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Resumen

Nichijou no kurashi: belleza e impermanencia del cotidiano, es una
obra que nace a partir de exploraciones visuales acerca de nuestro
entorno y los objetos que nos rodean, con el proposito de abrir una
discusion acerca de los alcances de la disciplina del Diseno y los
aprendizajes que nos puede entregar la tradicion estética japonesa.

El presente informe se plantea como una exploracion teodrico-prac-
tica, acerca de elementos de la estética japonesa, el diseno para el
bienestar humano y la fotografia analdgica como soporte material.
La discusion se desarrolla en torno a nuestra relacion emocional
con los objetos cotidianos y el significado de éstos, teniendo en
cuenta la sobreproduccion de los mismos y la pérdida de valor de la
imagen tnica analdgica.

Palabras claveyPalabras claveyestética japonesa, fotografia, objetos,
cotidiano, analogico, emociones.
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Abstract

Nichijou no kurashi: beauty and impermanence of the everyday,
is a work that is born from visual explorations about our environ-
ment and the objects that surround us, with the purpose of ope-
ning a discussion about the scope of Design as a discipline and the
lessons we can learn from Japanese aesthetic tradition.

This report is proposed as a theoretical-practical exploration of
elements of Japanese aesthetics, design for human well-being and
analog photography as a material support. The discussion revolves
around our emotional relationship with everyday objects and their
meaning, taking into account their overproduction and the loss of
value of the single analog image.

Keywords)Japanese aesthetics, photography, objects, everyday, analog,
emotions.

11



introduccion



Nichijou no kurashi: belleza e
impermanencia del cotidiano
surge de la curiosidad y la in-
fluencia que ha tenido la cultura
asiatica el iltimo tiempo tanto
anivel local como global, y que
de diversas maneras también
me ha influenciado en nive-

les mas personales, desde mi
introduccion al Budismo los
ultimos anos, mi interés y gusto
personal por el cine y la musica
japonesa, hasta un completo
cambio de perspectiva en mi
forma de ver el diseno, luego de
comprender las bases estéticas y
espirituales del trabajo artistico
y sudesarrollo en Japon bajo la
mirada Budista y Sintoista.

Lo que conocemos como esté-
tica japonesa, surge de la com-
binacion de las dos religiones
mayoritarias y mas importantes
en Japon: el Sintoismo y el Bu-
dismo. Por un lado, el sintoismo
muestra su influencia desde la
importancia que da a la natura-

leza, mientras que el budismo
lo hace desde la imperfeccion
de las cosas y la impermanencia
de éstas. Es esta relacion la que
entrega al concepto de belleza
japonesa caracteristicas como
irregularidad, sugestion y sim-
plicidad.

La intencion radica en poner
en discusion la posible relaciéon
entre las disciplinas del diseno
grafico y disenio emocional,
vistas desde una perspectiva
occidental, con la estética japo-
nesa, estudiando el contraste
teorico existente entre ambos
mundos. Como resultado,
nichijou no kurashi: belleza e
impermanencia del cotidiano
esta enmarcado tanto en el area
editorial como en una exposi-
cién, ya que aunque su objetivo
no es ser serializado, si busca
abrir una discusion en cuanto a
la relacion que tenemos con el
cotidiano.
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Para esto, se exploran como eje
central las principales caracte-
risticas de la estética japonesa
en distintos conceptos relacio-
nados a las artes, y como éstos
pueden influenciar tanto el
diseno local como mi trabajo
fotografico, desde una perspec-
tiva emocional, o para el bien-
estar humano, con el objetivo
de replantear tanto mi vision
personal del Diseno, como la
forma en que esta disciplina se
desarrolla en Chile, ligandola
también a otras disciplinas,
como la fotografia, que pueden
nutrir el quehacer como artis-
tas, disenadores, académicos

y estudiantes, a modo de crear
conocimiento en torno a la sus-
tentabilidad y a la valorizacion
de los objetos que nos rodean,
reflexionando acerca nuestra
relacion con éstos en la vida co-
tidiana, y la sobreproduccion de
los mismos a nivel mundial.
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Una de las principales diferen-
cias que podemos encontrar
entre el diseno occidental y el
diseno japonés, es que para éste
ultimo no hay opuestos, sino
que complementarios (Verghe-
se, 2003). Esto se havistoenla
mezcla entre elementos nuevos
y antiguos, nativos y foraneos,
tradicionales y modernos, no
solo en el disenio, sino que tam-
bién en las artes y sus diferentes
disciplinas (Bognar, 1988). En
el diseno occidental, segin lo
planteado por Verghese, se bus-
ca el conocimiento separando
todos los elementos y miran-
dolos uno a uno, mientras que
en el diseno oriental la mirada
es opuesta: se busca sabiduria
mirando todo un conjunto.

Japon representa para occidente
un gran enigma en tanto es un
pais cuya sociedad se encuen-
tra altamente tecnificada, pero

a suvez mantiene sus rasgos
mas tradicionales, los cuales
podemos ver en su forma de
hacer Diseno, en la mantencion
de templos y en la constante
ensenanza de tradiciones de
generacion en generacion, cuyo
conocimiento se ha expandido
mundialmente.

Como disenadores, nos vemos
constantemente enfrentados a
nuevos desafios para expandir
los limites de nuestra disciplina
a otras areas. En este caso, es
pertinente proponer un trabajo
de diseno que, siguiendo los
conocimientos y filosofia esté-
tica japonesa, pueda por medio
de la fotografia proponer una
nueva mirada a nuestra propia
identidad, cultura, y las parti-
cularidades que nos entrega la
cotidianidad y naturaleza que
nos rodean. Esto, entregando
vital importancia al rol comuni-
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cativo del diseno grafico, como
plantea Jorge Frascara en Dise-
no y Comunicacion (2000), “la
comunicacion es el area que da
razon de ser al diseno graficoy
representa el origen y objetivo
de todo trabajo” (p.61). En este
sentido, el fin de la propuesta a
desarrollar es despertar una res-
puesta emocional en el usuario,
considerando que “toda forma
genera una respuesta, sea ésta
cognitiva o emocional” (p.62).
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Este proyecto nace de mi cu-
riosidad por la observacion

de nuestro entorno, y nuestra
relacion con los objetos que
forman parte de nuestro dia a
dfa. Al momento de crear, ya
sea en diseno o en fotografia, el
cotidiano y el paso del tiempo
son mis principales referentes
y fuentes de interés. Desde mi
adolescencia, cuando recibi mi
primera cimara analdgica a los
14 anos, comencé a desarrollar
especial interés por fotografiar
situaciones cotidianas, como
mis mascotas o los objetos en
mi habitacion. Tener esta cama-
ra desde temprana edad, ade-
mds, capto especialmente mi
atencion hacia los medios ana-
logos de materializacion de mi
trabajo fotografico, porlo que al
momento de trabajar en proyec-
tos durante los tltimos anos,

la técnica analdgica siempre ha
sido mi primera opcion.

En mi paso por la carrera de di-
seno, comencé a desarrollar in-
terés por el cruce de areas, como

diseno grafico e industrial, y por
el cruce de disciplinas, como
diseno y fotografia. Intencio-
nalmente, escogi no tener una
mencion, pues eso me dio la li-
bertad de poder aprender de las
dos areas ensenadas dentro de
la Universidad de Chile, y la po-
sibilidad de acercarme o alejar-
me a una u otra dependiendo de
mis intereses académicos. Esta
misma oportunidad me motivo
a desarrollar un proyecto que,
aunque mas ligado al diseno gra-
fico, no deja de lado los objetos
y materiales de nuestro entor-
no, pues son estos elementos los
que se ponen como protagonis-
tas, por medio de la visualidad y
la objetualizacion del proyecto.

Durante mis anos en la univer-
sidad, comencé a acercarme a la
cultura asiatica desde la musica
y mi interés por la ceramica de
China, Corea del Sury Japon. La
curiosidad por estas dos disci-
plinas me hizo querer ir mas alla
en mis conocimientos, leyendo
sobre historia, religion y arte.
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Como estudiante de disenio, me
genero un particular interés ver
como se desarrollaba el arte,
diseno y fotografia en estos
paises, pero fue en especifico la
musica lo que despert6 en mi
una gran inclinacion hacia la
estética japonesa.

Comprender los conceptos que
la guian y como artistas, foto-
grafos, disenadores y escritores
la utilizan en su trabajo, gene-
rando distintas atmdsferas y
evocando sentimientos como
la melancolia o la tristeza. Fue
esto lo que me hizo querer
incorporar esta estética en mi
propia obra como disenadora
en mi dia a dia dentro de mis
creencias personales. Sin em-
bargo, el choque de culturasy el
cuestionamiento por parte de
terceros me hicieron notar que
hay una invaluable posibilidad

de ahondar en la investigacion y
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creacion en base a este tema, ya
sea personal o académicamente,
para asi potenciar el didlogo y el
conocimiento, con el objetivo
de rescatar lo que otras culturas
ofrecen, adaptarlo y aplicarlo en
nuestro propio contexto.

Creo que es de suma importan-
cia hacer constantemente una
introspeccion a nuestra cultu-
ray tradiciones locales, pero
sin olvidar que vivimos en un
mundo globalizado y podemos
aprender de una u otra forma
de las tradiciones de diversos
paises y localidades, para incor-
porar esos aprendizajes a nues-
tro quehacer como disenadores
y como personas.
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Objetivo general

Creacidén de un proyecto de disenio como exploracion personal
desde lo objetual, que se plasmara en una obra editorial autoral, por
medio de un libro de artista, y una exposicion fotografica.

4.2 Objetivos especificos

* Describir los conceptos estéticos Mono no Aware, Ma y Wabi Sabi,
y como estos se relacionan con el diseno.

» Caracterizar los objetos que nos rodean y su relaciéon con el Diseno
Emocional.

* Explorar nuestro cotidiano como motivo de creacion autoral.

* Evidenciar la fotografia como medio de expresiéon de emocionali-
dad y cotidianidad, y su aplicacion en el diseno.

% Creacion de un libro de artista como objeto de documentacion del
cotidiano.

% Aportar a la discusidn en cuanto a la relacion del disenio con otras

disciplinas, y como estas aportan a la expansion del mismo.
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Preguntas de investigacion

0Qué caracteriza y diferencia a las artes y el disefio japonés?
¢Podemos expresar nuestra emocionalidad por medio de la
fotografiay el diseno?

¢Como nos podemos acercar desde la fotografia a nuestros objetos

cotidianos?

Metodologia

La metodologia de investigacion para el desarrollo de nichijou no
kurashi, es en primera fase de tipo cualitativa, abordada desde la
revision bibliografica en torno a la estética enmarcada en la his-
toria de Japon, sus ensenanzas y aplicaciones en la vida cotidiana
de dicho pais. A continuacion, se realiza la investigacion y sintesis
tanto de la teorfa del diseno emocional como de la fotografia, y sus
alcances como disciplinas. En una segunda fase, luego de estable-
cer las bases tedricas y referentes en diseno y fotografia, se da pie a
estudios exploratorios por medio de fotografias de nuestro entorno.
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Primera fase: estudio cualitativo

Antes de comenzar con este proyecto, se planted la idea de que
fuese un trabajo de creacidn propia, que tuviese relaciéon con mis
experiencias personales. Luego de un analisis introspectivo, se
decidié abordar una tematica relacionada con mis gustos e interés
en la cultura asidtica. A partir de esto, determiné que la primera
fase del proyecto seria una investigacion cualitativa. Para realizar
esta investigacion, abordé mi revision bibliografica desde tres ejes
principales.

En primera instancia, el principal motivo de busqueda bibliografica
gird en torno a la estética japonesa. Su alcance emocional y objetual
me llevo a relacionarlo con los siguientes dos ejes: diseno emocional
o para el bienestar humano y la fotografia analdgica.

Andlisis
de intereses

‘ Fotografia

Seleccion de tematica analégica
y definicion del tipo
de investigacion
Investigacion Revisién Tres ejes Estética
litati bibliografica centrales de japonesa
cualitativa 9 investicacion Jap
Disefo

emocional
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Segunda fase: estudio exploratorio

En esta segunda fase, luego de haber establecido el tema a desarro-
llary la problematica, determiné que la forma de abarcar el proyec-
to seria desde la recopilacion de referentes y estudios exploratorios,
por medio de fotografias, a los objetos que nos rodean y la relacién
de las personas con éstos.

Este proceso no fue lineal, ya que mis estudios exploratorios, tanto
visuales como personales, se encontraban unay otra vez enfrenta-
dos ala teoriay a una constante comparacion con mis referentes.

Base teorica

Planteamiento
_. del problema . _

‘ B ~

Acercamientos 4
visuales / \

Estudios PDaddienzs Desarrollo

exploratorios ek disefie del proyecto

Anélisis de
referentes
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Diagrama de sistema

Impermanencia

Estética
japonesa

Figura 1. Primer acercamiento a / \

un diagrama de sistema. / o L ee \
;" Nichijou .

. \
" no kurashi .

Fotografia
analégica

Objetos Cotidiano
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Para llevar a cabo el presente proyecto, se toman como conceptos
centrales términos estéticos de origen japonés: Wabi Sabi (f£),
Mono no aware (41 = 1) y Ma ([if]). Estos se desarrollaron junto
a cuatro ejes centrales de investigacion y trabajo de creacion: slow
design, la perspectiva japonesa, el concepto de impermanenciay
fotografia andlogica como medio.
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Wabi Sabi ({£ %)

Término que hace referencia a la“belleza de la imperfecciéon”. Una
traduccion literal de “wabi” es “pobreza”, palabra que nos habla de
humildad, imperfeccion y asimetria. Se diferencia del modernis-
mo en tanto implica una vision intuitiva, romantiza la naturaleza,
creyendo en lo incontrolable de ésta, la funcion y utilidad no son
primordiales y la perfeccion de la materialidad no es un ideal.

En su libro “Wabi-Sabi for Artists, Designers, Poets & Philosophers”,
Leonard Koren nos explica que la base metafisica de Wabi-Sabi nos
dice que las cosas evolucionan o involucionan desde la nada. Desde
la espiritualidad, el conocimiento es sagrado y la belleza puede salir
de la fealdad. A su vez, moralmente, nos insta a deshacernos de
todo lo innecesario. Es un estado mental en que debemos aceptar

lo inevitable, asi como apreciar el orden césmico, esto implica que
las imagenes nos fuerzan a contemplar nuestra mortalidad, evocan
una soledad existencial y una tristeza que nos recuerda que toda
existencia tiene un mismo destino.

Un objeto en que podemos ver wabi sabi es en los jarrones utiliza-
dos por Sen-no-Rikyu, maestro de té. De acuerdo a Pui Ying Kwan
en “Exploring japanese art and aesthetic as inspiration for emo-
tionally durable design”, una de las principales diferencias entre
la cultura oriental y occidental, es que en este ultima este jarron
habria sido desechado al ser considerado roto y poco funcional,
mientras que en Japon la grieta formada por su uso es considerada
como su atributo mas “adorable”.

28



Jarra de Bambu de Sen-no-Rikyu. (Museo Nacional de Tokio)
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Ceramicas de Miwa Kazuhiko
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Mono no aware () D = 1)

Por su parte, Mono no aware hace referencia a la impermanencia de
las cosas y la melancolia de su paso, dicho de otra forma, la tristeza
sobre la realidad de la vida. El Aware nos habla de las emociones
que el exterior provoca en nosotros, y al mismo tiempo nos recuer-
da que nada en este mundo es permanente. Transmite una belleza
fugaz en una experiencia que no puede ser concretada por un solo
momento o imagen, por lo que es un tipo de belleza que crea una
experiencia para el observador. Para Lauren Prusinski en “Wabi-Sa-
bi, Mono no Aware and Ma: Tracing Traditional Japanese Aesthe-
tics Through Japanese History”, es dicicil describir las emociones
asociadas con Mono no aware, ya que estas varfan con cada objeto y
espectador.

Histdricamente, remontandonos al periodo Heian en Japon, este
concepto ha sido mas relacionado con estados animicos melanco-
licos, ya que las emociones, aunque variantes, siempre han estado
relacionadas con algo que ya no esta, dejando atras nada mas que
un recuerdo o pista de algo que quizas estuvo ahi (Prusinski, 2012).

Una de las muestras mas tradicionales de este concepto en la so-
ciedad japonesa es la apreciacidn de esta por el hanami, observar la
belleza de las flores, especialmente el crecimiento anual de las flores
de cerezo. Estas, al ser increiblemente efimeras, conmueven cada
ano en Japon por la melancolia e impermanencia que representan.
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«Excursion para ver los cerezos de una noble y sus ayudantes» - Hosoda Eishi (MET Museum)
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Ma ([i])

Finalmente, Ma nos habla de la belleza en el vacio o la falta de
forma. La podemos traducir como pausa o abertura, algo que no
puede ser representado en un objeto tangible (Andrijauskas, 2003),
pero segun Pui Ying Kwan, en la cultura japonesa su significado se
ha desarrollado como un concepto espiritual mucho mas profun-
do que su traduccién. A pesar de su dificil representacion para los
artistas, la ambigiiedad de Ma le da su propia estética y atemporali-
dad, permitiendo que trascienda las barreras culturales y espaciales
(Prusinski, 2012).

Shorin-zu byoubu. Parte de un diptico de Hasegawa Touhaku. (40othMemorial Retrospective —
Museo Nacional de Tokio)
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Una traduccidn literal es ‘intervalo en el tiempo y/o espacio, y en el
diseno japonés describe los espacios vacios, la vaguedad, abstrac-
cion e irregularidad. Aunque las primeras referencias a ma fueron
en la antologia Manyosht en el octavo siglo, no fue sino hasta

el periodo posguerra que se comenzd a utilizar como un término
estético. Luego de la Segunda Guerra Mundial, Kawai Hayao (1928-
2007), “incorporo valores Budistas en sus ideas sobre la psicologia,
describiendo como clave para entender la psyche japonesa como
un ‘hueco vacio’, en referencia al término budista mushin (vacio)”
(Graham, 2014).

Patricia Graham en “Japanese Design”, entrega al arquitecto Isozaki
Arata la responsabilidad de la popularidad del término, que comen-
z6 en los anos 70, luego de una exhibicion organizada por él llamada
Ma: Space-Time in Japan. Fue esta tltima la que situd a Ma den-

tro del contexto de la estética japonesa. Isozaki escogio esta linea
unificadora porque, para él, representaba la base de casi todos los
aspectos de la vida japonesa.

En la arquitectura japonesa, engawa es una tipica franja de madera
en el piso, ubicada inmediatamente antes de las ventanas y contra-
ventanas dentro de las habitaciones tradicionales. Recientemente,
este término también hace referencia a la“aranda fuera de la habi-
tacion también” (Cheung, p.3). En el diseno engawa, ma nos da una
intriga que trasciende el espacio entre la naturaleza y la naturaleza.
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Engawa & Garden Stepping Stone. Jiro Harada, 1936 Madre lavando a su hijo, 1766, Harunobu Suzuki
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Slow Design: Las emociones y los objetos cotidianos

Sobre el Disefio

Para abordar el disenio en el presente proyecto, la definicion mas
adecuada es la planteada por John Heskett en “El diseno en la vida
cotidiana”, quien se refiere a la disciplina como “la capacidad hu-
mana para dar forma y sin precedentes en la naturaleza a nuestro
entorno, para servir a nuestras necesidades y dar sentido a nuestras
vidas” (p. 7). Asimismo, nuestro mundo inmediato, todo aquello
que nos rodea, esta condicionado, de una u otra forma, por resulta-
dos de Diseno.

Estos resultados de diseno, son a su vez la suma de decisiones y
opiniones de las personas, por lo que el factor humano siempre esta
“presente en las decisiones que se toman en todos los niveles de la
practica del diseno” (p. 8). De esta forma, la capacidad de disenar
se halla en el nicleo de nuestra sociedad, permitiéndonos construir
nuestro propio habitat y nuestras propias experiencias.

Es por esto que el disenador debe tener una profunda preocupaciéon
por las ideas de los usuarios. Desde la década de los 8o, nos explica
Heskett, el movimiento posmoderno ha ido priorizando “el valor
semantico del diseno mas que sus cualidades utilitarias” (p.57), es
decir, la base para la creacién de un producto es su significado y no
el uso al que estd destinado; beneficiando, ademas los intereses de
sus fabricantes.



Slow Design

Durante el dltimo siglo, el diseno, tanto grafico como industrial,
se ha orientado a la produccion masiva de bienes y la reduccion de
costos en respuesta a las necesidades del ser humano. Sin embar-
go, en los ultimos anos, este enfoque ha ido cambiando, poniendo
su atencion en el bienestar humano, dirigiendo sus esfuerzos a
mejorar la calidad de vida de las personas. En este contexto, y con
el surgimiento de nuevos movimientos en diseno dirigidos a este
propdsito, como diseno verde; consumo ético; sustentabilidad,
entre otros, se define el bienestar humano como un estado en que
“las personas tienen la capacidad y la posibilidad de llevar una vida
que tienen motivos para valorar, implica tener seguridad personal
y ambiental, acceso a bienes materiales para llevar una vida digna,
buena salud y buenas relaciones sociales” (Gualdrén, 2017).

En este sentido, como marco de referencia para abordar el diseno
emocional, o diseno para el bienestar, hacemos referencia a dos
condiciones: el bienestar de las personas y sus experiencias posi-
tivas, y ubicamos al diseno como “mediador o como detonador de
esas experiencias y como potenciador de actos responsables con las
personas y sostenibles con el entorno natural” (Gualdron, 2017).
De esta manera, entregamos al disenador (en este caso, grafico o
industrial), la responsabilidad en las dinamicas socio-culturales
derivadas del diseno socialmente responsable, ya que es quien debe
promover generar experiencias para los usuarios que no sean des-
echables o superficiales, sino que sean significativas con los objetos
e interfaces que forman parte de su entorno.
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David Carlson en Carteras Cerradas, Mentes Cerradas (2011) nos
habla de como es el consumo desmedido en si mismo el que des-
truye nuestra sociedad tanto moral como fisicamente, arrastrando
consigo la mano de obra barata y productos que, con tal de generar
dinero a quienes los comercializan, llegan a nuestras manos mal
disenados o de mala calidad. Es por esto que el autor sugiere sus-
tituir términos como “novedad” con otros diferenciadores, como
re-disenar o re-imaginar, con el objetivo de “incluir valores como la
autenticidad, la afectividad y la compatibilidad”.

Es en este sentido que nos centramos en Slow Design o disenio
lento, de acuerdo a lo planteado por Nélida Ramirez (2012), cuyo
enfoque holistico de pensamiento creativo “busca obtener impac-
tos positivos en los seres humanos y en el ambiente”. Con lentitud
no se hace referencia al tiempo en que se crea algo, sino que dirigi-
mos nuestra atencion hacia “las tecnologias y en los procesos que
se usan para la materializacidon”. Segun la autora, esta metodologia
estd fundamentada en “lo local, en la diversidad cultural, en las
redes y en el intercambio de ideas innovadoras para llegar a dar
solucidn a los desafios contemporaneos”. Este enfoque de diseno
busca fomentar la diversidad y el pluralismo, la vision a largo plazo
y plantearse como un contrapeso ante la creciente velocidad de las
industrias y, por lo tanto, del consumo rapido y desmedido.



Los objetos

Proveniente del latin “objectum”, “lo erigido frente a mi”, entende-
mos objeto como “un elemento del mundo exterior fabricado por el
hombre” (Moles, 1983). De esta manera, y en un sentido mds ligado
al diseno, cuando hablamos de objeto nos referimos a aquellas ideas
que son materializadas. Los objetos nacen de la necesidad del ser
humano de dar solucién a sus necesidades, dosificando su mundo y
llegando a respuestas tangibles e intangibles. Pérez plantea que de
esta manera se dio origen a los primeros objetos, utilitarios y sim-
bdlicos, “que generados en un primer nivel de intervencion directa
sobre la naturaleza misma, satisfacen necesidades primarias inme-
diatas” (p.43). De forma paralela, los objetos son cargados de signi-
ficado, trascendiendo asi su funcionalidad practica, convirtiéndose
en objetos de importancia ritual, sagrados, o de creacion artistica.

De acuerdo con lo planteado por Heskett, los objetos comunican de
manera directa e inmediata, no sélo visualmente, sino que también
aplican otros sentidos, como el tacto y el olfato. El Diseno, segun el
autor, tiene una gran importancia ya que es una “de las caracteris-
ticas basicas de lo humano y un determinante esencial de la calidad
devida” (p. 4). Esto, ya que esta presente en todas nuestras activi-
dades diarias, por lo que nos afecta en distintos niveles y constituye
un gran potencial para mejorar nuestra calidad de vida.

Como instrumento, el objeto da a las personas la capacidad de
aprender, reconocer y conceptualizar su ambiente, permitiendo
hacer nuevas analogias y referentes para otros objetos de creacién
humana. De esta manera, segun Heskett, su uso es cambiante: los
usuarios no siempre se rigen por las intenciones del disenador, un
talento de adaptabilidad propio del ser humano.
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Perspectiva japonesa

Uno de los ejes centrales del presente trabajo, es la perspectiva
japonesa en cuanto a arte y diseno. La literatura en torno a este
topico, generalmente se centra en la diferencia entre arte, diseno
y/o estética oriental y occidental, por lo que he decidido tomar esta
arista como tema de discusion conceptual central.

Soetsu Yanagi en “La belleza del objeto cotidiano”, se centra en los
objetos cotidianos artesanales de la cultura en Japdn, y nos habla
de como estos son un tesoro oculto de gran valor para el futuro,
valor que adquieren en tanto representan un gran contraste con el
arte occidental. El autor nos introduce, por otra parte, al aporte que
puede ofrecer Japon al mundo, refiriéndose a la estética japonesa
como la contribucidn mas significativa, “esa habilidad especifica
para ver a través de la belleza subyacente de las cosas deberia recibir
mucha mas atencién”. (P. 108)

Vemos, en este sentido, un gran contraste incluso de origen: la
percepcion del arte en occidente encuentra sus raices en la Antigua
Grecia, donde por un largo tiempo el objetivo era la perfeccidn, lo
que va de la mano con el pensamiento cientifico occidental. Por
otra parte, afirma Yanagi, en Japon la busqueda de la belleza esta
situada en la imperfeccién. Esta perspectiva tiene sus raices en el
periodo Muromachi (ca. 1336-1573), época en la que surgieron el
teatro Noh y la ceremonia del té.
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Otro ejemplo en que podemos ver las diferencias entre las pers-
pectivas oriental y occidental, es muji. Este término se refiere a un
fondo plano, sin patrones, y de un color sélido. Segtn el autor, “no
existe una tradicion occidental que venere esta forma de belleza.
(...) La perspectiva japonesa, por su parte, tiende casi siempre a
buscar como objetivo ultimo la belleza de lo sencillo y lo carente de
ornamento” (P. 116-117). Dicho enfoque, encuentra sus raices en
el budismo, el cual plantea que las cosas estan “vacias de existencia
intrinseca (ku) y todo es vacio (mu). El interés en Japon hacia este
concepto nace gracias al arte del té: en ultima instancia, tanto wabi
como sabi y shibumi son diversas formas de ver muji. Entendién-
dolo desde la perspectiva del teatro Noh, muji nos habla del movi-
miento en la quietud, y de la quietud en el movimiento.

Toshiyuki Kita, disenador japonés, centra su trabajo en creary
recrear constantemente la cultura de Japon e Italia, cuya distancia,
cree, solo radica en lo geografico. Constantemente busca reinter-
pretar las lecciones de los artesanos de su pais, investigando acerca
de nuevos materiales y tipologias de productos, que a su vez ten-
gan “una gran carga de identidad y tradicion japonesa” (Montana,
2005).

Para Kita, las palabras claves son armonia y comunicacion, “la ar-
monia entre los seres humanos y las cosas. Creo que esto es diseno
(...) Pero también creo que el papel mas importante que cumple el
Diseno en nuestra sociedad es el de la comunicacion” (Kita, 2005).
Segun el disenador, esta comunicacion no sélo es entre personas,
sino también entre personas y objetos, y es en esta relacion donde
podemos encontrar balance natural.
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Kita también asegura que, al ser Japdn un pais de pocos recursos
naturales, las personas, ideas y la tecnologia se convierten en el
principal recurso, para él“no es solo una cuestion de economia o de
industria. El diseno esta presente hoy en dia en casi todo, asi que se
convierte en un recurso para mejorar nuestra vida cotidiana” (Kita,
2005).

“Wakamarw’, un aparato electrénico para la seguridad y para los mayores.
Conservando el minimalismo suave y amable de un washitsu (cuarto japonés
con puertas deslizables de madera y papel), Kita llevd este sentimiento a un

robot disefiado para Mitsubishi, dejando atras la creencia de que los robots
son frios e inhumanos.
(Wakamaru, Mitsubishi Heavy Industries — Toshiyuki Kita)

43



' Podemos ver esto en el contexto
local, por ejemplo, con la Fundacién
Artesanias de Chile, una entidad sin
fines de lucro, perteneciente a la Red
de Fundaciones de la Presidencia de la
Reptblica, que se dedica a “preservar
nuestra identidad cultural y potenciar
el desarrollo sociocultural y econdmico
de las artesanas y artesanos que viven
de nuestras tradiciones ancestrales”.
Fuentexartesaniasdechile.cl

En cuanto a la relacion entre Diseno y Artesania, presente no solo
en Japdn, sino también en paises como Colombia, Perti y Chile’,
Kita asegura que mediante esta es posible desarrollar objetos espe-
ciales. Por ejemplo, cuando recibimos visitas en nuestros hogares,
como un amigo, no utilizamos vasos desechables, sino que usamos
un vaso especial, probablemente delicado y que se deba tratar con
cuidado, “los productos elaborados con técnicas tradicionales y
artesanales se convierten en estos productos especiales que ayudan
amejorar las relaciones humanas” (Kita, 2005).

Finalmente, Toshiyuki Kita nos trae nuevamente al cotidiano. Nos
habla de cdmo el Diseno es una forma de entender al ser humano y
sus sentimientos, siendo estos un bardmetro para medir el balance.
Para esto, asegura que lo mas importante es aprender a entender el
cotidiano y los diversos estilos de vida:

“Creo que un 9o% de la actividad de disenar es observar la vida
diaria, los estilos de vida de la gente alrededor. El 10% incluye
todos los otros factores. Para mi, el diseno se trata de esto, se
trata de la vida cotidiana. La importancia de esto es precisa-
mente tratar de hacer la vida cotidiana mds interesante, mds
divertida” (Kita, 20035).



La fotografia analdgica como medio

He escogido especificamente la fotografia analoga como medio

de expresion ya que esta ha estado presente en mi vida desde que
tengo memoria, y la he convertido en mi propia herramienta de
comunicacion. De acuerdo con Susan Sontag, “el compromiso de

la fotografia con el realismo puede adecuarse a cualquier estilo,
cualquier tratamiento del material temdtico. A veces ser. definido
mds estrechamente, como la produccion de imdgenes que se aseme-
jan al mundo y nos informan sobre é1” (P.120), es esta caracteristica
transversal de la fotografia la que nos acerca al cotidiano a través de
ella.

Se trata, ademas, de una disciplina que no solo tiene un rol fun-
damental en otras 4reas, como el diseno grafico y la publicidad,
también es una practica “inherente a la vida de los seres humanos,
al ser utilizada como una herramienta cotidiana para registrar mo-
mentos familiares, vivencias y actividades personales” (Bravo, p.4),
en especial durante las ultimas décadas, debido en gran parte a los
avances tecnologicos digitales y su masificacion.

De acuerdo a Sontag (2005), los medios audiovisuales iluminan,
parpadean y se desvanecen, mientras que la fotografia pasa a ser un
objeto “ligero, econémico de producir, facil de transportar, acu-
mular y almacenar” (p.1). Para la autora, fotografiar es apropiarnos
de aquello que retratamos, una practica que, similar a la forma de
hacer arte y diseno en lugares como Japdn, pasa a ser casi un ritual.
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A pesar de su accesibilidad y facilidad de uso, para Brea (2010) la
imagen electronica es efimera, espectral y fantasmal, mas rela-
cionada con la inmaterialidad. En este sentido, Chaparro (2015),
define la fotografia como un “instrumento en la reproduccion de
realidades congeladas en el tiempo” (p.167), y hace hincapié en

la valorizacion de las técnicas andlogas, o tradicionales, como un
factor fundamental en la comprension de la fotografia como expe-
riencia emocional.

Otro rasgo caracteristico de la fotografia es recordarnos la imper-
manencia del mundo que nos rodea, en palabras de Roland Barthes,
“lo que la Fotografia reproduce al infinito inicamente ha tenido
lugar una sola vez: la Fotografia repite mecdnicamente lo que nunca
mas podra repetirse existencialmente” (Barthes, p. 31). De acuerdo
al autor, ademas, una foto nos remite a tres practicas: hacer, experi-
mentar y mirar.

En este contexto, toma sentido lo mencionado por Ximena Bereco-
chea en cuando a la fotografia y su caracter indicial, es decir, “lo que
vemos es la huella de algo que estuvo frente al autor, de un pasado
que existid y que nunca sera exactamente igual” (Berecochea, p.
87). En palabras de Charles Sanders Pierce, dependiendo de como
un objeto es representado, este signo serd icono, indice o simbolo.
En la fotografia, al ser un signo de caracter indicial, el objeto foto-
grafiado esta “unido al signo por accion directa o reaccion. El ne-
gativo sensible a la luz es expuesto a un objeto iluminado. El signo
fotografico es indicio de que lo representado estuvo ante la cimara”
(Berecochea, p. 88).



La autora también hace referencia a la distincién entre dos tipos de
uso de la fotografia: directa y construida. La primera es aquella en la
que tanto el objeto fotografiado, como la forma de realizar la toma
y la manera de procesar los negativos no se ven manipulados. Por
su parte, la fotografia construida es definida por Berecochea como
aquella en la que el fotdgrafo toma el control de lo que estd frente a
la cdmara, pudiendo alterar o cambiar el objeto fotografiado con el
propdsito de obtener un resultado en especifico.

La fotografia analdgica como objeto

Como fue establecido anteriormente, por objeto nos referimos a la
materializacion de nuestras ideas. En este sentido, cuando habla-
mos de fotografia-objeto, hacemos alusion a la fotografia como una
herramienta de materializacidn, cuyo soporte fisico, ya sea papel u
otro material, es el que se ve potenciado.

Por un lado, la fotografia como imagen es una representacion gra-

b
fica, que el autor realiza por medio de la captura de luz. Asi, es un

9 9

mensaje codificado por luces, sombras, colores y formas. Desde este
punto de vista, una imagen autoral puede tener distintas versiones
y estar apoyada en distintos soportes, correspondiendo siempre a la
misma obra.
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Por otro lado, la fotografia como un objeto incluye el medio por el
que es presentada la imagen. Este puede corresponder a distintas
materialidades y formatos, siendo estos los que le entregan a la
fotografia nuevas caracteristicas, como textura, volimenes, en-
tre otros. De esta manera, cada una es en si una pieza de creacion,
donde el autor se encarga de su individualizacion con el objetivo de
valuar cada obra fotografica de acuerdo a sus propios parametros.

“Estos objetos fotograficos nos ofrecen una imagen represen-
tacional de caracteristicas casi idénticas a las que proporciona
la fotografia estindar, sin embargo el papel del soporte se ve
potenciado, adquiriendo importancia junto a la imagen, y al
mismo tiempo como ya hemos demostrado participando en

la misma imagen modulando sus rasgos significativos. Esta
potenciacion de los valores objetuales puede surgir por las
caracteristicas fisicas del procedimiento empleado, por las cir-
cunstancias del entorno donde habita esa imagen o bien por la
intencion del creador de la imagen” (Mundrriz, 2000).

De esta manera, el término de fotografia objeto pasa a ser la conso-
lidacién del transito de la fotografia entendida como documento,
hacia su comprension como objeto, cuadro y obra final (Del Rio,
2009). Para el autor, en este fendmeno existe una doble via: es un
mecanismo de representacion, generalmente acompanado de for-
matos grandes y presencia fisica, y a su vez trae consigo un conte-
nido iconografico que suele monumentalizar la anécdota, al mismo
tiempo que la objetualiza, “lo pequeno, lo micrologico, lo cotidiano
se lleva a la escala de una imagen poderosa que irradia su propia luz”
(Del Rio, 2009).



Al momento de trabajar con este concepto, un ejemplo irrefutable
que aparece en mi mente es la Polaroid. El proceso de este sistema
es unico, en tanto la inmediatez con que se procesan genera un
fenémeno de retroalimentaciéon muy particular. Para Jaime Muna-
rriz, la fotografia obtenida en solo minutos se convierte en el centro
de atencidn de las situaciones sociales donde fue capturada. De esta
forma, las personas pueden observar la imagen y hacer modificacio-
nes en su entorno de acuerdo a lo que consideren pertinente, por lo
que la toma fotografica pasa a ser “un proceso colectivo, de partici-
pacion y analisis en conjunto” (Munarriz, 1999).

Lilia, 2020. Claudia Valdebenito “Ingrid”, 1970’s, por Robert Farber.
(obra personal).
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Finalmente, segin lo planteado por Edward Goyechene Gomez en
“La fotografia contemporanea y su doble sin objeto”, hoy en dia,
vemos como la foto-objeto ha sido reemplazada por un dispositivo
simbdlico cuyo fin es la interconexion de datos y sujetos, situado en
practicas-red que solo existen en el ahora. De esta manera, en la era
electrénica en la que vivimos las imagenes sélo son flujo de datos.
Sin embargo, a pesar de los avances tecnoldgicos, especialmente en
las ultimas décadas, hay diversas comunidades y personas que no
han dejado atrds los métodos tradicionales:

“Esta afortunada contradiccién, que supone una resistencia
alos nuevos dispositivos de la fotografia, expresa, todavia, el
conflicto entre dos estatutos epistemoldgicos: el arte-objeto
vs. el arte-espectro. (...) La fotografia electrénica contempora-
nea vive asaltada por el miedo a la pérdida del objeto”

(Goyeneche Gémez, 2012).

Diferencia entre el soporte analdgico y digital

En el desarrollo del presente proyecto, es importante mencionar las
diferencias entre lo analdgico y lo digital. Por un lado, encontramos
esta diferencia en el proceso de ambos métodos y soportes, por otro
lado, también encontramos diferencias en el significado simbdlico
de una imagen analdgica frente a una digital.
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Proceso (fotografico) analdgico Proceso (fotografico) digital
Elrevelado de negativos en Aunque el proceso de captura
blanco y negro, consiste en un se da también dentro de una
proceso fisico-quimico (el cual camara oscura, en el formato
tiene variantes alternativas), digital es un sensor electré-
de cuatro pasosx< nico (de distintos tamafios,

dependiendo de su soporte), el
a. Revelador encargado de ‘convertir la luz
b. Paro/lavado con agua en una sefal eléctrica, la cual
c. Fijador es digitalizada y almacenada
d. Lavado en una memoria’

Variantes analdgicas alternativas:

Caffenol; negativos de gran formato para copiado por contacto;
cianotipia; Van Dyke; argirotipia; papel salado; antotipia; colodion
himedo, entre otras.

Conformada no solo por su materialidad, brillo y tamano, la foto-
grafia analdgica también nos permite ver el grano fotografico, “una
textura de pequenos puntos con distribucién y forma irregular que
conforman, como estamos descubriendo, esa imagen” (Munarriz,
1999). Por otro lado, en el soporte digital, este grano es el ruido ge-
nerado por los pixeles cuyo trabajo es sustituir informacion faltante
para adquirir mas luz.
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Grano analdgico Ruido digital

La diferencia en los procesos y la materializacién, nos indica tam-
bién usos y significados diferentes. Hoy en dia, estamos saturados
de imdgenes y es el lenguaje fotografico el inico que podria separar
las visiones y reproducciones genéricas de las ideas y creaciones
personales.

Podemos encontrar el uso de los medios digitales de produccion
fotografica en nuestros hogares, en ambientes profesionales y en el
drea artistica. Vivimos en una era digital que ha modificado nuestra
forma de relacionarnos con el mundo, como la produccion, percep-
cion, almacenamiento y distribucion de imagenes, consideradas
como posfotografias por Fontcuberta (2011), en tanto existen, se
mueven y evolucionan en nuestra vida y mundo en linea.
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Por un lado, esta democratizacion de la imagen nos ayuda como
sociedad a un mayor acceso a la informacion, en tanto los medios
digitales estan disponibles transversalmente y se masifican cada
vez mas, por medio de distintos y nuevos aparatos, tecnologias y
aplicaciones:

“La interactividad (o si se prefiere, la “creatividad comparti-
da”), rapiday facil, entre artistas, obras y publico. El artista
deja de ofrecernos una obra petrificada, fdsil, para, en cambio,
facilitar un didlogo abierto con el espectador que participay
comparte la dindmica creativa. Todo ello posterga un auto-
ritario, obsoleto, concepto de autoria, democratiza la infor-
macion y la experiencia artistica, e incrementa la empatia”

(Fontcuberta, 1997)

Sin embargo, para el autor, hay un diferenciador entre ambos
medios: la verdad. Mientras que en la fotografia analdgica esta era
una obsesion, “en la digital es una opcion” (Fontcuberta, 2015). En
este sentido, al existir infinidad de imagenes y fotografias, no nos
detenemos a mirar y analizar cada una debido a nuestros rapidos
ritmos de vida, por lo que los valores basicos que propone Fontcu-
berta, verdad y memoria, se debilitan debido al incesante acceso a
internet.

De esta manera, podemos concluir que la principal diferencia entre
ambos procesos, tanto en su materialidad como significado, es el
objetivo final de ser un objeto (muchas veces nostalgico) por par-
te de la fotografia analdgica en la actualidad, frente al desmedido
acceso y exceso de informacion, fotografias e imagenes producidas
de manera digital.
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Impermanencia

Aungque el término “Impermanencia” como tal no forma parte de la
Real Academia Espanola, si encontramos una definicion en su raiz:
lo transitorio.

1. adj. Pasajero, temporal.

2. Adj. Caduco, perecedero, fugaz.

3. adj. Fis. Dicho de un fendmeno o de una magnitud: Que varia
entre dos regimenes estacionarios consecutivos durante un corto
intervalo de tiempo.

Como problema filoséfico de cambio, la impermanencia (o tran-
sitoriedad) se abarca desde diversas religiones y filosofias. En el
Budismo, corresponde al concepto de Tri-Laksana, la primera de las
tres marcas de la existencia, junto al sufrimiento (Duhkah) y no-ser
(Anatman). De acuerdo a The Princeton Dictionary of Buddhism”,
impermanencia hace referencia a que “los objetos, fisicos y menta-
les, creados por causas y condiciones, estdn inevitablemente suje-
tos a cambios, decadencia y finalmente destrucciéon” (Buswell et al.
2014. Traduccion propia). Segun el Budismo, todo es cambiante.

En Japon, & Mujo es el término concreto que hace referencia a
la impermanencia. El concepto nos habla de aquella condicion de
la experiencia y la existencia, que estan sujetas a un cambio conti-
nuo. Representa, entonces, la costumbre tradicional japonesa de la
interaccion entre la vida y la naturaleza. De esta forma, contribuye
ala estética del concepto de impermanencia e iluminacion.
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“La palabra “muj6” expresa la idea de que todos los seres en
este mundo no permanecen, sino que se desintegran y estan
en constante transicion. Los japoneses aman las flores de
cerezo porque Nno son permanentes y entregan una sensacion
de mujo (fugacidad). Mientras que los occidentales buscan la
belleza en los “seres eternos”, muchos japoneses tienen una
fuerte tendencia a buscar la belleza en fenémenos que estdn
en constante transformacion. Mujo se puede considerar como
una caracteristica inica el concepto japonés de belleza, que
ha estado en crecimiento desde la era medieval. Es conside-
rado un concepto fundamental del Budismo. Entonces, ¢por
qué fue aceptado en Japon? Es porque hay cuatro estaciones
en Japon. El concepto de Mujo (la constante transformacion
del mundo natural) estd ligado a las estaciones en constante
transformacién. Como resultado a esto, surgen las ideas de
que la naturaleza no es un objeto opuesto al ser humano, sino
un objeto al que el ser humano se adapta; familiaridad con el
ciclo de nacimiento, muerte y renacimiento; no considerar

la muerte como concepto de odio; y por tltimo, la simpatia
hacia los objetos decadentes formd la clave de la estética
japonesa” (Nomura Art sobre “Zen and the Japanese Culture”,

traduccion propia).

En la tradicion japonesa, estar conscientes de esta condicion fun-
damental de nuestra existencia no es un motivo de desesperanza,
sino mds bien un llamado a valorar nuestras actividades del presen-
te y agradecer por cada momento.
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En Occidente, por otra parte, podemos ver una diferencia en la
forma en que se abarca el topico. El concepto fue introducido en los
escritos de Heraclito y su doctrina de “Todo fluye”. Planteaba que la
esencia fundamental del universo es el cambio: En los mismos rios
entramos y no entramos, | pues [ somos y no somos | los mismos |
(Cleantes, Stoicorum Veterum Frangmenta, I, 519). Se considera
esto como un aporte fundamental en el desarrollo del concepto
filosofico del devenir.

El concepto fue aceptado por diversos fildsofos griegos: Demdcrito
con los conjuntos de atomos impermanentes; Pirrén con su decla-
racion de que todo era inestable; las Meditaciones de Marco Aurelio
donde comenta:

“;Cémo en un instante desaparece todo: en el mundo, los
cuerpos mismos, y en el tiempo, su memoria! jCémo es todo
lo sensible, y especialmente lo que nos seduce por placer o
nos asusta por dolor o lo que nos hace gritar por orgullo; cémo
todo es vil, despreciable, sucio, facilmente destructible y ca-
dédver!” (Marco Aurelio, Meditaciones. Traduccion de Ramon

Bach, 1977).

En la actualidad hay autores y artistas que basan su trabajo en

este concepto. Ana Estarita en “Compendio de intentos fallidos de
resistencia a la impermanencia de las cosas”, nos habla de su lucha
de toda una vida en resistencia al inevitable paso del tiempo: “si
queda alguna alternativa, si hay alguna forma de resistencia a la
impermanencia de las cosas, esta en el arte” (Estarita, 2012).



Sintesis conceptual

Aligual que Mono no Aware, Ma no se puede capturar en un solo
momento u objeto, sino que debe ser comprendida en un espacio
de tiempo, creando una sensacion de que debe ser entendida en re-
lacidon al ambiente que le rodea. Es por esto, que el observador debe
mirar todos los aspectos que le rodean y sentir la belleza de aquellos
espacios que si estan ocupados por objetos materiales.

Como término budista, Sabi alude al cese de apego. “La belleza del
té es la belleza del sabi” (Yanagi, 2017). Fue Tenshin Okakura (1862-
1913) quien llamd “belleza de la imperfeccion” a la belleza del té.
Desde una perspectiva mas personal, y tomando como referencia
las palabras de los autores estudiados, creo que se debe trascender
este pensamiento dualista de perfeccidn-imperfeccion. Es por esto
que, usando también palabras del zen, le llamo byojotei o “belleza
de lavida cotidiana”.

El proyecto se centra en las ideas de mirar, relacionar y valorar. En
relacion a esto, la fotografia nos sirve como medio directo de valori-
zacion del cotidiano. Es asi como volvemos una vez mas al concepto
de fotografia directa, aquella en que no estd manipulada ni el objeto
fotografiado ni la forma de realizar la forma, pero que, sin embargo,
lleva la marca del autor, pues es este quien escoge lo que fotografiay
como lo representa.

Como nos dicen las ensenanzas de Mono no aware, el paso del
tiempo es irreversible. En este sentido, el soporte fotografico, en
especial el analdgico por sus propiedades fisicas y materiales, nos
entrega una herramienta de almacenamiento de recuerdos, perso-
nas y experiencias que de otra forma no tendriamos:
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“Posiblemente por eso nos apoyamos tanto (ahora que pode-
mos) en los soportes fotograficos y de video para los sucesos
que consideramos especiales o extraordinarios. No hay forma
alguna de garantizar que nuestra memoria biografica conserva-
rd lo que estamos presenciando, asi como tampoco hay forma
de saber qué vamos a recordar décadas después” (Estarita,

2012).

Como fin, lo que se busca es, de cierta manera, una resistencia al
paso irreversible del tiempo. El principal concepto que guia todo
este trabajo, es la impermanencia de las cosas, del cotidiano que
nos rodea, no solo con objetos los obejtos que componen nuestro
ambiente diario, también con las personas que nos son familiares,
nuestros amigos, mascotas, incluso nosotros mismos.



Estéticay Fotografia Slow
Pespectlva analogica Design
japonesa
————————————————————————— Objeto -
Obra
editorial
autoral

Figura 2. Mapa de sintesis conceptual
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Levantamiento de informacidn: Seleccion de referentes

Con el objetivo de ayudar a comprender mejor el desarrollo y objeti-
vo visual de este proyecto, he separado en tres secciones diferentes
mi seleccidn de referentes: disenadores, fotdgrafos y referentes
objetuales. He seleccionado proyectos en especifico que, considero,
se vinculan con este proyecto visual y conceptualmente.

En diseno
Una primera seleccidon de referentes para mi proyecto se basa en
disenadores japoneses, cuyo trabajo se mantiene vigente, en tanto
representan grandes influencias tanto para disenadores como para
artistas en todo el mundo.

En fotografia
La segunda seleccion de referentes corresponde a obras de fotogra-
fos a quienes sigo y cuyo trabajo fue mi primer acercamiento visual
ala estética japonesa.

Referentes objetuales
Esta ultima seleccion se enmarca en la busqueda de objetos y/o
marcas, en especial de origen japonés, que nos muestren como
ha salido los tltimos anos el Disenio desde Japon hacia el resto del
mundo.

Referentes literarios
Ya que la tradicion japonesa no estd solo en el Diseno y se ha desa-
rrollado desde diversas areas, he decidido mostrar dos referentes
literarios con el objetivo de ayudar a comprender la transversalidad
de esta estética, la cual fue mi motivacion para la realizacion de este
proyecto.
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1. Referentes en Disefio

« IkkoTanaka
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Nombre: Kocho

Ano: S/I

Vinculo: Tradicidon, sensibilidad
Fuente: MORISAWA Inc.
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Taku Bannai
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Nippon

100 Trip Staries

ety i

Nombre: Wander Nippon

Aio: 2016

Vinculo: Visual / Ma

Fuente: https://www.behance.net/bannaitaku
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Shiro Shita Saori
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Nombre: Nazo no Graphic / DT T 71 v 5
Aio: S/I

Vinculo: Conceptual / Ma

Fuente: http://shiroshitasaori.com/



Kazumasa Nagai

N N

dANBN4AN
UENO ZOO

EHBVE

Nombre: Ueno Zoo Poster

Ano: 1994

Vinculo: Sintesis formal

Fuente: DNP Foundation for Cultural Promotion.



2. Referentes en Fotogafia

Rinko Kawauchi

RINKO
KAWAUCHI

MURMURATION

“ -

Nombre: Murmuration

Aio: 2010
Vinculo: Conceptual, formal / Mono no aware
Fuente: http://rinkokawauchi.com/en/publications/417/
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= Daisuke Morishita

Nombre: Asterisk

Ano: 2017

Vinculo: Conceptual, visual, formal / Mono no aware
Fuente: https://morishitadaisuke.com



Daido Moriyama

Nombre: Memories of a Dog

Ano: 2004

Vinculo: Conceptual, formal

Fuente: http://www.moriyamadaido.com/
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Yutaka Takanashi

 3XTELss 2
NT-TPIV—YaxX
Pepsi Familysize

Nombre: Towards the City

Ano: 1968

Vinculo: Conceptual

Fuente: https://www.takaishiigallery.com



3. Referentes objetuales

= MUJI

MUJI EDRE  TiendaOnline  ;Quées MUJI?  Localizader de tiendas

En japonés, Mujirushi Ryohin, MUJI, significa “articulos de ca-
lidad sin marca”. Los tres principios basicos, que hasta ahora
se mantienen intactos, son

1.- Selecciéon de materiales

2.- Racionalizacién de los procesos
3.- Simplificacién de los paquetes
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ECOALF

CON PROPOSITO

NUESTRO HILO DEL MAR ESTA HECHO CON
BOTELLAS DE PLASTICO RECOGIDOS DEL
FONDO DEL MAR A TRAVES DEL PROYECTO
UPCYCLING THE OCEANS.

EN TOTAL, HEMOS RECICLADO 166.530
BOTELLAS DE PLASTICO CON NUESTRA
COLECCION DE ACCESORIOS 1.0

DESCUBRE NUESTROS MATERIALES -

Ubicada en Shibuya, Tokio, y disefiada por Yohei Sakamaki.
Basada en el concepto de “sharing ecology”, esta tienda utiliza
materiales naturales, tales como bambu japonés, piedra, made-
ra, incluso arena. Su invitaciéon es a participar activamente en el
uso de materias primas naturales, el reciclaje, y a crear un estilo
de vida mas sustentable en Japén, tanto para el pais en si como
para sus habitantes.
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4. Referentes literarios

Poesia haiku (%))

Koi koi to iedo hotaru ga tonde yuku

«Ven, ven», le dije,
pero la luciérnaga
se fue volando.

Ueshima Onitsura (1661-1738)

Poemas breves de 17 silabas escritas en tres versos, se basa en

el asombro y la emocién (Aware 1) y tiene sus origenes en el
Budismo Zen. Formalmente “se divide en dos partes: Uno da la
condicion general y la ubicacién temporal y espacial del poema
(otofio o primavera, un ruisefior); la otra, relampagueante, debe
contener una elemento activo. Una es descriptiva y casi enuncia-
tiva; la otra, inesperada. La percepcion poética surge del choque
entre ambas” (citado por Tokiyo Tanaka en “El Haik(: la poesia
japonesa mas sencilla de la poesia universal”)
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Tokio Blues, Haruki Murakami

«Alcé la cabeza, contemplé las nubes oscuras que cubrian el Mar
del Norte, pensé en la infinidad de cosas que habia perdido en el
curso de mivida. Pensé en el tiempo perdido, en las personas que
habian muerto, en las que me habian abandonado, en los senti-
mientos que jamus volverian». (p. 7)

Nombre: Tokio Blues, norwegian wood.

Aio: 1987

Vinculo: Mono no aware. Tematica de la pérdida, el paso del
tiempo y la muerte.

Fuente: Version en espafiol de Editorial Tusquets.
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Descripcion del proyecto

Nichijou no kurashi: belleza e impermanencia del cotidiano es un
proyecto de diseno realizado desde la fotografia, que por medio de
un objeto de diseno y una exposicion busca poner frente a nuestros
ojos los objetos con los que nos relacionamos en nuestro cotidiano,
con el fin de observar la relacién y conexidon emocional que tenemos
con éstos y con todo aquello que nos rodea en distintos contextos.

Oportunidad de disefio: mirar, relacionar, valorar

Al observar rasgos del diseno y las artes en Oriente, surge la curio-
sidad por incursionar en nuestra propia mirada occidental sobre
los objetos de nuestro cotidiano. Tomando como ejemplo y base la
estética japonesa, utilizando como medio la fotografia, Mono no
Aware busca indagar en nuestro dia a dia, y asi proponer una nueva
mirada para enfrentarnos a nuestra identidad local, cultura y las
peculiaridades que nos convierten en quiénes somos.

Lo que busco con este proyecto, es abrir un espacio de conversacion
acerca de la relacion entre la cultural local y Oriental, y los limites
que existen entre fotografia y diseno como disciplinas. Aunque el
vinculo entre ambos es la imagen, lo que se busca es complemen-
tarlo con una aproximacion a la observacion de nuestro entorno y
poner en la mira la visualidad de nuestros objetos cotidianos. Con
esto, se abre una puerta no sélo para acercar ambas disciplinas, sino
también para reflexionar en torno a nuestra forma de hacer diseno,
desde el bienestar humano y la emocionalidad.
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. VINCULO -~

FOTOGRAFIA -------- IMAGEN ~ -------- DISENO

\ MIRAR
- RELACIONAR -~

VALORAR

~

Figura 3. Oportunidad de disefio, basa en la relacién entre la foto-
grafiay el Disefio. El vinculo entre ambas es la imagen, y se busca
poner en practica nuestra capacidad de mirar, relacionar y valorar
aquello que nos rodea.



Definiciones generales

Definimos, en primera instancia, los aspectos generales base del
proyecto: fotografia de autor, diseno editorial y cultura bento. Estos
términos hacen referencia a tres partes fundamentales de la obra,
las que son sumedio de creacion, de comunicacion y de presenta-
cion, respectivamente.

» Fotografia de autor

Aunque la disciplina de la fotografia se transformé en un medio
hegemonico de la cultura de masas a partir del siglo XIX, sirviendo
a funciones como la publicidad o la sociografia, dejando de lado la
‘opcidn creativa’, a partir de los anos sesenta lo que se podia definir
como la clasificacion tradicional, comenz6 a variar “dependiendo
del tipo de intencionalidad al que responda el portador de la cama-
ray, por tanto, el artifice de una imagen de registro” (Gémez, 2016).
Sila intencion de éste es descriptiva, seguira siendo conocido como
un fotdgrafo documental, sin embargo, hay fotografos que utilizan
la fotografia como medio de expresidn, no solo para plasmar una
realidad, sino que también ideas, conceptos, o incluso una realidad
mads subjetiva o personal.

Podemos decir que, al no estar plasmada la ‘realidad’ tal como es, la
imagen deja de ser un mero testigo de ésta, para adquirir su propia
singularidad lingliistica. De esta manera, cada creador utiliza la ca-
mara con su propia intencionalidad, construyendo nuevas realida-
des por medio de la imagen, convirtiendo al medio fotografico “en
una practica de interpretacion y reconstruccion de nuestro propio
modelo de realidad” (Gomez, 2010).
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Nan and Brian in bed, parte de la
serie The Ballad of Sexual De-
pendency, en la que Nan Golding
documenta su experiencia y la de
sus amigos en una especie de diario
fotografico, mostrando su cotidiano
e intimidad con crudeza, pero con
respeto y carifio.

Nan Golding, 1986.

Entonces, entendemos por fotografia de autor aquella que tiene
un lenguaje propio, que se presenta a través de un discurso estético
donde encuentra su sustento y justificacion, y donde, ademas, el
autor es igual de importante que la obra. Tiene muchas formas de
manifestarse y dialogar con el arte, siendo una herramienta para
dialogar y expresar ideas sobre el mundo.

“La fotografia de autor traspasa las categorias y géneros que
ordenan y dan sentido al universo de la historia de la fotogra-
fiay se presentan como una visién particular del mundo. Se
pueden encontrar tanto en una serie fotografica que da cuenta
de una historia de vida, o una serie que se destaca por ser re-
flejo de ciertas manifestaciones sociales o incluso en trabajos

fotograficos focalizados en la experimentacion y/o la busque-

da estética a través del lenguaje del arte” (Pombo, p. 3)




Para José Gomez en “Fotografia de creacion” (2016), la problemati-
ca fundamental recae en lo dificil que es atribuir la creacion artisti-
ca al medio fotografico, considerando que la practica “ha sufrido in-
numerables fluctuaciones discursivas y cambios de direccion en las
ultimas tres décadas”, donde la experimentacion y la combinacion
con otras disciplinas ha sido incesante en el camino de buscar una
identidad propia. De hecho, en la teoria, ni siquiera existe consenso
acerca del término oficial.

En el contexto nacional, la fotografia de autor fue reformulada por
la Asociacion de Fotografos independientes (AFI) durante la década
de los ochenta, fomentando la autonomia por sobre la fotografia
utilitaria, la cual estaba fuertemente ligada a los medios de comu-
nicacion oficiales durante la época (que se enfocaban en tematicas
como las ciencias, las industrias, entre otros). De esta manera, la
fotografia autoral se posiciona en Chile como un intento de in-
dependizacion de los medios tradicionales. Sin embargo, hasta el
dia de hoy sigue ocupando una posicion marginal en comparacion
a estos medios, y mas bien “es posible afirmar que la fotografia
propiamente artistica o autoral no presenta un campo y circuito
auténomo y solido de creacion sino que se desarrolla, mas bien de
manera limitada, en los margenes de las actividades mas producti-
vas” (Politica de Fomento a la Fotografia, p. 16).
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Parte de la serie conceptual “Nostalgic”.
Cho Gi Seok, 2020.
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» Diseno Editorial

A diferencia de otras areas de diseno, como el marketing o el packa-
ging, enfocados en la promocion y venta de una idea en especifico,
una publicacion digital, de acuerdo a lo planteado por Zappaterra
en “Diseno editorial: periddicos y revistas” (2008), puede estar
orientada a entretener, comunicar, educar, formar, o incluso una
mezcla de éstos objetivos. Corresponde, entonces, al area del
diseno grafico especializada en la diagramacion y produccion de
imagenes y textos para la creacion de distintos tipos de publicacio-
nes, como revistas, libros, periédicos, entre otros, que pueden ser
analogos o digitales.

Una gran parte de lo que conocemos como diseno editorial busca
transmitir o narrar mediante imdgenes, en cada publicacion, éstas
pueden cumplir un rol diferente: puede ser un elemento narrativo,
ilustrativo, informativo, etc. De esta manera, el disenio en el ambito
editorial “puede desempenar diversas funciones, por ejemplo, dotar
de expresion y personalidad al contenido, atraer y retener la aten-
cion de los lectores o estructurar el material de una manera nitida”
(Zappaterra, 2008).
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De acuerdo a lo planteado por Zappaterra, el diseno editorial repre-
senta un “laboratorio de investigacion impresionante”, su forma
estd en constante evolucion, convirtiéndose en una plataforma
disponible para todo tipo de innovaciones. Asi, ademas, se convier-
te en un reflejo de la cultura en que es producido, sirviendo enton-
ces una funcion mas; por ejemplo, una revista de los sesenta, no
solo mostraba la efervescencia visual de la época, sino que también
buscaba captar la cultura de la década visualmente.

En el caso del presente proyecto, el diseno editorial nos servira
como nuestra herramienta de comunicacion por medio de image-
nes, aunque no de manera narrativa, construyendo asi un objeto
final tnico que nos ayude a comunicar y expresar los contenidos
que queremos entregar a un lector.
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» Libro de artista

Desde inicios del siglo XX, los artistas comenzaron a utilizar el libro
como un concepto, como objeto formal e incluso como elemento
de subversidn. De esta manera, por libro de artista nos referimos a
“una obra de arte que se basa en la estructura de la forma libro con
la que comparte identidad” (Haro, 2013).

(Percorso/RED KNOTS - cartoncino FABRIANO ,tarlatana, filo 9,5x39hiuso - aperto
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En este sentido, el libro en si se nos presenta como una obra de arte
que se separa de una estructura y funcién tradicional, permitiendo
a su autor usar las paginas como un espacio propio de creacion, ya
que éstas dejan de estar sujetas a las reglas originales de lectura y
composicion. Uno de los motivos mas importantes que dio origen
a este tipo de obra, fue el desarrollo de nuevas técnicas graficas,
acompanado del surgimiento de nuevos conceptos estéticos, que
fueron clave dando lugar a que el libro de artista se pudiese conver-
tir en una practica en si misma:

Este proceso tiene dos tiempos clave. El primero se inicio en
Europa a finales del siglo XIX y se caracterizé por la incursion
de artistas en el mundo editorial, fundamentalmente median-
te la realizacidon de obra grafica, y que supuso la superacion de
la representacion figurativa del pensamiento. El segundo surge
de la transformacién del arte a la que se asiste tras la Segunda
Guerra Mundial, que trajo como consecuencia que a partir de
los anos sesenta algunos artistas trabajasen en la evolucion del
libro de arte hacia una forma de difusion de masas” (Wilson,
1982).

Su tradicion estd presente desde hace mas de un siglo, y mantiene

una relacion con caracteristicas como la secuencia, el texto y la

forma. Su potencial en términos visuales es complejo, en tanto los
4 ./ . .

meétodos de produccion existentes son muy diversos.



De esta manera, los elementos que componen su materialidad fisica
y visual tienen una importante participacién en su resultado final.
Para Bibiana Crespo, todos los libros son en si tactiles y especiales,
ya que su materializacién y aspecto fisico es fundamental para su
significado: “Las cubiertas, el peso de papel, pliegues, todo contri-
buye en la experiencia de un libro. Sin embargo, esta claro que hay
libros que maximizan su potencial visual explotando las imagenes,
colores, materiales fotograficos, secuencias, yuxtaposicion o narra-
tividad” (Crespo, 2012).

Sin embargo, para que una obra sea considerada Libro-Arte, mas
que referencias a un libro, debe mantener una conexién con la idea
de éste, “como la presentacion del material con relacion a una se-
cuencia que dé acceso a sus contenidos o ideas” (Crespo, 2012). De
esta manera, la definicidn flexible o imprecisa de lo que es este tipo
de obra, desafia su propia caracterizacién: por un lado encontramos
su definicion como uniforme e intencionada, y por el otro una defi-
nicion no uniforme y antiiencionada.

En base a lo planteado por Crespo, se distinguen tres elementos que
materializan el libro-objeto como tal y le entregan sus caracteristi-
cas: secuencia, texto y forma.



Ininterrumpida

Polisemiética

Figura 4. N Secuencia. Corresponde a la
temporizacion establecida dentro del libro.

. Estructura
Acordedn

veneciana

Formas
compuestas

Electrénicos

Hipetexto | ------ Poesia visual

Figura 5. N Forma. Intimamente relacionada a la
encuadernacién, sin embargo, no son lo mismo.

Poesia
trouvé

Figura 6. N Texto. Es maleable y estd sujeto al
significado formal de la obra.
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(POWROT (THE RETURN) - Maria Szczodrowska




» Fotozine

Es una publicacion impresa pequena que nace desde la necesidad
de expresion visual, a modo de proyecto personal. Generalmen-
te, y aveces de forma exclusiva, estan compuestos de fotografias

e imagenes, ordenadas por el autor en un ritmo concreto, con el
objetivo de “crear una narracion o transmitir una idea o concepto”
(Magén, 2020). Al ser una expresion diferente al fotolibro, no tiene
un formato definido, al igual que el libro de artista.

Ilse van Gogh fotografia la infancia y el proceso de crecer y educar. - Compilacién de 6
fotozines de fotdgrafas malaguefas. Editorial Cirkadian
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Generalmente, se considera al fotozine como un hibrido entre un
fotolibro y un zine, “a veces parece ser el hermano mayor de los
fotozine: tiene una estética y experimentacion similares y minima-
listas en cuanto a formato, encuadernacién y material” (Nelissen,
2010).

En los inicios de este formato, es posible ver lo rustico de su pro-
duccidn de texto e imagen, con el corte y pegado de éstas. Con el
tiempo, evoluciond integrando aspectos de limpieza, experimen-
tacion y exclusividad, teniendo como base su inspiracion en la
produccion tradicional de los libros de artista, sumado a un mayor
acceso a softwares de edicién y diagramacion.

(Gema Casa - Fotofobia - 2019



5 Cultura Bento (A3 XA &£ D)

Cajas japonesas de comida, consisten en una caja transportable que
lleva una variedad de comida, arregladas de una forma visualmente
placentera. En Japdn, bento es visto como una forma de arte que
muchas personas buscan lograr a la perfecciéon. Aquellas hechas en
casa, son vistas como un medio de comunicacion entre el creador y
el consumidor, llegando incluso a ser una forma de expresar amor,
por ejemplo, de un padre hacia un hijo.

Desde hace siglos, es una parte importante de la cultura diaria
japonesa, ya que se consume transversalmente desde la escuela o
incluso como acompanamiento para disfrutar la “belleza de las es-
taciones”, por lo que siempre se ha considerado como un elemento
clave en la vida de los japoneses y sus recuerdos.
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Bento&Co

Sakura Cafe
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Conceptualizacion

Tiempo

Imperma-
nente

Mono no
aware

A

Wabi Sabi Ma

Espacio

Rustico .
negativo

Objeto Luzy
Unico sombra

Nichijou no kurashi

Figura 7. Conceptualizacion en base a los tres conceptos centrales de investigacion.
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La conceptualizacion para llevar a cabo el presente proyecto, se
baso en los tres conceptos escogidos de la estética japonesa: mono
no aware, wabi sabi y ma. Como ha sido mencionado anteriormen-
te, mono no aware hace referencia a la impermanencia de lo que
nos rodea. En este sentido, es el tiempo el que juega un rol central
en el desarrollo de este concepto, por lo que el paso del mismo y el
constante cambio configuran nuestra primera drea de desarrolloy
exploracion visual.

Por su parte, wabi sabi nos habla de la belleza de la imperfeccion,
teniendo como protagonistas, generalmente, a los objetos que nos
rodean, en especial aquellos mas rusticos, desgastados y/o reuti-
lizados. Con wabi sabi entendemos también la importancia de los
objetos unicos, cuyo valor recae en su significado individual, por lo
que en base a esto, nos centramos en la creacion de un objeto unico
que no sera reproducido.

Finalmente, nuestro tercer concepto de trabajo es ma, el que se
refiere al espacio negativo. Es aqui donde la luz juega un rol funda-
mental, y con ella la fotografia. Es por esto, que tanto la luz como
los espacios negativos, capturados en blanco y negro, conforman
nuestro tercer punto de conceptualizacion.
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Decisiones de disefo

Nichijou no kurashi consistira en una obra editorial alternativa,
especificamente un libro de artista. Ya que, visualmente, consta
de una constante exploracion, su materialidad también es una
busqueda inconclusa, por lo que el producto final serd una forma
experimental de plantear los conceptos estéticos estudiados.

Encuadernacién

Para el proyecto se decidié trabajar con encuadernacién
japonesa, debido a su caracter completamente manual.
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Se probd con dos tamanos dife-
rentes, 10X15 cm y 13x18 cm.

EDLE

assoitment

Materiales utilizados
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Color




Luego de la realizacion de un moodboard en base a referentes
visuales y conceptuales, se definid el uso de blanco y negro para la
fotografia analdgica y cuatro colores principales que complementan
la obra.

#000000 #HHT

#57734€ #bo252a #f2ede1 #debs4bb

97



Tipografia
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1. Gell ink pallon point
negro, grosor 0.38 en
papel bond.

2. UniPOSCA rojo, grosor
0.9 mm en cartén
piedra negro.
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3. UniPOSCA rojo, grosor 4. Gell ink pallon point 5. Caligrafia digital en Pro-
0.9 mmy Gell ink pallon negro, grosor 0.38 en create con cuatro pinceles

point negro, grosor 0.38 papel couché gofrado. diferentes.

en papel vegetal.
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Para los titulos y la envoltura de la obra, se utilizard caligrafia digi-
talizada. Esto, haciendo referencia a la propia caligrafia japonesa
que dio nacimiento a los kanjis utilizados como titulo.

En cuanto a los textos que contiene mi obra, continuando con la
linea caligrafica, la tipografia escogida es Alegraya, de licencia
abierta, disefiada por Juan Pablo del Peral. Esta tipografia esta ori-
ginalmente pensada para ser usada en literatura, debido a su facil
lectura, pero en este caso, donde el texto no es el principal protago-
nista, es utilizada como una referencia a la caligrafia tradicional,

ya que no es una interpretacion literal de ésta, sino que tiene un
lenguaje contemporaneo.

ABCDEFGHIJKL
MNOPQRSTUVWXYZ

abcdefghijkl
Mnopqrstuvwxyz
123456789
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realizacion



Acercamientos visuales

Un primer acercamiento consistio en una exploracion visual, por me-
dio de fotografia analdgica, de los objetos que nos rodean. Algunas de
las fotografias y negativos resultantes de este proceso se encuentran
en el producto final.
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Luego, un segundo acercamiento visual consistio con la experi-
mentacion al usar mi camara. Esta podia ser en tiempo, apertura o
’ . . ;. .«
numero de exposiciones. Por otra parte, se buscd indagar también
en la relacion entre las personas, seres y los objetos que las rodean.
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Prototipos y propuesta visual

En esta parte de la proyectacion, dediqué mi atencion a la realiza-
cion de mockups y prototipos, tanto de la obra editorial como de su
contenedor, y la forma en que se puede realizar la exposicion.

Se realizaron dos propuestas de contene-
dor, una que hace referencia a unlibro y
otra que hace referencia a una caja bento.
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Los dos tamanos de cuadernillo se

testearon, de manera personal, en
ambas propuestas de contenedor.
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Prueba de materialidad

PAPEL  AtvESAD

CPALINA COFRA DA

bano ‘

Para la seleccidon de materiales de la obra en su parte editorial, hice
una recoleccion de los papeles encontrados en mi hogar, especifica-
mente con el objetivo de no comprar nuevos materiales, pues quise
respetar la base conceptual del proyecto en su dimension de objeto
unico guiado por el concepto de wabi sabi.
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Se realiz6 una prueba de impresidn para conocer la reaccion de estos
papeles a la tinta (disponible también en mi hogar), y explorar sus
diferentes texturas, con el objetivo de seleccionar cuales conformarian
la obra final. Esta prueba me ayudd, ademas, a saber sobre qué soporte
se podria diagramar una foto con menos o con mas luz, dependiendo
de lareaccion del papel ante la tinta.

Popel \,QW ?M KRR
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A raiz de esta prueba, pude ver la reaccion de los distintos papeles
ala tinta. A modo de conclusidn, se estableciéd que cada uno tiene
propiedades diferentes que sirven a cada foto, por lo que dentro
de la obra, la materialidad de cada hoja que compone el libro-arte,
dependera del contenido de las paginas.

113



Boceto propuesta de exposicién

La primera propuesta consiste en una instalaciéon, ambientada
en un living o sala de estar llena de objetos de uso cotidiano. Las
fotografias al rededor del salén muestran estos mismos objetos,
poniéndolos en el foco de atencidn central, con el objetivo de ser
observados en las imagenes y manipulados en el salon.

v
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La segunda propuesta, sin embargo, toma en consideracion el uso
de un espacio de exposicion comun, teniendo en cuenta que en
lugares como la Sala Arte CCU, las convocatorias de exposiciéon son
publicas, y las obras seleccionadas se montan en un mismo saléon.

Es por esto que esta segunda propuesta supone ser la mas factible,
consistente de seis fotos verticales, de 30x40 cm, montadas en con-
junto para ser mostradas al publico.
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Propuesta visual final

Publicacién.

Contenedor basado en
cajas bento.
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Vista lateral del
contenedor.

Division en dos partes,
basada en cajas bento.

Sobre de negativos originales,
cosido con hilo, por lo que solo
se puede abrir una vez.




conclusiones



En la realizacion y finalizando este proyecto, se revisan nuevamente
los objetivos planteados en un inicio. Se concreta la obra principal,
el libro de artista planteado como medio de expresion y exploracion
del cotidiano. La materializacion de este proyecto se da gracias al
estudio tedrico realizado los ultimos meses, es decir, la indagacién
en los conceptos a utilizar, la perspectiva japonesa, que esta detras
de la ensenanza y masificacion de los mismos; la herramienta de
identidad y relacion que los objetos representan entre las personas
y el mundo que les rodea.

Por otra parte, y desde mi perspectiva personal, espero que nichijou
no kurashi sea un aporte a la formacion de futuros estudiantes de
Diseno, en tanto una de las principales ensenanzas es que a partir
de la disciplina y nuestra identidad personal es posible generar ana-
lisis, proyectos y contenidos de creacién y exploracion.

Este proyecto nacié desde mi creencia de que el Diseno es un tra-
bajo interdisciplinar e intercultural, en donde, para cada proyecto
de creacion, deben participar diversas formas de pensar, bases
tedricas, manufacturas y perspectivas, que nos ayuden a borrar las
limitaciones sociales que tenga la disciplina por ser vista como una
herramienta de sobreproduccion en masa.

Los libros de artista configuran un medio de creacion en expansion,
cada vez mas utilizado no solo por artistas, sino también por foto-
grafos y disenadores, por lo que espero que como obra editorial, se
posicione como una oportunidad de ampliar las posibilidades de
trabajo y creacion dentro del Diseno.
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Acerca de las tematicas abordadas durante la investigacion, la tra-
dicion budista japonesa nos ensena que estar conscientes de la im-
permanencia de las cosas no es motivo de desesperanza, sino mas
bien un llamado a la valorizacién del tiempo y gratitud por éste. Su
tradicion, desde hace siglos, es lo que ha dado a Japén su singular
identidad y estilo de vida.

El diseno para el bienestar, especificamente el Slow Design, es una
muestra de que podemos convivir con nuestro entorno sin la sobre-
explotacion de este, poniendo cuidado, como disenadores, en los
conceptos con los que trabajamos, las materialidades y los procesos
de produccion, con el objetivo de construir una sociedad mas sus-
tentable.Es imposible remover el consumo de nuestras vidas, pero
en esa instancia, conceptos como mono no aware, wabi sabi y ma
entregan elementos filosdficos y nuevas dimensiones de significado
al mundo que consumimos y que nos rodea.

Comentario final y proyecciones a futuro

Hablar de la tradicidn estética de un pais en especifico, de un
medio, y de una disciplina, nos lleva a sintetizar y concluir que
hay un hilo conductor presente en estas tres areas: la identidad.
Cada uno de nosotros la posee y la aplicamos en distintas areas
de nuestras vidas, como individuos y como comunidades. En

el caso de la estética japonesa, el respeto a las tradiciones, la
naturaleza y los rasgos espirituales presentes nos hablan de la
identidad de un pais que se mantiene a flote.

120



En el caso de la fotografia, tomar conciencia de quiénes somos y
cudles son nuestros intereses nos aproxima a desarrollar nuestra
propia identidad fotografica, la que evoluciona con el tiempo y
el trabajo que hacemos. En tltimo lugar, en el caso del Diseno,
especificamente en el Slow Design, al producir objetos de mane-
ra lenta y sustentable, buscamos también que éstos adquieran
suidentidad propia, llevandola transversalmente al usuario,
quién la puede adaptar o cambiar dependiendo de sus gustos o
intereses.

Como proyeccion a futuro, desde mi posicién de estudiante y
futura disenadora, me parece necesaria una catedra o taller que
inste a indagar en topicos sobre educacion cultural local y glo-
bal; en suma a esto, seria interesante abarcar la ensenanza del
disenno también desde otras areas, como la fotografia o incluso
la literatura, que pueden aportar nuevos conceptos, conoci-
mientos y técnicas a nuestra disciplina.

La exposicion del material producido durante la realizaciéon de
este proyecto, con el objetivo de aportar, en la medida de lo
posible, a la discusion acerca de la relacion entre el Diseno y
otras disciplinas, la construccion de identidad propia, objetual
y cultural, y las herramientas y posibilidades que la fotografia
nos puede entregar como disenadores. Esto, ademas, seria la
culminacidn de este proyecto.
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