana, le encarga al artista que realice todo lo que hubiera querido crear de no perder la visión.

Este proyecto expositivo se sitúa entonces entre la experiencia que ese experimento pedagógico generó y el legado de uno de los más importantes poetas contemporáneos, ofreciéndonos la posibilidad de imaginar un universo de personajes y narraciones que entrelazan sus destinos en un mismo tiempo y lugar. 

Pessoa alumbraba criaturas recorriendo la historia y el ánima de su Portugal, cuando transitaba del ilustrado al aventurero, del místico al ciudadano moderno. Por ello, para nosotros que somos  portadores de tanta diversidad cultural, leerlo es como caminar por el tiempo, esa posibilidad que ha dado la modernidad de vivir el pasado clásico siendo sus habitantes virtuales.

El procedimiento narrativo de Pessoa no descansa simplemente en la asunción del anonimato, ni del seudónimo, sino en una más completa composición narrativa que se sustenta en desdoblar la subjetividad para que puedan salir a flote factores diversos de carácter social, histórico y cultural. Este procedimiento nos lleva de la mano hacia algunos de los más acuciantes síntomas del presente, vinculados con componentes culturales de raza o género, o comunidades que han generado una urdimbre de comportamientos propios a los espacios urbanos y suburbanos, identificados en muchos casos con las subjetividades marginales.

Los acontecimientos pueden suceder en el barrio donde sobreviven ancestrales hábitos y costumbres, o en el atolondramiento de las grandes urbes que marcan las peculiaridades étnicas del presente. Surgen así sujetos y situaciones particulares de un universo común hispanoamericano, cual vasos que se comunican con el paso del tiempo. No es un relleno de historias personales, sino un  circular de juegos culturales, intersticios en los que el espacio y el tiempo adquieren las connotaciones de una telenovela. Todos los personajes están emparentados, las situaciones se traspasan unas a otras, y el destino es decidido por los espectadores según las tramas imaginarias que se enlazan de narración en narración.

Acercarnos y conocer ese imaginario personalizado en la riqueza creativa de los artistas participantes, así como el camino adoptado por ellos para hacer funcionar un procedimiento de corte literario, como procedimiento visual, exigirá una delicada labor  curatorial. Ella debe facilitar el diálogo entre situaciones y narraciones devenidas de experiencias contrapuestas y diversas, en muchos casos dado su origen y sus cualidades  culturales  y  sociales.

Pessoa sufría profundamente las decisiones de sus heterónimos, los caminos que tomaban sus vidas, emergiendo una relación tan íntima que en muchas ocasiones sus estudiosos se pierden en el contenido de lo que nos dice, lo que hay en ellas de realidad y de ficción.

En esta edición los personajes ideados por Pessoa: Alberto Caeiro, Ricardo Reis, Alvaro de Campos o el propio poeta, entre otros, son referentes de un acontecer intrínseco a las transferencias culturales que rodean el mapa cognitivo del hombre contemporáneo, y las geografías fronterizas que los acercan o alejan. Nos enfrentamos a posturas expresivas y contenidistas que dan cabida al género, la raza, los  micro sujetos sociales, las inscripciones en la historia, neo-historias, tradiciones culturales, hábitos y costumbres.

                                                          “el hombre que no conoce su pasado, jamás conocerá

                                                           y comprenderá el futuro”.

                                                                         Adagio africano.    

II-Los artistas. 

Convocados en este proyecto por la narración literaria y su poderoso juego de roles, el heterónimo se nos presenta de diversas  formas: Como personaje, su estado más habitual, determinadas situaciones o procesos y la unión de ambos. Pensarlo desde un personaje que habla por sí mismo y cobra vida propia, es una posibilidad atrayente que sigue de cerca lo establecido por la escritura, pero hacer de las situaciones  y los procesos las vías  para su encarnación, impele a comprenderlo de otra manera. 

El espacio y el tiempo son marcos referenciales que acercan y separan a la creación  literaria y a la visual. Los poderes de una se pierden en la otra y sucede como en la vida real, que no todo se puede tener. 

El artista plástico narra su historia para el instante en el que será apreciada por el espectador, incluso en el video arte o las video instalaciones, que cuentan con más posibilidades narrativas al trazar secuencialmente su relato, el tiempo se constriñe dada la necesidad de síntesis que exige lo visual. Las soluciones se encuentran en el instante y en el recinto preciso que cada obra tiene para mostrársele. Sin embargo, por medio del heterónimo, este  no se acota, como usualmente le ocurre a la descripción visual, a ese disfrute limitado por lo espacial, sino que representa a un sujeto que hace su historia, liberando su imagen según las opciones y los caminos que haya decidido emprender.

Como hemos venido expresando, variadas referencias culturales pueden dar cabida a experiencias cuyos ejes temáticos se hilvanan en el heterónimo. Sujetos subalternos sobre los que actúan un conjunto de influencias culturales, de miradas que tienen dispares procedencias y lógicas culturales. Estas  ponen en acción constructos culturales, que si bien interactúan bajo la acción de condicionantes muy diversos, pueden a su vez, visionar respuestas que tomen en cuenta esas lógicas culturales.

Desde las poéticas particulares de cada artista se fue creando un universo de historias cuyo énfasis se acerca a lo  antropológico, lo social o lo cultural. Asomándose  con toda la carga de complejidades que presentan los códigos comunes en sus diálogos con las diferencias y la propia formación de nuevas comunidades desterritorializadas o reterritorializadas. 

La riqueza y diversidad de los heterónimos que los artistas han creado, su relación con las  características de sus contextos, y de las muchas problemáticas que le son afines al hombre contemporáneo, permiten vaticinar un encuentro con sujetos en los que deben tenerse en cuenta rasgos raciales, genéricos o culturales, entre otros. Cuando ellos narran su historia nos ponen en contacto con el “otro cultural”, que puede habitar cualquier espacio o adaptarse a circunstancias muy disímiles. Son sujetos que nos recuerdan al legendario  personaje del filme “Dersu Uzala”, un narrador que hace referencia al pasado pero desde el presente, como si fuera la única forma posible de entenderlo.

El heterónimo es una capacidad para hablar de las tradiciones y de la historia, dándole un sentido nuevo, ya que son apropiaciones sobre circunstancias que se arman visualmente a través de estereotipos. En las obras del proyecto, ello se aprecia, por ejemplo, en el tratamiento de la vigilancia desde la propuesta de Bettina Geisselmann, de la violencia en la obra de Gabriel Mario Vélez, del éxito y la muerte en los personajes de Malena Espinosa, del fetiche, en las imitaciones de Jordi Mitjá, la apropiación como procedimiento, en Saidel Brito, del recorrido en la instalación de David Trullo, las dicotomías de la creación artística en Tamara Campo, la personificación de un contexto en Fernando Rodríguez y Lázaro Saavedra, como sujeto  en el primero y como referente objetual en el segundo. Estas formas entre otras, que iremos citando, de concebir el heterónimo, demarcan una pluralidad que enriquece el propio concepto. Pero si en algo es afín toda esa diversidad de acercamientos a la imaginada por Pessoa, es su  forma de haber creado tantos personajes que retrataban más que un dilema particular, los dilemas humanos de nuestro tiempo.   

Hagamos referencia al desdoblamiento propuesto por Sandra Gamarra. La artista nos presenta su heterónimo en forma de museo, al que le crea una historia con obras de arte que supuestamente fueron exhibidas, catálogos y por último souvenir, puestos en mantas a semejanza de las utilizadas por los vendedores ambulantes. Ella coloca junto a objetos de recuerdos de diferentes museos del mundo, souvenir del LiMac (Museo de Arte Contemporáneo de Lima) Y nos dice: “En este mundo de mantas y falsas reproducciones, tal vez, el LiMac sea el más real de los museos” De esta forma,  simula una realidad por medio de una estética mínimal, pudiendo inferir lo que implica esa ausencia, para un espacio cultural que tiene que vivir sin el acceso al arte, supuestamente dispuesto por sus designadores  internacionales. 

Un ente físico, como es un museo cobra forma de personaje, pero lo que se expresa por su medio, es una circunstancia cultural dolorosa, propia de las irregulares transferencias culturales que de común se encuentran en la sociedad del presente.

En otro sentido, la artista Tamara Campo nos deja ver una instalación, formada por obras de pintura, escultura y audiovisual. A través de esta obra, Tamara penetra el mundo interno del arte y su mayor contradicción: el encuentro entre los intereses estéticos y los económicos. Tal parece que cada uno ha generado estereotipos de creación, posturas y valores. En la imaginación de ese mundo la posibilidad de verse a sí mismo desdoblado, implica un acercamiento reflexivo a su representación visual, sintetiza una historia de luchas por la autonomía, el despliegue del aura y  de la libertad ante el hecho creativo. Bajo esta perspectiva, los dos heterónimos enfrentados: Valentina Miranda y Victoria Escudero, tomando de excusa al arte, dan paso a las muchas historias que a su alrededor se han acumulado para que este siguiera siempre marcando su territorio, siendo simultáneamente él y su contrario.

Miguel Alvear, cambiando de ropaje sus heterónimos –uno de los personajes ha sido extraído de la propia selva amazónica, además de un misionero, un petrolero y el propio artista- nos pone en sintonía con problemas capitales de nuestros días. Su obra conduce hacia las transferencias culturales, los intercambios culturales y las implicaciones éticas que imponen las apariencias. La vía elegida es un juego citatorio, un heterónimo en cadena, como señala el artista. El espectador determina qué atuendo poner al personaje, para que a través de sus diferentes apariencias que este adopta se decida su subjetividad. Ella implica conductas, diferentes posibilidades, que lanzan al hombre al ruedo de una sociedad muy desigual y fragmentaria. 

Lázaro Saavedra usando la fotografía como medio, se encarga de reunir imágenes de un gran número de puertas que han sido modificadas por diferentes necesidades y motivaciones. Él nos dice que a través de ellas hablamos, ya que franquearlas implica generalmente un encuentro. Sin embargo, al mismo tiempo constituyen un resumen de modificaciones y adaptaciones de nuestras propias vidas, abrigándonos y protegiéndonos, cobrando los cifrados de una nueva estética que depende de la habilidad para los enmascaramientos. De esta manera, el heterónimo es colectivo, ya que resulta de un conjunto de actitudes que casi se convierten en un sujeto público.

Son figuras visuales que tienen como principal requisito la concentración de significados sociales y culturales, que puedan ser entendidos como circunstancias, con una fisonomía propia dispuesta al diálogo.

El heterónimo se apropia de los imaginarios, de los componentes étnicos del movimiento cultural: hábitos, costumbres y creencias, tratando de acercarnos a sus deslizamientos en forma de personajes y sucesos  que representan lo que acontece. El procedimiento apropiativo es uno de los más importantes dentro de la estética posmoderna, su principal característica consiste en la utilización de una imagen que continúa siendo reconocida al  ser incorporada en la nueva construcción artística, instrumentando un diálogo que tenga otra comprensión sobre lo universal, que contemple “lo diferente”, en sus forcejeos  con la estética global.

Sin embargo, aunque la misma es solo un recurso, un fin estético que intenta poner a salvo las debilidades de la falta de estilo, de la crisis de sentido y la crisis del sujeto, bajo su abrigo, al cargarla en lo social y cultural, el heterónimo la fortalece haciendo de la apropiación  un nuevo sujeto que lleva consigo su historia.  Problemas de carácter estético y socioculturales se hacen recurrentes tras la apropiación, así como del resto de los recursos posmodernos relacionados con ella: pastiche, parodia, simulación, mezclas intertextuales, o los desplazamientos que crean otra cartografía gnoseológica y física. 

La deconstrucción, el pastiche o la parodia, con la presencia del heterónimo se convierten en un juego, en un cambio de roles con sentido cultural. Son apropiaciones basadas en reflexiones críticas que levantan la tradición conceptual y el sentido transformador del arte, poniendo en crisis la representación tradicional que no contemplaba esas transformaciones. 

 De esta forma se produce un giro dentro del procedimiento posmoderno, el sujeto subalterno, las circunstancias culturales en este giro estético hablan por sí mismas, no predomina la muerte del autor, todo lo contrario, las narraciones simuladas y parodiadas se muestran tal cual son, en ese caprichoso montaje que abriga muchas facetas y desdoblamientos. 

En Christian Bagnat, el heterónimo es una estrategia narrativa, como expresa el artista, son diferentes niveles de realidad que dependen de las reacciones del sujeto. Su enlace entre la presencia visual, dada en los dibujos y el acontecer de lo que se narra en el video, crea un diálogo de intensidad dramática que nos ayuda a comprender cómo es el fluir de las reacciones, ante esos niveles de la realidad, las que tienen el principal protagonismo. 

 Desde otra perspectiva, el heterónimo elegido por Andrés Matute consiste en un programa de computación que tiene su base en la obra de Calderón de la Barca  “La vida es sueño”. Esta aparece en letra manuscrita en forma de versos que  se reescriben infinitamente, hilvanándose a partir del orden aleatorio con el que ha sido confeccionado el mismo. El espectador al ponerse en contacto con la historia, podrá realizar diferentes interpretaciones, sin embargo, el programa impone lo que será leído por él, convirtiéndose en un personaje que ha decidido sobre el curso que tomará el orden natural del texto.  

La recurrida cita intertextual se despliega sobre esos desdoblamientos, vividos y recreados en los espacios íntimos y en los  públicos. 

La crítica cubana, Wendy Navarro expresa lo siguiente sobre Domingo Sánchez: “A partir de personajes (no creados) ya existentes, en los que él “se mete” o desdobla, realmente es como una recreación de los mismos, su relación con el hombre no está en uno o en varios personajes, exclusivamente creados por él, sino en la manera en que se apropia de personas o personajes ya existentes, como se apropia de todo el andamiaje contemporáneo y de la propia sociedad del espectáculo, para jugar y crear conexiones entre todos ellos y el mismo.”

En esta ocasión nos quedará la memoria de su disfraz, simulando un ave rapaz. El y su personaje son una misma cosa, los encarna, representando por su medio la voracidad que no abandona al hombre contemporáneo. 

Ya hicimos mención del heterónimo Francisco de la Cal, creado por el artista Fernando Rodríguez. En él, las historias transitan de su experiencia personal a las circunstancias colectivas, las que sintetizan los hechos heroicos y los cotidianos de la gesta revolucionaria, responsabilizándose con la anécdota o el juicio crítico que pudiera tener el artista. En cierta ocasión, Francisco encargó a Fernando una obra donde se representaba una casa cuyo contorno y contenido era trazado por las  pequeñas libretas de racionamientos de alimentos en Cuba. Dichas libretas fueron coleccionadas por el artista durante casi 10 años, lo que constituyó a la vista del espectador, un resumen atípico de la vida diaria en Cuba

La pieza que nos ofrece en esta ocasión, entrelaza instrumentos de carpintería con las posturas ideológicas que esencialmente demarcan las políticas. Y Francisco se inclina o se centra según sea su opción, apretado sin muchas posibilidades de movimiento. En ninguna de sus obras podremos encontrar una descripción complaciente, sino todo lo contrario, son representaciones del tránsito por una  historia de ilusiones, utopías, pesadillas y sueños.

Los personajes que podamos comentar son muy diversos: Dealers, críticos, actrices, escritoras, músicos, pintores naif, artistas plásticos, payasos,  impostores,  aves,  fetiches,  mantas o falsos turistas. También nos encontramos con propuestas que conjugan en una misma obra más de un  heterónimo, más de una cita o una apropiación, cuyo despliegue intertextual conduce a creaciones que son en sí mismas narración y comentario, que en ocasiones comparten los mismos sucesos.

Ello se puede apreciar en la instalación dual de Tamara Campo, en el juego apropiativo de Saidel Brito con la obra de Enrique Tábara, en el museo imaginario de Sandra Gamarra. Este se encuentra con la circunstancia incierta del vendedor ambulante, para establecer un diálogo, en este caso equiparados por su carácter perentorio.  Otras obras, como la de Jordi Mitjá describe  cómo prepara el doblaje de su personaje, mientras que en la de Christian Bagnat estos son narrados a través de sus propios  dibujos. Son autorías simuladas sucediendo sobre un mismo escenario que acciona y enjuicia. 

La Banda Mota o L.B.M. se nos presenta bajo la apariencia de un grupo  enmascarado  que pretende trazar un distanciamiento con el mundo artístico que lo rodea. Desde su anonimato entran y salen de ese mundo al  popular. Aprovechan su carga lúdicra, la cultura cómica popular, y nos cuentan su historia por medio del comentario crítico de Zoila Coba. Parodia de ficción y realidad que conlleva diversidad de roles, tras una síntesis muy refinada de los sucesos que vive el  arte de su contexto. Ellos afirman: “Preferimos mantenernos como anónimos para ser consecuentes con nuestra experiencia cultural. Desgastados del hábitat y el mainstream nacional, nos divierte la producción cultural antes que la autoría”.

Su instalación es uno de los juegos textuales más intensos de la presente exposición, ya que activan a través de la pintura, la fotografía, la escultura y el video, zonas del mundo del arte y de la cultura.  Reflexiones críticas, juicios valorativos que sin ser contados tienen la cualidad de concentrar en su impostura, todo el complejo suceder del mundo del arte. Por eso se enmascaran, se mofan, se divierten y se hacen describir por un crítico, uno de los muchos heterónimos que implican en su narración.

Los tres heterónimos de Malena Espinosa, son personajes que recrean cualidades personales e historias diferentes. Descansa en un procedimiento de simulación que habla desde lo privado, a través de los mismos personajes. Es una postura más clásica y a la vez transgresora, pues la artista escribe, actúa y dirige el monólogo que nos presenta. Pero la versión que disfrutamos busca el camino de la imagen, fundiendo visualmente lo que creíamos era una tríada, que resulta ser las muchas individualidades que la habitan. Ella expresa: “El origen de mis heterónimos se multiplica en imágenes pluralistas de mi misma, irradiadas en tres vidas diferentes, estilos, biografías, cuyos juegos de roles es el otro, aunque convivan en un solo cuerpo”.

Otra forma de apropiación la encontramos en la obra de Jordi Mitjá, pues su heterónimo ya tiene una historia y el misterio de su apropiación es público. Él lo recrea desde la experiencia de su encarnación, aunque todo está narrado, es novedosa la forma como interpreta al héroe y a la memoria que sintetiza esa encarnación: la caja donde el público deposita las monedas para el hombre estatua. 

Estamos ante un original cuyo heterónimo es una copia engañosa en sus propósitos, dado que  el acto de apropiación al ser narrado nos sitúa frente a problemas sociales tan complejos como son la identidad fragmentada o la economía sumergida. Con ello la obra se enriquece en el plano semántico, y la estatua vive diariamente en ese medio de trueques e invenciones.

José L. Celi  también hace discurrir su heterónimo por medio de un personaje público, mezcla de  ficción y realidad, con una historia que nos sorprende por lo insólito. Sin embargo, lo que más impacta de su propuesta es la síntesis visual que nos ofrece de esa historia, alcanzada en la instalación a través de las pinturas y su complemento auditivo.   

La intención creativa de David Trullo consiste en deconstruir un recorrido armándolo como posible. El artista subvierte el ritual que puede caracterizar cualquier trayecto a través de un doble procedimiento: se sitúa en los espacios que como él expresa: “ otra persona ocupa diariamente”, imaginando a quien supuestamente puede realizarlo, filmándolos en tiempo real, pero sin pautas, orden o destino. De esta forma, el espectador al observar la obra, se remite a sus propias experiencias, tratando de  reconstruir visualmente esos espacios. Sobre ello David nos dice: “Mi aproximación al heterónimo, no es tanto la identificación con otra persona, como la capacidad del “azar” o las circunstancias de convertirnos en otro”.

Saidel Brito, con la minuciosidad y elegancia que caracterizan su pintura, nos acerca a la personalización de la apropiación como procedimiento, a ello habíamos hecho una breve referencia. Él reajusta el acto apropiativo al convertirlo en centro de su creación. Este es su más destacado acierto discursivo, pues no es Tábara imitado por el artista, sino el fondo sobre el que se inscriben sus propias huellas. Con ello complejiza ese acto dándole una nueva dimensión a la apariencia visual que sostiene la obra. La historia que subyace en el encuentro de los dos artistas es parte de la vida del heterónimo. Saidel no copia al original sino que vuelca su individualidad sobre él, enriqueciendo la memoria del referente y su propio valor como obra.

Quizá el heterónimo más sintético y a la vez con mayor presencia factual en la muestra, lo presenta la artista Bettina Geisselmann. A través de un conjunto de cámaras de vigilancia nos sentimos protegidos o amenazados, es difícil saber dónde empieza uno y dónde termina el otro, pues toda vigilancia, implica control y todo control en un momento determinado se puede convertirse en amenaza. 

Estos pares de contrarios Bettina los extiende más allá de su sentido social al propio sentido del arte y por ello el heterónimo amplía su dominio y  su significado. 

Por último la referencia a la obra de Mario Vélez, parece tentar todas las dualidades que  hemos comentado. Su instalación apunta en varias direcciones, pues el heterónimo es personalizado por el propio artista, como en el caso de  Malena Espinosa, a él lo motivan  sucesos de su propia vida. De esta forma, parecería que la circunstancia del emigrado en cuanto a los controles que sobre él se ejercen es el tema de su obra, lo que sería en realidad una duplicación sin más complejidades.

Pero el artista se escabulle de esa simplicidad, al ofrecernos dos imágenes impactantes que condensan la situación de inseguridad que caracteriza a la sociedad contemporánea, y las dificultades que las subjetividades tienen que enfrentar cuando: transfigurarse, disfrazarse o simular ser otro, le permite alcanzar un objetivo y continuar quizás conviviendo con una doble subjetividad. Nos encontramos entonces ante un heterónimo definido por sus propias circunstancias.

El procedimiento desplegado por el heterónimo tratando de deconstruir identidades es similar a la lógica que sostiene al arte, cuando su interés se inclina sobre los poderes de su discurso. Son las estructuras de significación, lo que le permite a ese heterónimo asumir un suceso o una circunstancia  prolongada en el tiempo.

Es propiamente la historia de liberaciones de la lógica artística, la que ha permitido tales licencias al heterónimo Estas interpretaciones del heterónimo, conllevan una crítica de la representación y de la lógica representacional que particulariza al arte occidental. 

Es obvio, a su vez, que el interés de estas búsquedas en lo artístico y lo teórico no descansa en absolutizar  las esencias culturales o la identidad, enfoques anquilosados en lo histórico, sino arropar las travestidas fusiones que en los “no lugares” o en los “frentes populares”, aparecen en  circunstancias que rodean la “diferencia”. Baste pensar en Francisco de la Cal caminando por un museo con sus obras naif en una carreta de bueyes, o en Domingo compartiendo su espacio con la personificación de los males humanos, o la parodia refinada de un acontecimiento histórico en José Luis Celi. Cualquiera de ellos, por su peso corporal o por el dilema que los identifica, puede dar paso al heterónimo, solo es necesario ver el reflejo de los ancestros y los vivientes en el estrecho hábitat del recuerdo, y en la marea de lo que cada día viene y se va.

Dra. Magaly Espinosa Delgado.
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