EJuego de roles

                                                                            Heterónimo: es el nombre, distinto del suyo verdadero, 

                                                                                         con que un autor crea vidas y obras distintas a él mismo.

Tal vez, hoy más que nunca, el arte (y la vida) sean “cuestión de supervivencia”. La necesidad de sortear dilemas, estados emocionales, avatares diversos, de enfrentar procesos de finitud, de esterilidad amenazante, desilusión y descrédito, en medio de políticas y economías globalizadas, y de la propia vulnerabilidad de lo artístico. Tienen lugar, entonces, cambios, suplantaciones, “malabarismos” de la personalidad, de la acción y el pensamiento, juego de roles, como parte de las complejas situaciones que rodean al sujeto en ese carrusel de vaivenes imparables que implica la vida cotidiana. Los heterónimos, como las imágenes, son posibilidades “otras”, alternativas, vías de acción o de acciones multiplicadas: la adopción de identidades múltiples no para dar cuenta de una crisis de identidad sino para salvarse de la crisis, para salvarse de otro que siempre en última instancia es el Poder
. 

El proceso creativo implica la invención de “otro”, de “algo” (sean imágenes, textos, objetos) que adquiere “otra existencia”, otra vida. Implica un desdoblamiento, una proceso de búsqueda, de indagación, como actitud “insubordinada” o “incurable manía de pensar”, esa “necesidad de la revuelta” que alimenta lo artístico. Ante la “finitud de la existencia”, sensación de ausencia y de pérdida que acompaña al hombre, el heterónimo (el arte, lo imaginario, el imaginario de “otros”) significa la posibilidad de expandirse, de extenderse y trascender las limitaciones del  espacio y el tiempo. Creados para poder expresarse en registros poéticos diversos: “Los heterónimos son seres que habitan o posibilidades de él. En Pessoa, los poemas de los distintos poetas trasmiten al mundo la fertilidad de una dispersión armónica, para conmovernos integralmente demostrándonos que no necesariamente estamos condenados a ser siempre los mismos. En Pessoa todo combate con algo, todo choca con su opuesto, y a veces se agita o se supera, o se apaga, no sin antes haberse fortalecido, después vuelve a ponerse en duda. Pessoa, es una alternativa: otro universo posible”
. 

Andén 10: los otros de uno mismo, marca la continuidad de un proyecto donde el heterónimo (en tanto personaje, alternativa, imagen, búsqueda) reúne el trabajo de un grupo de jóvenes provenientes de diversos países (Ecuador, España, Cuba, Perú, Colombia), siendo relevante el modo en que se entrelazan: síntomas inherentes al sujeto y la vida contemporánea con elementos afines al desarrollo de las nuevas prácticas artísticas, en relación con la extrema diversidad de contextos y problemáticas dentro del acontecer político, económico y social de la actualidad: Desde el “descentramiento del sujeto moderno”, la “identidad como máscara” que encubre las distintas posiciones del sujeto, los “cambios de identidad”, los “disfraces del alma” o nuevos conceptos como “interculturalismo” o “identidades múltiples”,  hasta la “muerte del autor” (crisis de la autoría, “replieque autoral”, “enmascaramiento grupal”). Desde la propia noción de juego en el arte contemporáneo (intercambio de roles, juegos de identidad, textuales, semánticos, de lenguaje) o el uso del cuerpo (la reivindicación del cuerpo como una de las claves de nuestro tiempo) hasta las (complejas y recurrentes) relaciones entre realidad y ficción, entre lo soñado y lo vivido, lo legal y lo ilegal, el original y la copia, lo privado y lo público.

Juegos de posiciones entre una autoría y otra, suplantaciones, simulaciones y búsquedas en función “de insertar la obra de arte en un sistema político y real de mercado”, enlazan los caminos cruzados de Valentina Miranda (artista) y Victoria Escudero (su representante-dealer). Tras ambas identidades se extiende el trabajo de Tamara Campo, su técnica impecable, el dominio del óleo, del grabado (xilografía) y la escultura, el dibujo de personalidades atrapadas en las dicotomías propias del sistema del arte. El hábito de lo intrincado y un sugerente juego de lecturas acompañan el interés en develar agudas contradicciones del terreno estético y vivencial del artista. Entre la supervivencia (inquietantes bodegones al gusto clásico decorativo donde conviven naturalezas muertas e instrumentos de trabajo, arte para vivir) y un arte para pensar (una gran marea de billetes), como parte de un discurso que subvierte las relaciones obra-mercado. De este modo, Tamara “libre de sospechas”, tras los cuadros de Valentina (“revivals” de la pintura tradicional) y los comentarios de Victoria (“gestora y promotora con gran empuje y talento en las relaciones público-artistas”), nos hace reflexionar sobre temas como la relación entre ética y arte, arte y mercado o las funciones del artista.

Una página web, un catálogo ficticio de su colección (souvenir y visita guiada) validan la existencia del LiMac (Museo de arte contemporáneo de Lima), un museo sin identidad espacial o física creado por Sandra Gamarra, cuya estrategia, “su crítica hacia la fiebre de los museos sufridas por numerosas ciudades contemporáneas, incluye un toque de sátira, una negación de la realidad que es sustituida por la virtualidad: el souvenir en lugar de la obra de arte, la visita guiada en lugar de la visita al museo. El Li-Mac, un simulacro en el sentido semántico que Jean Baudrillard le dió al término, una copia sin original, puede ser interpretado como una corrupción del “sentido de autoría” y de la unicidad del objeto de “alto arte”, validando la multiplicidad de la reproducción como la Boite en Valise de Duchamp, los Múltiples de Beuys o las Merdas d artista de Manzoni. En este sentido se trata además de una crítica al mundo de la producción artística, tras la elocuente paradoja de una institución que confía exclusivamente en su cara mediática, mas interesada en su merchandising corporativo que en cualquier noción de dispersión cultural”
.

En esta ocasión el LiMAC, los objetos (libros, postales, camisetas, catálogos) que habitualmente crean su propia “exposición itinerante”, recordando la idea de “museo portátil”, son ahora (junto a reproducciones de objetos pertenecientes a otros museos) apropiados, copiados y comercializados en un “circuito alternativo de venta y difusión” (Manta Museum), multiplicando las relaciones de ambigüedad entre lo real y lo ficticio, lo legal y lo ilegal y aumentando sus posibilidades de estar a disposición del comprador para “satisfacer sus ansias de posesión y de recuerdo”. 

Junto a este tipo de “inserción “ilegal” o al “margen de lo establecido”, aparecen también los “hombres estatua” que igualmente ocupan el suelo de las calles y plazas obligando al peatón a modificar su tránsito, detenerse y reaccionar ante esta nueva “mercancía”. “Situado en esa línea invisible de lo ilegal, Rubén es un hombre que vive de explotar la imagen del Che, de reproducir en vivo algunas de las postales más conocidas del comandante”
. Este “operario de la calle, que es en sí mismo una empresa ofrece “souvenirs de la revolución” en la rambla de Barcelona, sobrevive copiando las fotos, las poses del Che, falsifica o reproduce unos gestos que forman parte de la iconografía popular, del inconsciente colectivo”
. En dicho proceso contribuye, por un lado al rescate atípico de esta imagen (fuera de los habituales circuitos de venta y comercialización) y por otro, al enriquecimiento de una figura que constituye un ejemplo, un símbolo (con el que se siente especialmente identificado). Su rostro a contraluz, en blanco y negro, recrea las fotos clásicas del Che, aumentando el parecido del personaje y la idea de recuperación utópica de un pasado y unos ideales en deshuso.

Gyorgy Kovacs, un nombre sacado de una tarjeta personal encontrada en la calle, es el crítico especializado en la obra de Jordi Mitjá. Ante la inexistencia o desinterés de los críticos nació este heterónimo dedicado a comentar sobre los intereses fundamentales del artista: el original y la copia, la ilegalidad, el traslado de realidades, en trabajos como: “quemadores de sueños economías y ritmos” o “viva pirata”. La identidad fracturada, la economía sumergida y el intercambio, en obras como “pintura sobre piel quemada, o en “esqueletos, pieles mudadas y deposiciones del capital”… Otro heterónimo implicado en el comentario crítico (Zoila Coba) describe las acciones de LBM (La Banda Mota) “un grupo que pretende trazar un distanciamiento con el mundo artístico que le rodea, que desde su anonimato entran y salen de ese mundo al popular”
. 

La capacidad de desdoblarse en diferentes personajes y lenguajes une este colectivo de artistas de origen cirquero, “parte de una generación migrante dedicada a sobrevivir en calles y carpas”. Una serie de objetos, pinturas, esculturas y fotografías forman un “supuesto escenario global post tecnológico, una escena seudoanarquista, producto de la sobreinformación y el desgaste de la imagen”
. Tras los rasgos del payaso (que unifica en el anonimato obras y autores), las máscaras y el universo cirquero se acentúan la idea de “mascarada cotidiana” o la “figura utópica del artista”, en esta especie de circo cósmico que nos rodea, acentuado por las imágenes de una fiesta popular (la celebración del fin de año en ecuador): “orgía ritual de la mascarada y el disfraz”, “carnaval iconoclasta de disfraces y travestismo cultural”. El lugar del autor muerto es ocupado por los distintos roles que juega el sujeto: disfraces, máscaras, operaciones. No resulta extraño entonces que el artista (Marcel Broodthaers, Christian Boltanski, Bruce Nauman, Paco Cao…), elija vestirse de payaso cuestionando la fuerza del autor, buscando “otro” desde el que hablar, por débil que sea
. 

Mediador, alquimista, manipulador, “hacedor”, “terapeuta múltiple”, el artista concibe la creación como una aventura inseparable de la propia aventura de la vida, del propio devenir del entorno circundante, manipula códigos, repertorios iconográficos diversos, juega desenfadado como un operador de transferencias entre diversos ámbitos (cultura popular, diseño, música, literatura, cine) produciendo modelos de comportamiento libre e interactivo en el seno de una sociedad mercantil y mediática. De ahí el carácter híbrido de las obras, formas mixtas de un nuevo comportamiento donde confluyen actitudes (fluxus, procesual, arte povera, arte conceptual) reivindicando un arte ampliado como una intervención directa, una forma cercana al espectáculo, de aproximación entre el arte y la vida, el azar, lo indeterminado, lo imprevisible. Hace que el medio participe activamente, que creadores y espectadores se miren unos a otros, formando parte de “una obra que no se caracteriza de primeras por su estilo o por su técnica, sino por la puesta en marcha de un gran proyecto, un “proyecto de vida”: Philippe Lacoue-Labarthe, hablando del “desastre del sujeto” que caracteriza el arte moderno, distingue a esos artistas para quienes el arte es cuestión de “supervivencia”, en el sentido de una vida superior, que pasa a ser tema del arte”
. 

Domingo Sánchez Blanco ha realizado un combate en el stand de arco, el pesaje de él mismo como púgil en el Museo de Arte Contemporáneo de Caracas, ha protagonizado escenas pornográficas (escatológicas), viajes imprevisibles o el reto de realizar 500 performances en un día; emplazando estrategias donde “utiliza recursos propios de la tradición del ready made como cuando convierte una comida o un espectáculo de dj directamente en experiencia estética, sin llegar a la mistificación, introduciendo una componente comunitaria, buscando la interferencia del personaje conocido o sencillamente del freak: desde el campeón olímpico de boxeo Teófilo Stevenson hasta Tamara”
, desde el mecánico que le acompaña a París, músicos, cetreros, artistas, críticos o curadores, hasta la figura de Pierre Klossoski. 
Pessoa alumbraba criaturas recorriendo la historia y el ánima de Portugal, cuando transitaba del ilustrado al aventurero, del místico al ciudadano moderno
. Domingo Sánchez Blanco involucra acciones, identidades y presencias corpóreas, provocando un “efecto de extrañeza que está multiplicado en la relación con las distintas poses (como hiciera en la serie Hooligans (1996) donde encarna o parodia la identidad o, mejor, el nombre de Samuel Beckett, Charles Mason o William Shakespeare...), autorretratos nómadas que componen un enigma sobre la identidad como un diferenciarse incesante: un retrato múltiple absolutamente barroco”
. Boxeador, actor porno, performer insaciable, agitador, ave rapaz… recorre la vida contemporánea, para llegar a la propia, para incidir en el entorno: “soy una bestia humana la huída de mi propia raíz ha respondido a la curiosidad que tengo por la esencia de otras cosas. Géneros, personalidades y distanciamientos de mi propio yo, elevar el vuelo sin miedo a ninguna referencia”
, como poseído por esa “angustia de no reconocer en las palabras nada propio, la ignorancia de lo que no se es, el hastío de cargar con un cuerpo, la aspiración de dejar de sentir y anular el deseo: todo ese despersonalizarse que fue en Pessoa la condición para ser realmente, de existir solo mediante una permutación incesante”
. 

La relación entre éxito y muerte (en ese juego de transformaciones y desdoblamientos) reúne las vidas de tres mujeres: una famosa pianista, una bailarina de cabaret y una escritora de inéditas novelas de amor. Imágenes pluralistas de sí misma “irradiadas en tres vidas, estilos, biografías diferentes”, y al tiempo cercanas, en aristas que se van rozando de un lado y de otro, como si trazaran los propios registros de su personalidad. Aparece así Otro lugar donde confluyen dilemas existenciales, emociones y vivencias que llegan hasta cada uno de nosotros. “Jugando a cruzar el puente que se extiende entre lo soñado y lo vivido”
, Malena Espinosa interpreta estas “voces con destinos propios”, “ventanas por las cuáles se asoma”, voces interiores, que forman parte de su vida cotidiana, “umbrales de comunicación” a través de los que expresa sus más íntimas y profundas reflexiones.

Puertas del barrio habanero del cerro nos hacen viajar a través de un sugerente registro de ideas y sensaciones, como parte de una obra “que se niega obstinadamente a admitir que el arte sea un simple sucedáneo amorfo e irreflexivo del poder, por su intensidad, por su fuerza de convicción estética y por ser un testimonio más de esa insondable sensación de pérdida
. La propia belleza “accidentada” de la realidad, ese cúmulo de historias imbricadas, privadas, públicas,  se transfigura en un collage de variaciones cromáticas, compositivas, matéricas, donde cada desgaste, cada reja, parche sobre ventanas rotas, cada frase tatuada deviene la expresión, de un reclamo colectivo, recurrente y sucesivo, determinado e impostergable. 

Humor incisivo y profunda sensibilidad, acompañan un trabajo de raíz conceptual que se ha movido entre el interés sociológico y el afán reconstructivo de la crítica y la historia del arte. Parte de las propuestas que durante los años 80 abarcaron tanto la crítica institucional, mecanismos de legitimación, el falso vanguardismo, la desinformación, el olvido, hasta dilemas existenciales y filosóficos de índole universal. El peculiar sistema creativo de Lázaro Saavedra, de una sutileza y síntesis extraordinarias, cuyos registros han variado a lo largo del tiempo, incursionando en lenguajes y modos diversos cuál heterónimos de sí mismo (independientes pero estrechamente ligados entre sí tal vez por su “escuálido” y travieso personaje, devenido “gran cronista plástico de la vida nacional”
), ha desarrollado una arista sociológica móvil donde el desarrollo de situaciones satíricas que mezclan ironía, signos y códigos culturales ha impulsado la reflexión y el discurso, acentuando el carácter crítico de sus intervenciones. 
El 11 de diciembre de 1990, nace la relación entre Francisco de la Cal y Fernando Rodríguez. La ironía abierta se observa como eje de esta poética donde el artista coloca aparentemente un discurso ingenuo o naif, cuando en realidad su base descansa en un gran sarcasmo: imitando un lenguaje naif, pinta lo que su personaje, un ciego campesino, defensor a ultranza del régimen –de ahí su ceguera-  le cuenta. “Francisco de la Cal es uno de los personajes mejor construidos del arte cubano, carbonero de profesión perdió la vista en 1963. Pero este lamentable accidente no impidió que su entusiasmo ante la nueva era que inauguraba la revolución cubana lo convirtiera en un desenfadado cronista de su tiempo. A partir de entonces los cruciales años noventa devinieron el escenario propicio para que este heterónimo y Fernando Rodríguez emprendieran una ascendente carrera, aferrados a las estrategias de simulación, confusión y juego cínico que prevalecían en el ámbito plástico de la época”
.

En los últimos años, han ido trabajando cada vez más unidos, empleando nuevos medios como el instalativo, la animación, el vídeo, expresando nuevas ideas, “ya no soy tan guajiro como antes, ni tan ciego tampoco”, dice Francisco, quien pareciera haber aprendido mucho de su amigo Fernando. La “mezcla” entre ambos discursos pareciera haber llegado a uno de sus momentos mas fructíferos, una evolución imparable que convierte el trabajo de Fernando Rodríguez en uno de los más sólidos de la actual generación. Nivel caído a la derecha, nivel caído a la izquierda, “entrelaza instrumentos de carpintería con las posturas ideológicas que demarcan las políticas. Dando a entender como el individuo se inclina o se centra según sea su opción, apretado sin muchas posibilidades de movimiento”
. De la serie Una experiencia colectiva, se enfatiza ese proceso donde la participación del espectador es parte imprescindible de la obra. 

El espectador, cada uno de nosotros (infinita e imprevisiblemente registrados, “recreados” en cada pantalla) constituye el eje central del trabajo desarrollado por Bettina Geissellman.  Partiendo de una crítica o parodia de los “sistemas de vigilancia”, acciona también ideas sobre temas como: la multiplicidad del sujeto, la identidad como relato, condición híbrida, transitoria, maleable y cambiante, junto a la propia necesidad que tenemos de atender la voz de los otros, como señala Foucault, la presencia de las voces de los otros, la pluralidad de relatos que contar. Desde esa pluralidad, las imágenes (“reproducciones” de la realidad) generadas indefinidamente, -especial conjunción de gestos y acciones, de identidades y formas-, nos hacen sentir (o mejor percibir) esa identidad múltiple, y también instintivamente huir de nuestra propia presencia. Disfrutamos observando, “hallando a los demás”, como parte de las obsesiones del poeta: “Cada uno es mucha gente/ Ah dejadme sosegar./ No otro yo me sueñen otros./ Si no me quiero encontrar,/ querré que me halleís vosotros?

Por otra parte, Maniobras de distracción nos hace reflexionar sobre el “reconocimiento del carácter necesariamente condicionado, construido, cultural y políticamente connotado de los actos de ver: No sólo el mas activo de mirar (cobrar conocimiento de lo visionado), sino todo el amplio repertorio de modos de hacer relacionados con el ver y el ser visto, el mirar y el ser mirado, el vigilar y ser vigilado, el producir imágenes y diseminarlas o el contemplarlas y percibirlas y la articulación de relaciones de poder, dominación, privilegio, sometimiento, control, que todo ello conlleva”
. El tourist-man, el emigrante disfrazado de turista intenta “burlar los difíciles controles en los consulados y puertos de los países del primer mundo”. Mario Vélez parte de sus propios conflictos con la legalidad y de la experiencia de quienes han vivido la sobrevivencia en su país y usan la máscara del turista como visado ante las políticas de protección de las sociedades primermundistas. Aún así, el falso turista sólo por sus facciones es objeto de trabas y detenciones. Entonces sobreviene la paradoja: los mecanismos de control y vigilancia le impiden franquear las fronteras mientras la violencia y el terrorismo más brutal, accionado con las imágenes del 11-S y el 11-M, acontece ante sus ojos. Unidos por la vulnerabilidad, “cuando la realidad se ha vuelto apariencia de sí misma, ese atentado colosal nos obliga a recorrer con los placeres y los miedos más extraños, el espacio de la precariedad, intentando resistir a la glaciación con un cuerpo tan arcaico y sorprendente como el que tenemos”
.

La imagen del hombre “ese fondo insondable de un rostro que es tachadura se modula como apertura de múltiples posibilidades”
. El otro toma formas diferentes, hechas de retratos intervividos, intercambiables, como mismo se intercambian procedimientos, lenguajes y estrategias. Trama o hilo argumental de emplazamientos discursivos múltiples: pictórico, escultórico, fotográfico, objetual..., la afirmación/ disolución del sujeto y sus mutaciones deviene interface de conexiones diversas: tecnologías políticas relativas a la identidad, la subjetividad, la construcción del “yo”, la representación de la apariencia, la sexualización de la mirada...

Acaso sea ese juego de roles, ese despersonalizarse la única forma de ser uno mismo. Una manera de conservar ese “nomadismo perpetuo” como expresión de la “escena siempre provisional y transitoria que refleja nuestro tiempo sin clausura, sin identidad fija, errante, sin rostro”
. De cualquier modo, es algo que nos enriquece sobredimensionando nuestra experiencia. Meditar sobre el hombre, sus dilemas y actitudes, a través de la figura del heterónimo, logra articular propuestas diversas y significativos canales de interacción entre la variedad de problemáticas sociales, políticas y culturales que nos rodean. La búsqueda de alternativas (invención, desdoblamiento, transformaciones y sustituciones) como manera de adaptarse a la fragmentaria y contradictoria realidad, de sobrevivir sus agudos intersticios, “nuevos tipos de fingir que se puede comprender el mundo”.
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