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INTRODUCCION

INTRODUCCION

A lo largo de la historia del arte y de la ciencia, el tema del cuerpo humano se ha
complejizado debido a las distintas visiones que el hombre le ha dado durante siglos.
Tanto en el arte como en la ciencia, el hombre se ha ido introduciendo en este cuerpo
para encontrar las miles de interrogantes que éste posee, por ejemplo las autopsias, han
sido una llave para encontrar respuestas a ciertos sucesos fisiolégicos que ocurren
dentro de él. También estas autopsias nos han servido para conocer de que estamos
constituidos, etc. Muchas veces cientificos y creadores de las distintas expresiones
artisticas, han tomado este cuerpo para crear y curar. Sin duda los cientificos acceden a
este cuerpo para estudiarlo con un fin especifico, el encontrar soluciones a problemas
fisioldgicos del ser humano, no asi el artista, éste lo toma como objeto y excusa para su
obra, lo dibuja, los desdibuja, lo tuerce, le cambia el color, esta constitucion tan acuciosa,
esta senalética en cuanto a sus partes, el erotismo que posee, el dolor que causa la
pérdida de alguna de sus partes u 6rganos, el dolor de la pérdida en la mente.

El cuerpo es en si es una constitucion avanzada del homo erectus y del homo habilis,
asi se llega al homo sapiens, o el hombre pensante. El que piensa ¢ quién es? , el cuerpo,
la mente el cerebro, ;como nosotros sabemos cual de estos mencionados es el que
realmente piensa?, o ¢sera que ninguno?, o ¢talvez es una invencion del hombre para
mantener a la raza humana en pie?, el concepto de hombre-pensante, cuerpo-mente, o
cerebro-pensante. Sin duda todo esto no son mas que meras interrogantes y una que
otra hipotesis creada por mi, ahora lo angustiante del tema es porque se llega al cuerpo
mediante el arte, jporqué el arte?, ;porqué la ciencia?, en realidad estos dos conceptos
de arte y ciencia nos llevan a este endemoniado discurso de conceptos, tal vez a esta
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discrepancia de ideologias, la ciencia utiliza el cuerpo para tratar las enfermedades, para
curarlas parta sanar al ser humano, pero he aqui el ojo clinico solo se dirige a las formas
entendidas gracias a los libros de anatomia, para el médico o el cientifico solo importan
musculos, organos, formas simples comprendidas por la memoria, sanar y asesinar.
Ahora hago la diferencia, en el arte se necesita el cuerpo para llegar al estudio pleno de
las formas, para realzar volUmenes, para captar colores, texturas, expresiones y
necesidades del ser humano, nos involucramos con el ser que posa no solopara
observarlo sino que también para destrozarlo en una tela, para mostrar el monstruo que
existe en su exterior y en su interior.

La muerte como tal también rodea a este cuerpo, pinturas de autopsias, simbolos
que proclaman la muerte, etc. La muerte en si, ha sido una de las interrogantes que ha
marcado al hombre durante siglos, la muerte es definida para el comun de la gente como
“el final de la vida”, cientificamente “es cuando el corazén deja de latir’, para las religiones
“es cuando Dios los llama a su santo reino”, finalmente para los escépticos “un
acontecimiento natural que sucede en algun momento de la vida”.

Lo fundamental en la obra son los conceptos de autopsia , cuerpo, ciencia y muerte.
Del cadaver su anatomia ,del cuerpo trozos de tejidos biopsiados que derivan de las
autopsias, de la ciencia el procedimiento al cual se somete dicho tejido en un respectivo
Laboratorio de Anatomia Patolégica, luego para ser estudiado por la Histologia médica.
Finalmente la muerte se presenta como una consecuencia de los dos conceptos
anteriores, aparece como un simbolo escondido en textos de las respectivas fichas
clinicas de las autopsias, del numero que se les da AXD-66 como ejemplo, el hombre
pasa ha ser una seriacion en la ciencia deja de tener nombre, éste se resume a un
archivo que se oculta en viejas gabetas de hospital

Como primera parte el trabajo siempre estuvo enfocado al cuerpo. Luego lo tomé
como una excusa para deformarlo con técnicas principalmente mecanicas como es el
collage, seriaciones, impresiones, entre otras. Al igual que la Autopsia y la Histologia
médica, su trabajo es netamente paso por paso, cualquier equivocacion puede ser fatal.
Finalmente llegué a la instancia de reduccion de objetos y de materiales, me aboqué mas
a la investigacion del fendmeno autopsia-cuerpo-ciencia-muerte

Las cosas aparecen dobladas por su propia escenificacién, pero este doblaje no
significa una muerte inminente pues las cosas estan en él ya expurgadas de su
muerte, mejor aln, mas sonrientes, mas auténticas bajo la luz de su modelo
como los rostros de las funerarias. ( La precesion de los simulacros, Jean
Baudrillard)

Abarcando todos los criterios, ciencias y creencias, el “azar”’ ha estado en algun momento
presente. Desde tiempos inmemoriables, el hombre ha experimentado, creyendo en si
mismo y creando cosas que aparecen sin ser pensadas con anticipacion. Al pasar las
épocas todo empezd a ser mas racionalizado, pero a pesar de la potencial intelectualidad
del hombre seguimos sujetos a ciertos conceptos que no necesitan ni requieren ser
pensados, es como la suerte, que es solo un conjunto de hechos fortuitos que le suceden
a una persona en una determinada situacion.
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i.-GOYA, ENSOR, MUNCH Y BACON

Como lo hizo Goya con sus aquelarres, y brujos a finales del barroco, personas con
rostros deformes casi endemoniados vestidos de ropajes oscuros, invocando ritos al
demonio, Cronos devorando a su hijo, Cronos concebido de manera humana
destrozando con sus fauces a un cuerpo mas, su hijo humano. Ademas Goya no es solo
un pintor, un pintor preocupado por incorporar a su lenguaje todos los recursos
expresivos ,todas las técnicas plasticas, un pintor, en suma, poseedor de un oficio
insuperable al servicio de una vigorosa vocacion artistica, Goya es el hombre que busca
a través de la realidad, el significado de la vida y de los actos humanos, el pintor que se
compromete éticamente, que censura con dureza critica, que denuncia los horrores de la
guerra, que experimenta repugnancia ante el espectaculo de la hipocresia y de la
corrupciéon que van del brazo. Goya desea un mundo mejor ,pero no cuenta mas que con
su arte para luchar por él y, sintiéndose impotente, duda de los resultados. Su propia
amarga impotencia le empuja desesperadamente hacia el mundo alucinante de sus
“pinturas negras”. Las pinturas negras tratan de una serie de 14 obras pintadas por Goya
para decorar su casa de campo la popular “Quinta del Sordo”, entre los afios 1820 y
1822. la fantasia goyesca y su poderosa penetracion psicolégica carga sus tenebrosas
tintas sobre grupos de gentes que se arraciman en brujeril caos y descarga sobre
grotescas fisonomias ramalazos de locura y de repulsiva concupiscencia. Goya deforma
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las figuras de modo similar al empleado por Valle-Inclan en sus esperpentos, a fin de
conseguir un radicalismo expresivo y llega, en su desesperado anhelo de sintetizar, a
desdefar, o poco menos, el color y el espacio.

E.Munch aparece creando seres deformes de horror, mujeres vampiros, mujeres
enfermas agonizando, y pequenas nifias como La Pubertad , pintadas con erotismo y un
dejo de deseo pervertido del pintor. La vida avocada a la muerte, asi podriamos definir la
obra de Munch, este artista refleja la crisis de la conciencia moderna, ademas de su
propia personalidad depresiva y pesimista. Este artista vividé con la muerte desde nifio, su
madre y una de sus hermanas fallecieron, su otra hermana enloquecio, su padre era un
meédico melancélico residentes en Oslo, la miseria era un huésped en su hogar, Munch
como muchos otros artistas, plasmdé sus emociones mas retorcidas en sus obras,
recordando el pasado y la miseria que le recorria, a diario se decia para él “ Yo pintaba
las lineas y los colores que afectaban a mi ojo interno. Pintaba de memoria sin anadir
nada, sin los detalles que ya no estaban ante mi. Este es el motivo de la simplicidad de
los cuadros, de su obvia vacuidad. Pintaba las impresiones de mi infancia, los colores
olvidados de un dia apagado” E.Munch

El reino embrujado de James Ensor, el retrato a una prospera sociedad burguesa
que pronto se precipitaria al abismo con la Primera Guerra Mundial, sus demonios y
esqueletos sonrientes y mascaras horripilantes son augurios del desastre que se avecina,
Ensor gozaba de una imagineria apocaliptica, tomando su experiencia personal,
adoptando una forma ejemplar, sus mascaras son los fantasmas burgueses, ciudadanos
cotidianos y normales que develan su lado mas brutal, demoniaco , macabro y
pretencioso de su naturaleza. La realidad para Ensor se pone una mascara, se vuelve
rara y extrana, se aisla, aparece sélo con su desconfianza ante la realidad que lo rodea y
con una ansiedad que solo devela muerte y decadencia.

La vida dafiada de Francis Bacon, la imagineria de Bacon y los métodos poco
convencionales que utilizaba para producir su obra, tirando pintura o trapos llenos de
pintura, pasando cepillos o escobas sobre la tela, ponen de manifiesto un tema
subyacente : la precariedad de la condicién humana, “pienso que el arte es una obsesion
con la vida” F.Bacon “ y después de todo como somos seres humanos, nuestra principal
obsesién es con nosotros mismos, a continuacion, tal vez con los animales, y después
con los paisajes”. Bacon usaba el método de la distorsion al igual que Picasso, tanto del
aspecto visible como de la esencia oculta, en sus obras y retratos. Pero no lo usaba con
fines dramaticos como Picasso, sino que lo presentaba como el terrible resultado de su
diagnosis (1) de la realidad. Una de las visiones mas importantes de su obra no es la
moralizacién, sélo sefialaba el estado de la humanidad, proporcionaba una “imagen del
fendmeno”. La vida y la existencia danadas se evocan por medios puramente pictéricos.
El terror y el horror, la destruccion, los seres humanos destruidos y torturados, los
animales destripados no se presentan sadicamente, sino desapasionadamente ya que si
la imaginaria de Bacon es atormentada, también lo es la realidad que refleja, “ En mi caso
todo cuadro, cada vez mas, a medida que pasan los afios es un accidente. Asi en mi
mente, lo proyecto y sin embargo casi nunca sale como lo he previsto. Se transforma con
la pintura real. Utilizo pinceles muy grandes y, en la manera que trabajo, muchas veces
no sé realmente qué hara la pintura, y hace muchas cosas que son mucho mejores de las
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que yo podria hacer. ¢ Es un accidente?. Tal vez se podria decir que no es un accidente,
porque se convierte en un proceso selectivo el hecho de que uno escoja conservar parte
de este accidente. Se intenta por supuesto, mantener la vitalidad del accidente vy, sin
embargo, conservar una continuidad” F.Bacon.

1.Diagnosis.-Diagnéstico, conocimiento de la naturaleza de una enfermedad por la
observacion de sus sintomas y signos.

Cuando a Francis Bacon le preguntaron por qué pintaba sus cuerpos como si
estuvieran descuartizados y horrorosos, simplemente se limité a responder: "Espero ser
capaz de hacer que las figuras surjan de su propia carne con sus sombreros hongos y
sus paraguas y que resulten figuras tan penetrantes como una crucifixion."

La pregunta seria ¢ Por qué hacer surgir las figuras de la carne y por qué esta carne
de "cualquiera" tenia que ser como una crucifixion, para la cultura occidental, un modo
radical de la violencia al cuerpo?

Estas citas a pintores es para reflejar de alguna manera el proceso creativo que ha
tenido la obra antes de llegar al proceso final como es AXD-66, la base del cuerpo, para
estos artistas fue también una problematica, tanto como carne como enfermedades ya
sean fisioldgicas o psicosomaticas . Como lo apunta Bacon la “precariedad de la
condicion humana”, “ la obsesion por nosotros mismos”, son ejemplos claros de la
sensibilizacién que produce el ser humano sobre el mismo, lo pobre que somos como
seres, somos una “imagen fenémeno”.

El arte insiste en hacer visible lo invisible, en dar forma al pensamiento. La ciencia se
hace técnica, soluciona problemas planteados por su propia estructura interna. La
voluntad de crear una imagen real se ha perdido. Es aqui en este espacio donde lo
cientifico se vuelve una formalizacion el lenguaje.
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l.- CAPITULO. FRAGMENTACION Y
DESGARRO

En el cubismo y en el expresionismo abstracto, corrientes pictoricas del Siglo XX, vemos
cdmo las imagenes se juntan y fragmentan conforme a un nuevo patron. La
fragmentacion del cuerpo se ha convertido en algo cotidiano, desde los serial killer
norteamericanos, pareciera que trozos de cuerpo pueden vivir de manera auténoma al
individuo. Las ideas del siglo XX conforman mucho mas esta idea de la fragmentacién del
cuerpo, en el cine, en la ciencia, pareciera que la fragmentacién del cuerpo es un icono
de nuestra época. La fragmentacién, una violencia ejercida a la carnalidad. Es el modo
mismo del ultraje a la carne y el ambito donde la forma primordial de la unidad se pone en
cuestion.

Sin embargo, el cuerpo es una unidad intencional que arraiga al ser humano al
mundo, la conciencia de la unidad de la corporeidad no es una accién de segundo grado
a partir de la cual integro las sensaciones de las cosas a una entidad vacia y mecanica
que se denomina cuerpo. El cuerpo es una unidad indestructible: nuestro cuerpo lo
vivimos como una integridad absoluta y originaria. La tradicion estética hace de la unidad
del cuerpo la forma misma de la belleza, desde la cultura clasica hasta el Renacimiento y
el barroco secular y, mas tarde, las expresiones neoclasicas e impresionistas han hecho
de la unidad del cuerpo la forma misma de la belleza.

Rauschenberg recuerda que tuvo como un impacto revelador, de furia y asombro,
cuando su profesor hizo pedazos una cuidada composicion que le acababa de presentar.
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Junté los fragmentos en forma casual y esa fragmentacion fisica valié para ser la
primera fragmentacion historica del arte. A partir de alli se hicieron mas y mas
experimentos fragmentados, geométricos y abstractos inclusive en el siglo XX, llamado el
siglo de los “ismos”. Algunos de estos estudios lograron iniciar corrientes artisticas muy
conocidas.

Por consiguiente, la disolucién fragmentaria corresponde mas a una estética de la
barbarie. La fragmentacion del cuerpo muestra la forma absoluta de la violencia, de la
posibilidad de sublimacién de éstas como santificacion y de los procesos adversos
primarios del ser humano.

1).-Fragmentacién Fisica: Uno de los despliegues trascendentales de la
corporeidad es el que muestra la vulnerabilidad de la vida humana, evidente en la
violencia que revela un cuerpo mutilado.La fragmentacion fisica muestra la imposibilidad
de reducir el cuerpo humano a cdédigos culturales de significacion. Es cierto, la
fragmentacion como cualquier accidon o gestualidad del cuerpo puede recibir una
sobrecarga de significado. Las expresiones artisticas, sociales, politicas, de la carnalidad
tienen su vértice en el esquema y la légica propia de la corporeidad humana. El cuerpo es
una realidad irreductible a los discursos; mas bien ciertos despliegues corporales se
pueden cargar de significados. La carnalidad es un fenbmeno trascendental.

2).-Fragmentacion Psicologica: La fragmentacion del sujeto y de la conciencia para
el esquizofrénico, para el paranoico o para el psicético, se vive como la disolucién de su
cuerpo: sus piernas y brazos se entregan a monstruos que se gobiernan a si mismos,
como si el cuerpo fuera una condicidn de ser otro que se le viene encima. Otras veces,
esta disolucién tiene que ver con la imposibilidad de marcar su propio limite corporal, se
trata de la fragmentacion del estado interno que se traduce en la fantasia de la
fragmentacion del propio limite de la carnalidad

3).-Fragmentaciéon Simbdlica: El limite que nuestra conciencia marca, es el limite
de nuestro cuerpo como unidad y diferencia con el mundo y con los otros. En la oscuridad
del espacio ritual se desdibujan las fronteras de los cuerpos, se fragmentan los gestos
hasta confundirse con la totalidad del movimiento colectivo. En este sentido, convocar
ritualmente significa simbolizar mas alla de las identidades logicas o psicoldgicas, ir mas
alla de la subjetividad y de la individualidad. Los simbolos que corresponden al rito nada
tienen que ver con los limites. Es curioso que uno de los modos constantes de simbolizar
los rituales sea a partir de la disolucion del espacio y de la fragmentacion del cuerpo. Sin
duda, esto responde al afan de reintegrar la existencia a lo primigenio de la vida y la
memoria colectiva.

Trascender el cuerpo significa fragmentarlo en un rostro, en un ojo y en una mano;
para con ello superar la identidad de la materia y mostrar el reino divino de la
espiritualidad.

Por ejemplo:- La concepcion barroca de la fragmentacion echa mano de simbolos
que unifiquen a los fieles. Se trata de una retdrica del cuerpo glorioso de Cristo y de la
santificacion de sus érganos o de los érganos de los santos. Sin duda, la fragmentacion
del cuerpo en el arte barroco recupera la materialidad como sufrimiento y dolor del cuerpo
de Dios, no para demostrar la potencia de lo sagrado, sino la solidaridad de su carne
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humana con la de los hombres. La fragmentacion es un simbolo y una retérica del
sacrificio de Cristo para la salvacion.

Por ultimo la fragmentacion del cuerpo para simbolizar es un modo en que la
disolucién de nuestra identidad corporal trasciende hacia el pasado irrecuperable por la
memoria o hacia el futuro de un cuerpo glorioso. La fragmentacién corporal: aquél por el
cual recuperamos el pasado como ruina, como "la huella siempre misteriosa, de una vida
humana siempre grabada en su materia", y como la epifania de un cuerpo mas alla del
cuerpo’.

La fragmentacién es un motivo constante del arte y de la cultura de nuestro siglo, los
cuerpos mutilados y en estado de desintegracion cruzan el imaginario del mundo
contemporaneo. Se sabe que ya desde otras épocas el hombre ha retratado el cuerpo sin
su vestimenta de piel, lo ha mostrado totalmente desnudo al mundo, causando gran
conmocién. Segun Ehrenzweig (1975), el primer desgarro en la composicion surge con la
Action Painting, en la cual se representaba una subita erupcion de las estructuras
inconscientes en el arte, espontaneas, autdmatas, con texturas inarticuladas y grafias con
huecos y esquinces.
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Il.- CAPITULO. LA AUTOPSIA

La autopsia desde el punto de vista anatomopatoldgico, es el método de investigacion en
el cadaver de las causas de muerte y de las lesiones producidas durante enfermedades,
por la cual se ratifican o rectifican diagnosticos clinicos, y es la base del conocimiento
intimo de las enfermedades.
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Cadaver diseccionado, del Instituto de Anatomia Patolégica de la Universidad de Chile,
Facultad de Medicina Norte.

1.- Virchow, Rudolf,. Pomerania 1821- Berlin 1902).Médico aleman, fundoé la
Patologia celular, 1858.

El instrumental consiste en: dos cuchillos de autopsia, uno de hoja ancha, otro de
hoja mas angosta (es posible utilizar un solo cuchillo) sirven para la extraccion y seccion
de los érganos. Un cuchillo de hoja corta fuerte, para cortar piel, tejido celular subcutaneo
y peritoneo, como asi también para desarticular el esternon.

Un costdétomo, para cortar costillas, una pinza de dientes de ratén o de diseccion,
una tijera de diseccion, una sierra, un escoplo, un martillo, una plancha de corcho para
cortar los érganos, una cubeta enlozada para colocar los instrumentos durante la
autopsia, que se mantiene llena de agua corriente.

La autopsia comienza con el reconocimiento exterior del cadaver, se anota la edad,
sexo, conformacion del cuerpo, estado general de su nutricién, color de la piel sistema
piloso, descripcion de cicatrices si es que existen, manchas cadavéricas hipostaticas (de
color violaceo mas o menos extensas, porque la sangre queda estacionada en las partes
declives), de putrefaccion (color verde oscuro por la combinacion de la hemoglobina con
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el hidrogeno sulfurado proveniente del intestino. Primero se observan en abdomen, luego
en torax y en toda la superficie llegando los gases a distender el abdomen). Heridas o
cualquier detalle que indique una anormalidad debe protocolarse. Se deben palpar las
superficies externas.

Se pasa luego a la autopsia propiamente dicha, con el reconocimiento de las
cavidades cefalica, toraxica y abdominal y en casos especiales de la columna vertebral.
Es necesario observar siempre el lugar y las relaciones que ocupa cada érgano vy
protocolizarlo como asimismo las anormalidades, y efectuar las resecciones con
conocimiento de la anatomia normal descriptiva, topografica y patolégica. El operador a la
derecha o frente a la luz.

Il.- A) MACROSCOPIA.- Comprende el estudio visual, manual e instrumental de los
organos provenientes de las biopsias, actos quirdrgicos y de las autopsias. El estudio de
las piezas debe ser ordenado, y comienza con la inspeccién: Examen Visual, la manera
de presentarse el érgano. Examen Manual: dejar deslizar sobre la superficie del érgano
la mano, la palma, o los dedos indice, medio y anular, se siente la sensacion de liso a
aspero, viscoso a seco o0 la untuosidad normal del 6rganos. Examen Instrumental:
Secciéon de los érganos, con un cuchillo largo, tomando firmemente la empufadura del
cuchillo con la mano derecha y sujetando el 6rgano con la mano izquierda.

Finalmente el lenguaje debe ser breve, preciso y claro, expresado con términos
corrientes y de facil entendimiento.

I.- B.-MICROSCOPIA

Para el estudio microscépico de un tejido, es necesario fijarlo previamente. Sean
partes de 6rgano provenientes de autopsias o de tejidos biopsiados. Para fijar un tejido se
utilizan liquidos fijadores como el Formol o la Formalina que se suele adquirir al 40% del
gas formaldehido. La pieza debe dejarse 24 hrs en formal.

Inclusién una vez fijada la pieza se pasa a lo que tiene por objeto. Mantener la
consistencia y arquitectura de dicha pieza sin deformarse, para ello se utilizan
substancias como la Parafina Histoldgica que es la mas facil de cortar y con la cual se
obtienen cortes desde 1 micrdn, conserva la pieza en su interior sin alterarla.

Luego la pieza se lava con agua y empieza el proceso de deshidratacion: con alcohol
de 70%, 96% y 100%, de 4 a 8 horas en el cual se terminan por deshidratar
completamente. Ahora es necesario eliminar el alcohol, para evitar que éste también
altere la pieza, se usa un liquido intermediario, es el corriente Xilol. En la estufa de
inclusion o termostato se coloca la Parafina Histolégica para su disolucién. Luego se
utilizan dos piezas metalicas para darle forma de cubo. Micrétomos: es un aparato
destinado a cortar las piezas con el cual es posible obtener finos cortes. Coloracién: la
coloracion tiene por objeto hacer distintas, diferenciables y visibles las partes integrantes
de una célula y por ende, tejidos y 6rganos. El colorante mas usado para nucleos es la
hematoxilina, (también se usan otros colorantes aparte del nombrado). Una vez
coloreadas las preparaciones deben ser preservadas para lo cual se hace el montaje, el
mas comun de los liquidos es el balsamo de Canada, se pone una gota sobre la seccidon
cubriéndolo con el cubreobjetos. Finalmente la placa va al microscopio para su estudio
Anatomo Patolégico.
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lll.- CAPITULO. DETALLE Y
FRAGMENTO

En la idea del “todo” o del “entero” o “sistema” o “conjunto” existe la presuposicion de la
“‘parte” o del “elemento” o del “fragmento” o del “detalle”. Etimolégicamente la palabra
“fragmento” deriva del latin “frangere”, que significa “romper”. También de “frangere”
derivan otras palabras que constituyen una parte el todo como “fractura” y “fraccién”.
Ahora la diversidad de la palabra depende de la marca temporal que mide la ruptura, el
fragmento es sucesivo a ésta, la fraccion es el acto divisorio, la fractura es una
potencialidad de ruptura no necesariamente final.

Calabrese da cuenta de un fendmeno cultural mas bien generalizado, y de sus
consecuencias “estéticas”: la puesta en tela de juicio del concepto de totalidad. El autor
parte de un dato: muchos artistas contemporaneos construyen hoy obras-detalle u
obras-fragmento, es decir, obras que, a su vez, manifiestan la deconstruccion de la
categoria parte/todo a través de la puesta en escena de una nueva categoria: la parte
entendida como detalle o como fragmento. Asi que, observar los criterios de pertinencia
por los cuales se legitima este comportamiento puede ayudar a comprender el gusto de
época. El principal criterio se refiere al proceder mismo de divisibilidad de una obra.
Segun se proceda por corte o por ruptura, se tendran dos tipos de estética: una,
conformada por obras que se concentran en la elaboracion de las partes y la emergencia
del detalle, y que Calabrese llama “practica del asesino”, en cuanto son obras que exigen
una lectura por reconstitucién; la otra, la constituida por obras que proceden por

Orellana Fernandez, Rocio 17



AUTOPSIA AXD-66.

fragmentacion, las denomina “practica del detective”, pues la lectura que exige esta
manera de proceder es la reconstruccion.

Placa de biopsia de cerebro.

AXD-66, es una ruptura de conceptos, el cuerpo como simbolo, sus interiores como
fragmentos, sus trozos de tejido como detalles, esta es “la practica del asesino”, asi la
nombra Calabrese, le denomino el mismo nombre ya que la emergencia del detalle arma
la obra, cada color, cada lamina de vidrio coloreada es un mero intento de una totalidad

perdida del interior del cuerpo humano, también creo que la tendencia al detalle es a un
gusto por la autonomia de la parte
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AAP-~Ly
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R.O, Autopsia AXD-66, Enero 2004.

El cuerpo y su interior pasan a ser el fragmento que implica un escurrirse, eludiendo
el centro y responde a una expresion de lo cadtico, la necesidad de alejar el monstruo de
la totalidad, de ahi que la escritura fragmentaria sea proclive a lo breve, a los
pensamientos sueltos, a los no-libros. El gusto por el detalle se caracteriza por ser una
forma fiel del gusto por lo perfecto de la representacién. En cambio la recepcién del
fragmento se caracteriza por un gusto por la ruptura de la continuidad, a partir, por lo
general, de productos regulares y continuos.

Resumen:

Detalle y Fragmento: relacion parte todo donde detalle y fragmento serian
sindbnimos desde una concepcion diferente de parte y todo detalle y fragmento pueden
ser opuestos.

Dos estéticas: la del detalle y la del fragmento.

Le interesa ver a donde apuntan los gustos de la época. Si hay un gusto relacionado
con el

Detalle y el fragmento, se puede decir que esta en una época de ruptura de la
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totalidad.

Detalle (cortar de): implica un sujeto que realiza la accion, un objeto que es cortado
y la relacién presupuesta entre el todo y lo separado de él. Para percibir el detalle
necesitamos relacionarlo con el todo (conocimiento por deduccién, de lo mas a lo menos,
de lo macro a lo micro). Esta relacionado con las artes y los medios.

Desde la estética de la producciéon: Cine TV y video son predominantes en este
tipo de estética. Existe el detalle temporal, el instante como detalle (uso de la camara
lenta).

Desde la estética de la Recepcion del Detalle: existen diferentes aparatos
tecnolégicos orientados al manejo del detalle.

Fragmento (romper, fracturar): no aparece el sujeto, sélo el objeto, la relacién con
el todo de que proviene no es necesaria. Conocimiento por induccién (de lo menos a lo
mas, de lo micro a lo macro).

Desde la estética de la produccion-creacion: se relaciona con los medios. En
diferentes temas, diferentes lugares, tiempos distintos.

Desde la estética de la recepciéon del fragmento: el gusto del fragmento se va a

relacionar con el gusto por las antologias, exposiciones de muestras artisticas, libros
con fotos de fragmentos, etc.

El discurso se construye por detalle. El fragmento se relaciona con la historia o el
relato.

20
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ST R

R.O,“Necropsia n° 17415”, de la serie de Autopsia AXD-66. (Esta imagen contiene un
informe de autopsia del afio 1966 de una nifia de 12 afios la cual fallece a causa de una
meningitis viral en la seccion de infecciosos del Hospital Barros Luco Trudeau.)

i.-EL MATERIAL

El territorio de las artes plasticas de nuestro tiempo ha dejado de ser un universo
"ordenado". Es por el contrario una superficie mestiza, resultado de las inevitables
hibridaciones que conlleva la superposicion de distintos soportes y técnicas. Hoy dia
cualquier material, soporte o tematica puede ser considerado arte: la libertad del artista
no tiene limite previo

En esa situacion los elementos de provocacion y escandalo han empezado hace
tiempo a desempenar su papel. El gran artista conceptual Piero Manzoni, muerto en
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febrero de 1963 sin llegar a cumplir los 30 afos, formul6 una de las criticas mas radicales
a la valoracion de las obras de arte en funciéon del aprecio mercantil de la firma del artista.
En mayo de 1961 produjo una serie de 90 latas de conserva, de 90 gramos cada una, de
excrementos de artista conservada al natural. Cada lata se vendia al peso, segun la
cotizacion del oro.

Jannis Kounellis, uno de los mas destacados del arte povera, ha utilizado el cuerpo
humano y los animales, no muertos sino vivos.. Joseph Beuys también desarrollé una
accion durante una semana En 1969, realiz6 en Roma una instalacion con doce caballos
vivos lo repitié con cuervos. En 1974, en una galeria de Nueva York. Se encerré con un
coyote vivo.

Marcel Duchamp. El abrié la via de la transgresién con L.H.0.0.Q. (1915), una
reproduccién de la Mona Lisa de Leonardo con perilla y bigote. Una de las obras mas
venerables quedaba despojada de su halo de solemnidad, y el arte se convertia en algo
mas proximo y manipulable.

En Duchamp predominaba el humor y la ironia, pero otros intentan hacer presente la
vida en el arte como una forma de reactualizacién del ritual. Aqui es donde mejor encaja
la utilizacion del cuerpo, humano o animal, vivo o muerto, en obras y acciones del arte de
nuestro tiempo.

Tal vez la idea de utilizar cuerpos o animales vivos o muertos tenga que ver con una
voluntad de eliminar la diferencia entre realidad y representacion, esto traeria al arte una
nueva base frente a la constante reproduccién tecnoldégica de imagenes dentro las
sociedades masificadas. Por consiguiente, creo que el espectador debe asumir la
pluralidad de lenguajes y codigos que puedan aparecer en una obra de arte, desde
principios del siglo XX el arte se caracteriza por no tener un cédigo homogéneo a
diferencia de la tradicion del arte clasico. Nuestro juicio debe formarse desde una actitud
abierta, olvidada de prejuicios y consciente de que la ultima palabra sobre el valor de una
obra no se formula de modo inmediato, sino mucho después. El tiempo es el que afirma
la puesta en escena de una obra.

22
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IV.- CAPITULO . LEONARDO DA VINCI,
SUS ESTUDIOS DE ANATOMIA

Da Vinci, artista, arquitecto, e inventor, su permanente curiosidad por el cuerpo humano y
por el estudio minucioso de las funciones de todos sus 6rganos, con autorizacién de
Ludovico el Moro para dedicarse a la diseccion de cadaveres, no era en absoluto dado a
consolidar una imagen de buen patricio. Algunos decian que olia a muerte, que vivia
rodeado de restos humanos, que los dibujaba a menudo con extraordinaria precision.
Llegé a tener 30 autopsias las cuales les revelaron poco a poco los misterios del
organismo humano. Los cadaveres, desgraciadamente se descomponen muy
rapidamente, por lo tanto, diseccionarlos, durante mas de 3 a 4 dias seguidos era
absolutamente nauseabundo. Debido a esto es que pasa en la medida posible sin
interrupciones, haciendo sus estudios. Pasaba largas noches junto a los cuerpos
despedazados, en un cavernaculo humedo. Se agota su resistencia nerviosa y sufre bajo
el ruido lacerante de los instrumentos que rompen o cortan los huesos en el olor
espantoso de la carne putrefacta.

Los anatomistas habian comprendido hacia tiempo la utilidad de la presentacién
esquematica del cuerpo humano, pero se servian de disefios convencionales y muy
aproximativos. Leonardo es el primero en representar con precisién la estructura interior
del cuerpo humano y alcanza en sus dibujos una perfeccion que no sera igualada durante
siglos. Los cortes transversales que obtiene gracias a una sierra y un cuchillo que
constituyen una innovacion total y anticipan la ciencia moderna.
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Sus dibujos de craneo y esqueleto suponen un progreso considerable con respecto a
los conocimientos de la época. Da Vinci es el primero en dibujar correctamente la
curvatura de la columna vertebral, la inclinacién del sacro, que asegura el reparto del
peso del torso, sobre los miembros inferiores, el arco del torso, la posicion exacta de la
pelvis. Precediendo a todos los anatomistas determina la forma del hueso esfenoides y
del frontal y asi las diferentes cavidades, incluidas la maxilar que sera descubierta en
1615 por Highmore por cuyo nombre es conocida. Habla incluso de las funciones del
corazon y de la circunvalacién de la sangre en las arterias, pero actuaba practicamente
en secreto y sin ser médico, mucho antes que el flamenco anatomista Andrea Vesalius.
En su época estos trabajos eran muy audaces y especialmente heréticos. Fue acusado
de todo tipo de cosas horrorosas, pero nunca, llegd a incurrir en las iras de la inquisicion.
En el veian alquimista y un necrofilo que a través de misteriosas cabalas intentaba
devolverle la vida a los cuerpos inertes.

Para no enfrentarse a los tribunales ni a los procesos inquisitoriales, nunca hizo
publicos sus descubrimientos o sus intuiciones. Se perdié durante un tiempo en el
laberinto de su imaginacion.

Hasta 1515, en una época en la que la diseccidon de humanos estaba prohibida por
las ordenanzas papales, Leonardo habria estudiado anatomia en mas de 30 cadaveres
de hombres y mujeres de todas las edades. La finalidad de su investigacion no es
solamente anatémica estructural, sino también fisioldgica (movimiento) y morfoldgica
(forma externa). Ya en el siglo XVIl en la época de Descartes la practica de la diseccion
sea tolerada.

i.- ANATOMIA HISTORICA , ANDREAS VESALIO Y
CLAUDIO GALENO.

Andrea Vesalio fue un médico anatomo europeo del siglo XIV , principalmente en Espafia
fue donde trato de abarcar este tema desde el punto netamente cientifico, pero
dificilmente en Espafia como en todos los paises de Europa , la abertura de cadaveres
estuvo controlada por la iglesia

Bonifacio VII en su bula contra las Universidades de Bolonia, Paris, Papua y Orleans
del 3 de marzo de 1298 y que se publicé en primer término en el Sexto de las Decretales
(1), prohibia bajo excomunion las disecciones humanas para evitar crimenes vy
escandalos. Mondino, que fue embajador en Napoles disecé 2 cadaveres en 1306 y
1315. Otros cirujanos italianos practicaron disecciones siendo Berengario de Capri el mas
audaz y el mas afamado.

Alejandro IV (1255) declar6 a la anatomia uno de los estudios generales del mundo
mandando que los graduados en ella no se sujetaran a nuevo examen para entrar en
ningun otro Stadium generale. Alfonso el Sabio fue quien mas ocupé la Universidad
salamantina, fijo el nimero de catedras pero sin sefialar la de Medicina.
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La anatomia no podia progresar en una Universidad que fue tan adicta a la iglesia
porque la Bula de Bonifacio VIII prohibia la diseccion de cadaveres y ademas la Iglesia
desde el Concilio de Tours 1163. Prohibia a los clérigos ejercer la cirugia y aun menos
disecar cadaveres, prohibido después de la Bula de Bonifacio VIII en 1300.

La Catedra de Anatomia

Estatuimos y ordenamos, que el catedratico de Anatomia haga seys Anatomias
uniursales enteras desde el dia de sant Lucas, hasta sant Juan: las unas de solo

los mUsculos: otra de solas las venas: otra de solo los huesos otra de solos

nieruos y dos enteras de todo el cuerpo humano. Y en el dicho tiempo haga doce
particulare. Dos de cabeza: dos de ojos: dos de rifiones: dos de coracon: dos de

musculos y venas del braco: y dos de masculos y venas de la pierna. Las seys
generales de haser en la casa de Anatomia edificada a este fin: y los doze
particulares oe en el hospital del estudio, o en el general de Medicina, no

gastando en ellas mas que una horay media a la hora de la catedra de Anatomia.

Mas las Anatomias universales empecar se han en saliendo de lection de Prima
hasta la tarde antes de lection de Visperas: de manera que nunca se pierda de
leer en la Catedra de Primay de Visperas. Yten, que por causa del olor en las

Anatomias uniursales no excedera de dos o tres dias en ellas, solo tratando el

uso y el nombre, alegando precisamente donde la trata Galeno, y Vesalio y los de
mas que quisieron, declarando los mas llegado a razon. (Fragmento de la Cathera

de Anatomia).

En el Claustro de 9 de Septiembre de 1551 se acordd la creacion de una Catedra de
Anatomia. En 1566 se crea una Catedra de Cirugia y en 1573 otra de Simples.

En 1551 a 1561 fue catedratico de Anatomia Cosme de Medina. En 1551 ocupd la
catedra cursatoria de Anatomia y el 28 de noviembre de 1561 fue nombrado catedratico
de Vispera de Medicina. Era ya licenciado, al afo siguiente se doctoré y en 1563 se le
encomendé la catedra de Prima.

Esta es la unica referencia sobre la catedra de Anatomia de Salamanca en el siglo
XVI:

“Después gue para la demostracion de los huesos hubimos hecho toda la
diligencia dicha nos parecio erarazonable cosa ver hacer anatomia en algunos
cuerpos y asi nos fuimos a Salamanca donde a la sazon se hacia por un

catedratico de aquella Universidad que llamaban el doctor Cosme de Medinay

vimos desollar por las partes del cuerpo algunos hombres y mujeres justiciados
y pobres, ademas de ser cosa horrenday cruel vimos no ser muy decente para el

fin que pretendiamos.”

Es importante acotar que es dificil establecer con precision el desarrollo de la Anatomia
en Espafia. Las obras de historia de Chinchilla y de Morején, aunque no arrojan luz
suficiente. Las biografias de los primeros anatomistas estan incompletas, y la cronologia
imprecisa. Aqui nombraré algunos anatomistas del S XVI , Andrés Laguna primer
anatomista Espafol autor de Anatdomica Methodus , Lobera de Avila publico el primer libro
de Anatomia en Espafa,y fue médico de Carlos V, Pedro Gimeno publicé en Valencia la
obra titulada Dialogus de remedica compendiaria ratione, universam anatomen, y Juan
Valverde de Amusco el cual fue el mayor exponente de la Anatomia en Espaia.
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ANDREA VESALIUS.- Anatomico belga, nacido en Bruselas (1514-1564) de una
familia originaria de Wesel, de donde vino su nombre de Wesale 6 Vesale; hizo
excelentes estudios en Lovaina, aprendi6 la medicina en Montpellier, y la cirugia en Paris.
Luego di6 lecciones de anatomia en Lovaina y fue cirujanos de los ejércitos de Carlos V.
Fue a ltalia, haciendo en todas partes demostraciones publicas, y sdlicitando de los
magistrados los cuerpos de los ajusticiados para las disecciones.

El Senado de Venecia le dio la catedra de Anatomia de Padua en 1537. Entonces
reconocid que las descripciones de Galeno se referian no al hombre, sino al mono vy
empezé su Tratado de Corporis humani fabrica . Regres6 a su patria en 1543, publico
su grande obra, respondio victoriosamente a todos los ataques de que fue objeto y pasoé
a dar lecciones publicas en Basilea en 1546. Después de la abdicaciéon de Carlos V, a
quien habia asistido mas de una vez, siguié a Felipe Il a Espafia. Se han contado muchas
fabulas respecto a sus querellas con la Inquisicién, pero lo mas probable es que Vesale
enfermo y aburrido, obtuviese un permiso del rey para hacer un viaje a la Tierra Santa.

Al volver a Europa, naufragé en las costas de la Isla Zantes y murié de miseria en la
ciudad de este nombre. Hay muchas obras de este gran anatomico. Las principales son
Anatomicarum Gab.Fallopii observationum examen, Venecia 1564 en 4°; Chirurgia
magna in VIl libros digesta, Venecia 1569, en 8° etc; Las obras completas, Andreae
Vesalii opera omnia anatéomica et chirurgica, forman 2 tom. En fal., Leiden 1725.

CLAUDIO GALENO.- Nacido en Pérgamo (Misia) 131-200 o 210, discipulo de su
padre el arquitecto Nicon, siguid las lecciones de varios filésofos y de médicos
distinguidos. Estudi6 en numerosas ciudades, fue médico de la Escuela de los
gladiadores de Pérgamo y pasé en 164 a establecerse en Roma. Muy luego adquirié una
gran reputaciéon por su ciencia y por la sagacidad de su diagndstico y el empleo
inteligente de ciertos remedios, como la triaca. Los emperadores, desde Marco Aurelio
hasta Sétimo Severo, y los mas ilustres personajes fueron sus clientes; sus comparieros
celosos, le llamaban decidor de paradojas y hasta charlatan.

Se ha podido motejarle de haber pensado demasiado en su propia conservaciéon de
haber abandonado Roma en circunstancias en que se hallaba diezmada por la peste, y
rehusaba acompanar a Marco Aurelio en sus expediciones. Fue a terminar sus dias a
Pérgamo, aunque otros dicen que murié en Sicilia.

El talento y el saber de Galeno son incontestables, pues el Unico entre los antiguos
que, han dado un tratado completo de Medicina. Inclinabase hacia el eclectismo, asi en
medicina como en filosofia, y sin embargo hay unidad en su sistema; y aunque en
extremo apegado a las teorias, fue no obstante buen observador; la anatomia le debe
mucho y la semidtica y la higiene hicieron por sus experiencias y observaciones los
progresos que aun admiramos. Sus escritos estudiados con entusiasmo por los arabes
han gozado de la mayor autoridad hasta el S XVI.

Dicese que han compuesto mas de 500 tratados sobre ciencias médicas y mas de
250 sobre otras materias. Aunque fildsofo distinguido y a veces de sublime elevacién, ha
pecado por excesiva credulidad, en términos que los suefios representan gran papel en
su vida y escritos. Fuera imposible o al menos temerario el dar aqui una idea de las
doctrinas de Galeno. Aunque mucha de sus obras se han perdido, quedan sin embargo
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V.- CAPITULO. ARTE
APROPIACIONISMO Y SERIALIZACION

i.-Lo real como copia multiple.

Bajo la variada y aparente implosién de obras que preceden de una matriz original, se
reproducen y se expanden sin término en una serie de metamorfosis de accién ilimitada
de las cuales se generan otras copias, de esta manera perdiéndose la identidad propia
del original en el arte.

En consecuencia, el problema de la seriacion, la copia y del apropiacionismo, y no ha
de verse solo acotado al camino de la (re)produccién multiple de obras procedentes del
original. El apropiacionismo no solamente es una cuestién formal, si no que atafie a los
fendmenos de descomposicion, pérdida del sentido y fragmentacion del objeto artistico y
del contexto, asi tomados como modelos generan formas y procesos de manipulaciéon de
la obra, especialmente en la instalacion, la fotografia y la imagen mediante medios
digitales. El apropiacionismo es un fendmeno de disolucién del arte, que ya no busca ni
mantiene la relacion integra perceptiva y simbdlica con lo real, sino que lo fragmenta,
simula, interviene, multiplica y lo utiliza. La relacién de imitacién o innovacién la obra
mantenia con el mundo se multiplica, se disgrega, su identidad incide en la comparacion
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entre el objeto artistico y las demas partes de donde se deriva un mundo auténomo
marcado por sus propias citas y codigos “una sensibilidad porosa que disuelve la obra a
través de una adicion ilimitada”

La post-modernidad renuncié a las premisas modernas revolucionarias: la novedad,
la originalidad, el progreso, si bien partiendo de ellas, descontextualizar, revisar vy
apropiarse de la historia del arte. Como sefiala Foster si “el arte moderno se ocup6 de las
formas histéricas, a menudo para deconstruirlas, el arte posterior tiende a asumir las
formas historicas descontextualizadas y rectificadas”. Se ignora el contexto histérico se
rechaza su continuidad y “se resuelven falsamente en forma de pastiche, los elementos
conflictivos del arte y sus modos de reproduccion”.

El robo, el saqueo y la inflacién fantasmagérica de objetos imagenes genera la
implosién de lo artistico que acaba provocando un colapso y un agotamiento de los
modelos repetidos hasta la infinitud, se hacen amorfos, se desvirtualizan y sélo destacan
su capacidad de seduccion.

La obra artistica ha perdido ese caracter simbdlico, reemplazado agénicamente por
los juegos de la simulacion, la autoreferencialidad, el apropiacionismo y la textualidad,
descomponiéndose y disolviéndose en el juego de su desaparicion.

Dentro de una sociedad post-modernista la exaltacién del momento, que todo en una
sociedad capitalista, mediatica y tecnocientifica desde el alimento hasta la atmdésfera,
desde la imagen hasta el lenguaje, de la mirada al cuerpo y al tiempo, esta inflado,
fabricado, contaminado, agresivo, clonado, seriado, exagerado e intoxicado, traspasado
por los rayos, radiaciones y cuerpos extrafios todo esto va en contra de una pureza
cultural. No hay obra de arte “pura”, en un mundo donde la realidad natural ya no sirve en
un mundo donde lo artificial es natural.

Duchamp antes de embarcar a América en 1919 convence a un farmacéutico, le
habla de vaciar una ampolleta de cristal y sellarla, regalandosela a unos amigos
coleccionistas en N.York como si estuviera constituida con “Aire de Paris”, se esta
instaurando una concepcién y praxis artistica que supone un corte fenomenoldgico,
cultural y ontologico: la ruptura con la historia la naturaleza y la “verdad” ;donde estan
aqui los limites de lo real con la copia de la verdad con la falsedad, en caso de que tal
ampolleta sea considerada como obra de arte?. Después de esta fisura en el arte qué
se podria esperar del arte?, sino repetir, multiplicar el sin sentido y la disolucién de la obra
artistica en las miles de series, variaciones, fragmentos y aporias que produjo el siglo.

.- Arte y ciencia
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Julio Le Parc, “Mural de luz continua”, 1966-67.

No cabe duda de una discrepancia estructural entre los artistas y la concrecién de las
obras. Aquel “arte nuevo” se basaba en una dimension especulativa, que alterna los
juegos cabalisticos y otras disciplinas de la emulacién del paradigma institucional de la
ciencia.

El asunto se remonta a la asimilacién de las sociedades occidentales. En este
sentido el vanguardismo del arte contemporaneo sea la mejor ensefianza aprendida por
la ciencia, la institucion socialmente mas prestigiosa desde el S XVII.

La ciencia fue categéricamente elevada a una gran consideracion en el sistema
social de valores. Este aumento de la atencion prestada a la ciencia ha hecho que esta
haya avanzado a pasos agigantados esta ultima parte del siglo. En el mundo del arte la
imagen de la ciencia ha sido una de las zonas mas sensibles a esta irradiacion estética
proyectada por la ciencia.

De algun modo imprevisible, muchas de las transformaciones mas radicales han sido
precedidos de aspectos inicialmente ludicos, de experimentos ideados por diletante,6
sea, por el que se “deleita”. En la fidelidad de quien admira una actividad a la que es
ajeno, se encontré siempre el soporte econdmico y material del arte. El mecenas y el
coleccionista necesitaban alimentar una fe basada en su exterioridad como espectadores
y en la veneracion de un mundo del que no se sentian participes.
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Lygia Pape, “Livro da Criacao”, 1960.

Y algo de ese diletantismo seria una base fundamental de muchas de las poéticas
del arte mas actual cuando se apropian, con remembranza irénica o con verdadera fe, de
otros territorios culturales. Los libros antiguos de Ciencias Naturales pueden contener
clasificaciones exquisitas e inutiles como también esquemas, dibujos y grabados que
podemos ver como productos netamente estéticos. En el film Metrépolis de Fritz Lang, los
laboratorios y los escenarios urbanos llenos de instrumentos y maquinas que solo tratan
de reproducir la impresion de un mundo tecnificado, pero que lo hacen con los presagios
de su presente, y toda esta coleccion de signos pertenecientes al vocabulario objetual de
la ciencia queda situada nuestra vision como la estética del “futuro” pasado. La pérdida
de funciones de los objetos cientificos en metrépalis es doble: por un lado, el conjunto de
los instrumentos no responde a ninguna verdadera labor cientifica. Por otro lado el
decorado de Metropolis ha perdido también sus virtudes para hacernos creer que
estamos ante lo que sera el ultimo grito de la tecnologia, aquel futuro nunca tendra lugar,
toda la estética de la historia esta atravesado por la historia, la historia se filtra en los
rincones mas imprevisibles, también en el vacio solipsista donde se realizan los
experimentos, o en la institucion cientifica, que deja de tener a partir de entonces ese
aspecto intemporal.

En las imagenes de la ciencia persisten ricos yacimientos de significados. Hoy la
instrumentalizacion del conocimiento ya es una realidad ostentosa y curiosamente se ha
construidos como un relato audiovisual, muy proximo a las evocaciones de la ciencia
ficcion. En el proceso de la espectacularizacion de los hallazgos cientificos, el mas
ambicioso de los espectaculos épicos sera “la carrera espacial”. La ciencia sitia un nuevo
ambito de investigacion fuera de los condicionantes terrenales, en la llamada “atmosfera
cero”, en un espacio descontextualizado donde es posible el contacto con los fendmenos,
puros con los arquetipos platonicos. Para ello se despliegan nuevas tecnologias e
infraestructuras para colonizar el mundo del conocimiento.

Al intentar sobrepasar los limites fisicos de la supervivencia de la vida quiza se
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sublima un impulso de trascendencia secularizado en su representacion mediatica. Los
objetivos parciales e incierto de las investigaciones en el espacio son contingentes en su
relacion con el verdadero objetivo de recrear un espacio idealizado, un orden alternativo a
la realidad que es el verdadero escenario de la ciencia y, al mismo tiempo, su
estatizacion. Esa construccion en paralelo, esa metafora de otro espacio, se establece de
nuevo como una forma de discurso, se consolida como la version estética de un mundo
originario mas préximo al pensamiento que a la realidad.

A la porte de la ruina de los mitos, una vez puestos en crisis el modelo de
racionalidad cientifica y también finalizados los proyectos utépicos de la vanguardia
anidan nuevas propuestas artisticas. Sin duda, la potencia representacional de la ciencia
afectaba a el concepto mismo de lo que era considerado “realidad”. La ciencia generaba
imagenes identificables con lo real mas alla incluso de lo visible. Las imagenes tanto del
microscopio como del telescopio recreaban unas formas literalmente nunca vistas y sin
embargo cientificamente reales. Los cientificos inventan modelos explicativos que se
declinan en un lenguaje matematico. La ciencia, como el arte, reconstruye reflexivamente
sus fundamentos a lo largo del siglo XX. En el proceso se da una paraddjica inversion de
los términos: a mayor crisis de la racionalidad cientifica, mayor racionalizacion del
territorio artistico.

Obra de Marce.li Antunez, “Hongos”

El arte insiste en hacer visible lo invisible, en dar forma al pensamiento. Desde las
configuraciones reticulares hasta las emulaciones archivisticas, el arte viene
reaprovechando las ruinas estéticas de las representaciones cientificas. A lo largo del
siglo XX han sido muchos los artistas que han hecho recaer la mirada sobre la
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maquinaria desactivada de un saber positivo. La segregacién estética se vuelve
melancoélica y lo poético se instala en las estructuras puras del lenguaje, en los espacios
de un discurso vaciado en su intento de explicar el mundo.

La ciencia se hace técnica, soluciona operativamente problemas planteados por su
propia estructura interna. La voluntad de crear una imagen especular de lo real se ha
perdido. En ese territorio desalojado donde lo cientifico se vuelve una formalizacién del
lenguaje. En su ausencia de finalidad se convierte en un peculiar fenémeno estético.

En 1969, Kosuth interpretaba la obra de arte como una proposicién analitica en el
sentido kantiano, es decir, intransitiva y autorreferencial, alusiva unicamente a su propio
contexto. Kosuth escribe: “Lo que el arte tiene en comun con la légica y las matematicas
es ser una tautologia; es decir, la “idea artistica” (u obra) y el arte son lo mismo y puede
ser apreciada en cuanto arte sin salir del contexto artistico para u verificacion. Pero el
puritanismo conceptual que puede contener esta idea no ha excluido en la practica
artistica la deleitacion por los objetos apropiados a la ciencia, es decir, el inevitable éxodo
del arte hacia otros contextos entre los que la ciencia aparece como un ambito de dialogo
privilegiado.

En esta relacién de colateralidad cognitiva donde el arte construye una nueva
mitologia a través de las formas externas del mundo depurado y soliptista de la ciencia.
Para artistas como Denes el contenido estético de la obra se encuentra en la perfecciéon
formal de su significado, es decir, en la semantica de las deducciones l6gicas contenidas
en ellas.

El par arte-ciencia se muestra como un foco dialéctico instalado en la base de las
instituciones culturales. En su dimension palitica, el arte y la ciencia representan aspectos
aparentemente autbnomos de la praxis social y, por ello, decisivos en el arbitrio de una
conciencia recorrida por los intereses econdmicos y de poder. La manera en que se
instrumentalizan ambos territorios resulta ser sorprendentemente parecida. La estética de
la ciencia aparece como la mejor renta de un proceso de fusion. La ciencia como obra de
arte ,el arte como ciencia, ambos ensimismados en estructuras aparentemente
auténomas, pueden convertirse en reconstrucciones simbodlicas de lo real o simples
instrumentos. Arte y ciencia crean un espacio ideoldégico que es fruto del intento de
trascender sus propios limites. En la frontera con lo real, desde la ficcion o desde la
abstraccion tedrica, ambos elaboran un discurso. Ellos han creado en gran medida
nuestras formas de comprensién de lo real. Ambos elaboran de hecho formas, simbdlicas
y visuales, que son la materia prima de nuestras representaciones. Ya sea en sus
escenarios o en su asimilacion desde dentro, arte y ciencia estan sutilmente contagiados.
Precisamente porque en su estructura institucional estan recorridos por el prejuicio de ser
ambitos contrapuestos en el reparto de funciones que se establece en Occidente.
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VI.- CAPITULO. EL MONSTRUO.

El monstruo dicen, se parece a la maquina . El monstruo compone, anuda partes de
diferente naturaleza y origen, hasta coagular la figura final multiestilistica de un organismo
complejo. La arquitectura morfolégica barroca se contrapone a una arquitectura funcional
deslumbrante: una maquina de matar, una maquina de aterrorizar, una maquina de
desear , de ser deseado, de odiar, de amar , de no morir.

Jean Paulhan decia que "nada se parece tanto a la mediocridad como la perfecciéon".
Por eso, morfoldgicamente, todo monstruo es, por definiciéon, un exceso. El romanticismo
da a ese exceso una escenografia gética : un enano deforme aparece y desaparece,
entre gargolas, en un campanario; un noble rumano, decadente y melancdlico, mira el
paisaje hostil y hermoso desde una ventana de su castillo en los Carpatos; un fantasma
enmascarado se descuelga desde la tiniebla superior de las bévedas del teatro, o emerge
de un teatro subterraneo de ventilaciones, cloacas , y habitaciones ignoradas; debajo de
Paris hay catacumbas - en las noches silenciosas es posible oir, desde la superficie, el
murmullo de los rituales secretos e informes.
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Rocio Orellana F. “Monstruo I”, de la serie “Autorretratos” 2002.

El exceso del monstruo requiere la oscuridad de su coreografia, de su decorado, de
su puesta (monstrum). Una linea divide, excluye y nos aisla del contramundo y de la
contrautopia en la que el monstruo vive los hace lejanos y tranquilos, ligeramente
inquietantes, ejemplos y advertencias distantes de /o que pudo haber sido o de lo que
podria ser.
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Francisco de Goya y Lucientes. “Cronos devorando a su hijo”

Un dios ha separado el cielo y la tierra, un centinela cuida que el infierno y la tierra no
vuelvan a reunirse, la policia cuida y protege el orden: los géneros y los estilos deben
conservarse puros, reconocibles, inteligibles. Este monstruo es el Gran Monstruo (la gran
maquina), siempre aludido y siempre evitado: el cuerpo su quimica nauseabunda
prefigura un mundo atroz que podria ser o que pudo haber sido.

Esa linea tiende a ceder. Ya sospechabamos que la verdadera monstruosidad no es
el monstruo, sino su manifestacion en este mundo, su contrahabitacién, la
carnavalizacién. El monstruo sera arrancado de su ambiente estilistico, y colocado
abruptamente en medio de la ciudad , en medio del dia, el monstruo, sumado a su nuevo
contexto, formara otro monstruo, mas terrible e ilegible.

La vieja idea es que toda metamorfosis , toda mutacién , todo proceso son
catastréficos, monstruosos: lo abierto se opone a lo concluido, a la perfeccion, al punto
terminal de un proceso que termina por ocultar al propio proceso.

El minotauro en su laberinto , el monstruo en su escenario, como espacio clausurado
y vigilado, no es monstruoso; o monstruoso es cuando nuestro escenario no puede
impedir que se transparente su backstage, el lugar del monstruo superpuesto al mio.
Foucault le hubiera dado a este trans-lugar un nombre rimbombante: heterotopia. Cuando
la utopia no tiene una divinidad que las separe y mantenga sus érdenes, empieza un
proceso, un embarazo, una mutacion, un cambio catastréfico, una monstruosidad.

Los presos se amotinan en un infierno llamado Libertad la noticia policial se convierte
en una razén de Estado, provoca a politicos y legisladores, los involucra: los géneros se
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confunden, nuestro escenario no puede ocultar su backstage.

El gusto neobarroco por el monstruo no deforme o multiforme, sino informe, amorfo,
metaforiza y metaboliza la violencia cultural de todo proceso, la encuesta y la consultoria
se concentran en dibujar la figura del indeciso, del descreido, del monstruo irresuelto,
para que luego el politico trabaje sobre el invento; el palitico electoral transparenta (se
diria que casi deliberadamente) lo que en la jerga se conoce como "doble discurso".

Finalmente, toda escritura fuerte, conviene saberlo, es monstruosa

R.O, “Monstruo III” de la serie de “Autorretratos” 2002

“Una obra no tiene valor, sino poder. No necesita llamar con mucho ruido. La
escuchan los que tienen oido para ella...”

i.-El simbolo, El Monstruo.-

El monstruo es también el simbolo de la resurreccién, se traga al hombre a fin de
provocar un nuevo nacimiento. Aqui se alude a la obra de Goya Cronos devorando a su
hijo, o la de Rubens, o la del japonés Zhu Yu “El Canibal’, todosellos de alguna forma
demuestran el canibalismo contemporaneo cada cual en distintas épocas, devorar a un
hijo a un humano, devorarlo para traer asi un nuevo nacimiento, esta idea del monstruo
como “canibal”, todo ser atraviesa su propio caos antes de poder estructurarse; el pasaje
por las tinieblas precede la entrada de la luz. Conviene sobrepasar en uno mismo lo
incomprensible, que es terrorifico por ser incomprensible y parecer privado de leyes. El
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monstruo también pertenece a la simbdlica de los ritos de pasaje. El mundo que guarda y
al cual nos introduce no es el mundo exterior de los tesoros fabulosos, sino un mundo
interior del espiritu, al que no se accede mas que por una transformacion interior. Por
esta razon vemos en todas las civilizaciones imagenes de monstruos tragadores,
androfagos y psicopompos, simbolos de una necesidad de una regeneracion.

Los cuerpos monstruosos que son donados para el estudio de la ciencia humana en
Institutos de Anatomia patoldgica, son cadaveres seccionados, meros objetos para el
estudio, cada uno de ellos con sus rostros mutilados por el bisturi, sus pieles ajadas y sus
musculos como simples tiras de carne, asi viven apilados en una sala apestosa de olor a
glicerina y formal,. El temor de la gente a esto es un temor inculcado por la civilizacion, el
temor al cadaver, al muerto, el cuerpo inerte de un humano, este estado de temor a lo
monstruoso aparece desde las civilizaciones mas antiguas , por ejemplo lo que era
considerado como monstruosidades durante la revolucion cultural china de 1966-1967,
toma un sentido totalmente particular a la luz de esta interpretacién; significa que la
revolucion debe ir hasta una transformacion radical del hombre, a fin de hacerlo apto para
vivir en un mundo nuevo “Muera el hombre viejo, viva el hombre nuevo”, esta formula
podria resumir la simbdlica del monstruo.

Pero a veces la devoracion del por el monstruo es definitiva, es la entrada de los
condenados al infierno, tragados y mordidos por las fauces temibles de demonios o
bestias salvajes.

“Lo incontrolable también tiene sus propias leyes.”

Segun Diel, los monstruos simbolizan una funcioén psiquica, la imaginacion exaltada y
errénea, fuente de los desoérdenes y las desgracias, es una deformacion enfermiza, un
funcionamiento malsano de la fuerza vital. Aunque los monstruos representan una
amenaza exterior, revelan también un peligro interior, son como las formas asquerosas
de un deseo pervertido. Proceden de una cierta angustia, de la cual son imagenes, tal asi
es el caso del fotografo madrilefio David Nebreda el cual sumido en su esquizofrenia a
ratos en lo que le queda de cordura crea obras en las cuales se autoinflinje heridas
cociéndose el abdomen con hilo el cual lo sostiene con sus manos.

Pues bien aludiendo a lo anterior la angustia es un estado convulsivo, compuesto de
dos actitudes diametralmente opuestas “la exaltacién deseosa y la inhibicién temerosa”,
generalmente surgen de la region subterranea, de las cavidades, de los antros sombrios,
otras tantas imagenes del subconsciente.

Walter Abell en The Collective Dream of Art, senala que, desde el nedlitico a las
culturas histéricas, se advierte una casi omnipotencia de los monstruos, los cuales
retornan de la llamada “Edad de las tinieblas”, disminuyendo progresivamente durante el
romanico para ser bendecidos en el goético en que, por el contrario prevalecen las
imagenes heroicas o religiosas de salvacion.

En la tradicién biblica el monstruo simboliza las fuerzas irracionales, posee las
caracteristicas de lo informe, de lo cadtico, lo tenebroso, lo abisal. El monstruo aparece
como desordenado, desmedido, evoca el periodo anterior a la creacion del mundo.

El monstruo también son simbolos de las fuerzas césmicas en estado inmediato, al
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caos, a las potencias no formales. En el plano psicolégico aluden a las potencias
inferiores que constituyen los estratos mas profundos de la geologia espiritual, desde
donde pueden reactivarse como el volcan en erupcion. Simbolizan también, segun Diel
una funcion psiquica en cuanto trastornada la exaltacién afectiva de los deseos, la
exaltacion imaginativa en su paroxismo, las intenciones impuras. Son por ello el oponente
el adversario por excelencia del “héroe” y de las “armas” (potencias positivas concedidas
al hombre por la divinidad; de ahi el origen misterioso, milagroso o magico de la mayor
pare de las armas usadas por los héroes en los mitos y leyendas). Las armas son lo
contrario del monstruo. Senala Diel que por paradoja el enemigo quimérico la perversion,
la llamada fundamental en la vida del hombre.

.-La contraposicion del Monstruo.

Somos monstruos, yo soy uno de ellos, la ciencia también lo es, la iglesia, el amor, la
caridad, es monstruosa, el sentido neobarroco que le damos a ciertas cosas es
monstruoso.

Mi obra por definicién, es angustiaste, dolorosa, cargada de simbolos, de muerte y
de personajes que ya no existen, desde este punto de vista esta resuelto, pero también
esta obra guarda esa sensibilidad escondida que todo monstruo lleva dentro, como en los
antiguos cuentos, ese monstruo solo, incomprendido, enterrado por la sociedad, esos
monstruos ,esos “freaks”, que aparecen en dicha pelicula en el afno 1932 creada por el
cineasta Tod Browning , creador también de “Dracula” (1931), su maestro fue Griffith en
todo lo relacionado al cine y a su vida. Este personaje catalogado como un alcohdlico,
insobornable, autodestructivo, aficionado al ocultismo y marginal era como “el monstruo
devorado por si mismo”. Browning rodé en 1932 para la MGM la pelicula “La Parada de
los Monstruos”, la historia se desarrolla en un espectaculo de feria y que esta
protagonizada por verdaderos “fendmenos”, entre ellos, enanos, cabezas de alfiler,
mujeres sin brazos, torsos vivientes entre otros. Una hermosa trapecista accede a
casarse con Hans, un enano adinerado con la intencion de envenenarlo y quedarse con
su fortuna. Descubierto el cruel plan los “freaks” se vengan no menos cruelmente de la
trapecista y su amante. La pelicula vulneraba todos los esquemas de Hollywood, fue
censurada y prohibida en algunos estados de Norte América. Tod tenia una personalidad
discorde a veces era afable y otras veces muy agresivo, no asi con los llamados “freaks”
a los cuales veia como sus hermanos dentro de esta pelicula es facil entender cuales son
los verdaderos monstruos ¢jseran acaso los “fendmenos™?, ¢ 6 tal vez los personajes
bellos pero codiciosos?, la venganza nacida de la indignacion ante el escandalo de la
injusticia es otro de los apuntadores del melodrama, la venganza en “La parada de los
monstruos” es un tema esencial. Se dice que el mal estda en nuestro interior y es
inseparable de nuestra naturaleza, en las obras de Browning nos dicen que el mal existe,
pero que siempre se puede luchar contra él. En el universo del melodrama el bien y el
mal son dos entidades separadas que existen fuera de la conciencia humana y, por lo
tanto, se puede elegir uno u otro. El sufrimiento es el motor de la naturaleza humana, en
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“freaks”, el sufrimiento de pertenecer a una comunidad, es fruto inevitable de una
“desgracia fisica”.

Durante la Segunda Guerra Mundial se prohibié en varios paises de Europa exhibir
“La parada de los monstruos” entre otros filmes de Browning , probablemente este afan
de no mostrarlas era el de no evidenciar los horrores que vendrian durante esta guerra,
Tod tal vez en su enigmatico subconsciente sabia lo horrores que se avecinaban , la
muerte, el dolor, la desfiguracion, la mutilaciéon de la raza humana, una raza perfecta
quizas, dispuesta a conquistar el mundo. Tod nos demuestra en sus filmes la
monstruosidad del ser humano como ente, la maldad almacenada en nuestras mentes,
“devoramos a los mas débiles”, no asi estos “fendbmenos”, como en la Ultima escena
cuando todos estos seres se agrupan para vengarse de Cleo y su amante, -“los carruajes
corren en fila bajo la copiosa lluvia de una noche demasiado oscura, en los vagones van
los fenémenos con Cleo en otro va la enana enamorada de Hans, los carruajes se
vuelcan, uno de los payasos enamorado de una de las siamesas se va encima de
Hércules y lo lastima, por otra parte los otros fenémenos estan escondidos bajo uno de
los bagones esperando atacar a Hércules éste los mira mientras se arrastra para poder
huir, al ver la escena observamos como estos fenébmenos como poseidos por una fuerza
inexplicable reptan por el suelo barroso con cuchillos para mutilarlo, por otra parte los
otros corren tras Cleopatra para también ser mutilada, la escena final muestra a la bella
Cleo transformada en una gallina que cloa, y de Hércules sélo se sabe que fue castrado y
que perdié su voz ronca, de los “freaks”, se sabe sblo de su venganza”.

Ahora decidan ¢, quiénes son los monstruos finalmente?
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VIl. CAPITULO.- EL CUERPO COMO
SOPORTE

i.-~ARTE Y ACCIONISMO VIENES, LA ESCUELA DE
VIENA .

El cuerpo se va ligando a través del arte como el conjunto de necesidades del ser
humano, el cuerpo desde épocas ha sido utilizado como soporte, ya sea en culturas
indigenas como en nuestros tiempos, asi por ejemplo, los Selknam aborigenes originarios
del extremo sur de Chile, al pintar su cuerpo para el rito de iniciacion del adolescente
selknam, con esto ellos asumen ser un Dios y su imagen atemoriza .

La pareja de Gilbert & George se muestran como esculturas vivientes en una galeria
en Londres Inglaterra. EI 9 de marzo de 1960 Ives Klein pinta de azul 3 cuerpos
desnudos, acto seguido, dejan su huella en el lienzo, siguiendo las instrucciones del
artista.

Asi el 2003 la artista y coredgrafa Su-En realiza The Body Projectque que se monta
en el Teatro Anatomico del Museo Gustavianum en Uppsala durante dos dias en agosto
del 2003. El teatro fue inaugurado por Olor Rudebeck el afioc1663 y queda a pocos
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pasos de la catedral de Uppsala. En el tetro se disecaban cuerpos humanos ante
espectadores atentos y excitados. El establecimiento religioso se puso furibundo. jEl
cuerpo pertenecia a Dios!

Con las disecciones esto cambié. Después de haber sido la morada de Dios el
cuerpo pasé a ser mas una maquina bioldgica manejada por sus funciones vy
necesidades. El cuerpo se dividi6 y los pedazos fueron separados y tuvieron
especialidades. El cuerpo se convirtié en una fuente de conocimientos nuevos y al mismo
tiempo cre6 nuevos prejuicios. Todo lo que no tenia una explicacion cientifica era inutil e
incluso peligroso.

La gran pregunta es ¢ a quién le pertenece el cuerpo?, ¢a Dios?, ja la sociedad? Al
que lo necesita? 350 afos después de las primeras disecciones el cuerpo humano sigue
siendo un misterio y un secreto; esta rodeado por tabues. El cuerpo es mas que nunca el
portador de contagios de los que desesperadamente tratamos de escapar. Partes del
cuerpo se pueden comprar y cambiar, érganos se cultivan y se engendran en otras
especies.

VIENNA ACTION

Su-En opina que el cuerpo principalmente pertenece a si mismo. El cuerpo es divino,
justamente porque pertenece a si mismo. Es una cantidad infinita de elementos y
funciones que juntos crean un todo. La vida se manifiesta en lo corporal, la carne le da
sentido a lo espiritual.

“En mi propio trabajo como coredgrafa y bailarina investigo constantemente
sobre la existencia del cuerpo humano. Escarbo en lo carnal. Esto a veces me
lleva a expresiones o situaciones que a veces son percibidas como extremas,
peligrosas o asquerosas por el mundo circundante. Ante el cuerpo que yo
presento en mi arte me puedo encontrar con un tipo de resistencia de gente
alrededor; cierto deseo de un cuerpo puro que no ha sido mancillado por algo
asqueroso. Esto probablemente esté fundado en el miedo alo desconocido e
imposible de controlar. El miedo por ensuciarse o ser deformado.”
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(,Qué es lo realmente horrendo, ver o6rganos e intestinos llenos de gusanos
devorandolos? Parece que todo lo que esta en un lugar "equivocado" nos causa
molestias, incluso puede causar peligro mortal. Pero todo, todos los materiales, todos los
componentes tienen una funcién y un lugar y perciben a través de eso una belleza en si
mismos. Su-En piensa que la obra de arte corporal ultimada deberia poder verse dentro
del propio cuerpo. “Yo quiero ver un cuerpo que es mancillado por la vida. Justamente lo
mancillado resucita lo divino. “

El Teatro Anatdbmico ha incentivado muchos de los proyectos de la artista en el 2002
hizo una intervencién corta con el artista de video Richard Sporrong. Ella estaba
recostada sobre la mesa de diseccion y Sporrong trabajaba con proyecciones de camara
y a través de un proceso digital de la informacion en tiempo real la forma del cuerpo se
podia disolver en una pantalla de video.

El afio 2002-2003 Sporrong y Su-En produjeron una obra de video, donde el tema
era el mismo. El titulo es SLICE y el concepto también fue una funcidén que esta de gira
por el mundo. En SLICE hicieron una diseccion artistica, buscando un tipo de juego con el
exterior y el interior. La filmacion se realizdé en el estudio de SU-EN Butoh Company
durante tres dias y la artista estaba revuelta completamente con intestinos de pescados.
También la musica creada por Lee Berwick de Londres son sonidos grabados de
vendedores de pescado y carniceros que cortan, pican y abren.

El concepto de SLICE: morir en lo vivo, la diseccién de la carne el deseo interno

manda y captura un corte, corte, otro mas la forma se disuelve colgando

respirando de un hombro y hacia abajo el baile de las costillas el rostro

verdadero comido hasta la médula un soldado desnudo, un esclavo de la

disolucién unidad y separacion des-encarnacion y fantasias secretas volando

el insecto se destroza por laluz un corte, corte, otro mas una caminata interna
"Nuestros pecados los expiaremos dejando nuestros cuerpos a disposicion de la
sociedad.”

“Justificar el uso de la violencia estética, nos llevara a reflexionar a cerca de la
violencia real en el arte. Las cuestiones éticas se nos plantean por si mismas pues la
imagen ya no es sacada de la realidad sino que es insertada en una realidad. “

El Accionismo Vienés se desarroll6 de manera dogmatica y oficial entre 1965 y 1970,
pero sus influencias pueden ser rastreadas hasta nuestros dias. Centrado en Viena y
protagonizado por un nucleo numeroso de artistas preferentemente austriacos, se puede
destacar la obra de Gunter Brus, Otto Muhl, Rudolf Schwarzkogler y Herman Nitsch.

El accionismo vienés el el lado mas cruento que puede haber registrado el body art y
otros movimientos corporales que les eran contemporaneos en EE.UU, ltalia, Alemania y
Francia

Lo que les distingue es su caracter violento y agresivo, en particular, en el uso del
propio del cuerpo a través del cual planteaban la negacién absoluta de la estética, el
artista y del arte mismo. Su lema era el de redimir y liberar. Con él, en palabras de
Solans, «el accionismo supuso un feroz ataque a la sociedad burguesa y especialmente a
la Viena de postguerra, con todas sus secuelas monarquicas y militares, desde
planteamientos psicoldgicos el arte como terapia y liberacion de las represiones sexuales,
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tanaticas y agresivas y revolucionarias el arte como padlitica, es decir, como
transformacién del mundo, dentro del contexto ideoldgico de las revoluciones de mayo
del 68, que conmocionaron Europa y Norteamérica.

El accionismo vienés, después de los desastres traumaticos de Vostell, a los “juegos
de liberacién” del Teatro misterios-orgias de Hermann Nitsch o las acciones materiales de
de Otto Muhl, a la decoracién de su propio cuerpo y las automutilaciones de Gunter Brus
o las acciones destructivas de Rudoalf Schwarzkogler, no hay mas que un paso. No se
podria imaginar rechazo mas categorico para curar las heridas abismales de la sociedad.
Artistas como Vostell y los accionistas vieneses nos mostraron que hay sectores enteros
de nuestra sociedad carentes ya de los ritos necesarios para tratar el trauma del estrés
mental.

Sus acciones consistian en la exploracion de las zonas prohibidas del cuerpo, la
mente y el arte. Este autodenominado «anti-arte», al ser entendido como pura accién,
pretendia romper definitivamente con el arte como contemplacién y/o reflexion, es decir,
el fin definitivo de la palabra. Con ellos el campo de la accion sera «el ser vivo» psiquico y
fisico. El soporte: el propio cuerpo, éste como la renuncia total a la mercantilizacion. Los
materiales: toda sustancia organica que se halle en el mundo, incluidas, y sobre todo,
aquellas que provengan del propio cuerpo humano. De esta manera el autocastigo del
artista haria posible entrar en la dimension de un arte terapéutico mediante la
explicitacion de las lineas inconscientes que habrian sido reprimidas por la cultura. Su
objetivo seria el de hacer visible lo invisible. Asi, el dolor producido, como en un ritual,
tendria en ultimo término un sentido liberador, catartico, a través de lo «dionisiaco»
purificante y su aparente nihilismo se presentaria como una critica a la religién, la moral y
la politica, manifestada a través de comportamientos sadomasoquistas que buscan la
revolucion total de los sentidos en el publico con la intencion de acceder a una especie de
libertad de la identidad en la no-identidad.

Es obvio que el “teatro en accion” de H.Nitsch deriva del action painting y del arte
informal, y se puede establecer una interrelacion entre el uso de animales muertos, el
ataque a materiales organicos, la agresién sobre superficies pictéricas por parte de
Fontana y la apropiacion de la realidad a cargo de los “nuevos realistas”. El
conservadurismo extremo del entorno social es fundamental para entender el fenomeno
del “accionismo vienés”.

Nitsch concevia sus “juegos de liberacidon” como descargas impulsivas que permitian
exteriorizar y hacer aflorar las energias reprimidas en el inconsciente. La transgresién de
los tabues llego a su maximo desquicio con las auto-mutilaciones de Brus, a partir de la
pintura gestual y la autodecoracién de su cuerpo. A mediados de los afios sesenta Brus
considerado “el padre del Body Art”, paso de la auto-mutilacién ficticia a su realizacion
efectiva

A diferencia de los artistas del happening y el fluxus los accionistas vieneses
utilizaron la fotografia y la filmografia para sus propios fines. El interés por estos medios
se remonta en parte al entorno de la vanguardia cinematografica austriaca de los afios
sesenta. Pero probablemente fue el marcado aspecto escultérico y pictdrico de las ideas
e los accionistas lo que los llevo a recurrir a estos soportes.
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Lo que hace el accionismo es preguntarnos ;,qué es arte? o a establecer un canon
artistico, nada mas lejos de nuestra intencion, sino mas bien, por las propias
caracteristicas de estas manifestaciones, a preguntarnos si puede existir arte sin ética o
si, al menos, la reflexion moral tiene algo que decir en la reflexion sobre el arte actual.

' —

En el Accionismo Vienés los cuchillos se convierten en pinceles, el cuerpo en lienzo y
la propia sangre en el pigmento, se esta hablando de exhibiciones en las que los artistas
se realizan cortes y laceraciones, auto-mutilaciones o autoelectrocutaciones, o todo ello a
la vez, como medios por los que, por ejemplo, Giinter Bruss manifestaba la destruccion
como parte fundamental de la obra de arte. Cuando se nos explica que su intencién es la
de llevar a cabo collage en los que el cuerpo humano pierde su forma en una alusion a la
propia experiencia vital para crear una dimension positiva a través de la liberacion de
tabues, nos encontramos trabajos como los de Otto Muehl, en los que aparece rebozado
entre sus propios excrementos. Asi como cuando se describen los espectaculos
multitudinarios, a través de los que a Nistch tanto le gustaba «accionar», como
dramatizaciones de liturgias eclesiasticas en las que, ademas como novedoso, se hacia
participar al publico; de lo que se trata es de orgias al mas puro estilo de los relatos de
Sade y de sacrificios de animales vivos llevados a cabo en su gran castillo del Barroco.

Orellana Fernandez, Rocio 47



AUTOPSIA AXD-66.

Schwarzkogler realizaba las unicas acciones que tan solo aludian a la violencia, sin caer
en ejercerla sobre si mismo, pues su intencion fue la de mostrar ésta como algo frio y
silencioso, a través de una iconografia hospitalaria, trasladaba la sensibilidad exacerbada
de sus ideas sobre el color, las relaciones y las proporciones espaciales entre los objetos
a sus obras, mediante la creacibn de cuadros vivos con cuerpos vendados.
Schwarzkogler, que definia el cuerpo humano como «purgatorio de los sentidos», nos
presentd como su ultima accién el acto de matarse al tirarse desde una ventana.

Bataille, que «ahora el hombre normal sabe que su conciencia tenia que abrirse a lo
que mas violentamente lo habia sublevado: lo que mas violentamente nos subleva esta
dentro de nosotros»

Accionismo tiene dos caras por un lado, la exaltacion de la videncia y el
recrudecimiento de lo real en la pornografia y por otro, la manifestacion de la misma obra
como expresion ontolégica. «El exceso se opone a la razén», Bataille. Y esto es
precisamente el valor intensificado del Accionismo, el ritual como forma de arte no posible
de capturar y que escapa a su vez del consumo de la obra comercial el deviene y se deja
ver como el reducto de la misma realidad fragmentada, como el lugar del no arte donde la
violencia como transporte ha crecido dentro del arte, pero sin estar encarnada. El
accionismo es, cuerpo obturado, concluido y reabsorbido por el espectador, en la relacion
de que ese cuerpo violentado y devaluado es parte de lo que el mismo arte, a pesar de
todas sus excepciones, ha querido mitificar: El cuerpo erético.

Lo interesante del accionismo a comparacion de la ironia del Pop, el cual se puede
serigrafiar en serializaciones mundiales, es que para recrear la expresion del Accionismo,
necesitariamos algo mas: una victima, una forma mas de vislumbre y de recelo contra las
practicas apropiacionistas y sobre todo, un vinculo con lo que podriamos llamar no arte.

Podriamos decir que todas las aberraciones que suceden en nuestra sociedad son
una suerte de “accionismo vienés”, ya sea la tortura, la dictadura, la publicidad, la
television, ya no existe la excusa del arte, es algo que se ha masificado, la violencia real
es solo accidental, el accionismo representa la imagen, ya no es sacada de la realidad
sino que es insertada en una realidad.

ii.-DAVID NEBREDA, UN SIMBOLO DE LA
MOSTRUOSIDAD DEL S.XX.

“...UN ALIENADO ES EN REALIDAD UN HOMBRE AL QUE LA SOCIEDAD SE NIEGA
A ESCUCHAR, Y AL QUE QUIERE IMPEDIR QUE EXPRESE DETERMINADAS
VERDADES INSOPORTABLES...”

Francisco Carpio.

Por los pasillos del sanatorio psiquiatrico de Rodez en el Otofio de 1943, |la sombra de un
hombre deambula sin rumbo. Tras mas de 50 comas insulinicos y electrochoques, el
deseo de este hombre es encontrarse, un dia se llamé Antonin Artaud, sélo puede pensar
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; “este tratamiento me desespera, me roba la memoria entumece mi pensamiento y mi
corazon, hace de mi un ausente que se reconoce como ausente..”

Mientras que cuarenta afos después en el otofio de 1983 en una habitacion en algun
lugar de Madrid, la sombra de un hombre se desdibuja una camara fotografica asiste
expectante. El hombre David Nebreda, se abre y dice: “La sangre me constituye, los
excrementos me manifiestan, el dolor demuestra, el silencio justifica, la comida
tranquiliza”.

Otro ausente que se reconoce ausente, se inicia asi otra aventura creativa, singular y
unica.
David Nebreda (1952), constituye un caso bastante atipico dentro del arte espaniol.

Autor de una obra fotografica de gran calidad, a la cual se le dedican adjetivos como
atroz, espeluznante, sanguinaria entre otros es también bella.

Diversas razones, biograficas, clinicas unas y otras se relacionan con la intensidad y
crudeza de las imagenes. Nebreda es conocido como el Artaud de la fotografia.

En noviembre de 1998 fueron por primera vez exhibidos los trabajos de Nebreda en
la galeria Xippas, en Paris con el nombre de “L’enfermement photographique”, causando
un gran impacto en el ambiente artistico parisino.

La obra de Nebreda que es su vida, es un proyecto creativo unico. Un proyecto que
escapa a los limites, en ocasiones tiranicos. EI mismo ha insistido siempre en que sus
fotografias deben ser vistas mas como en el registro documental de un proyecto de
regeneracion que como un producto meramente artistico.

Su proyecto regenerador nace de un diagnéstico concreto: Esquizofrenia paranoide,
una horrible enfermedad psiquiatrica que le seria detectada a los 17 afos, esta
enfermedad supone la ruptura de la personalidad, es decir sentirse dos 0 mas seres
diferentes al mismo tiempo. Nebreda pues, tratara de encontrar esa personalidad
desgajada huyente y desconocida, la cual le provoca un gran desconcierto. Es como el
grito de Artaud “ no tengo vida, no tengo vida”. Y la vida, en su caso, se busca
construyendo un doble fotografico, un reflejo de él mismo y al mismo tiempo del yo
desconocido.
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Este reflejo necesita una materializacion, un cuerpo. Necesita carne, piel, sangre
para constituirse, excrementos para manifestarse, dolor, en ocasiones sobrepasando el
limite para renacer y demostrarse. (Véase capitulo El cuerpo como soporte)

La locura ha estado considerada como una de las bellas artes. La esquizofrenia
paranoide , la ruptura de la psique y del no encontrarse en el mundo que le rodea, se
sufre el aislamiento propio, un sentimiento de soledad desesperante. Nebreda talvez esté
loco como afirman los psiquiatras. Pero lo indudable que bajo esta locura existe un
espiritu lucido y humano, de la misma forma que habita ese cuerpo castigado y el cuerpo
quimico de sus fotografias.

La enfermedad mental de Nebreda lo ha llevado a destruir ciertas estructuras
inhibidoras de la personalidad, él ha desarrollado su propio limite, una serie de potencias
expresivas que normalmente quedan reprimidas en nuestro interior.

Nebreda acepta, la locura como premisa sobre la cual crear el extrafo y denso
corpus de su obra Un intento por fijar sobre el papel fotografico, ese otro hemisferio
perdido entre las herrumbrosas ruedas del cuarto oscuro de su espiritu.

El arte de Nebreda y quizas también la vida de éste, tiene un solo sujeto; él mismo.
La plasmacion de imagenes fotograficas, sus autorretratos, de esa identidad perdida a
causa de la esquizofrenia.

Sus fotografias establecen con el espectador un didlogo mudo, dificiimente
soportable, traspasan a través de nuestros ojos todos los limites humanos de resistencia
y sorpresa, creando un horror intimo, y a la vez colectivo.

Y sin embargo, invade una extrafia sensacion que evita que ese horror nos anegue,
que actue como contenedor de la piedad, lastima, asco, atraccion... el horror no es tal
sino la sombra de ese cuerpo lacerado y sangrante. Lo que se nos muestra es a dos
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individuos en uno y asi podemos soportar estas imagenes de horror, no el horror mismo.

El objeto espejo es un objeto simbdlico que aparece recurrentemente en estas
fotografias. Su propia imagen se nos presenta reflejada en un espejo que es, pues, el
reflejo de su reflejo. Ante el espejo el busca confrontarse consigo mismo, revela de que
forma el ser humano puede ser separado de su yo.

La experiencia de contemplarse en el espejo, al cabo de un tiempo esta imagen
reflejada de nosotros se nos antoja fantasmal, insoportable.

En las fotografias de Nebreda aparece otro marco negro: el marco negro del
negativo. Este marco que lo encierra de cierto modo es clave en sus trabajos, se niega
rotundamente a que no aparezca este “halo” negro, esta “aura” negra del negativo.

Esta presencia del “marco negro”, conceptualmente quiere conseguir que la
plasmacién del yo, no puede escapar, ni pueda ser atacada o dafada, es un espacio
limitado donde necesita conseguir refugio. También la creacion de este doble fotografico
tiene como fin la necesidad de abandonar un “cuerpo prisidon” que actia como un territorio
para el dolor y la enfermedad. El que aparece fotografiado ya no es él, es su doble, la
refraccion de un cuerpo extrafio y temido a la vez.

El auto-castigo, la autoflagelacién, es el camino que ha asistido en un sentido muy
nitzscheano, mas alla de los limites del bien o del mal para acceder a ese yo desconocido
que todos escondimos en nuestro interior.

El doble fotografico representa, una calculada estrategia de desaparicion. La idea de
desaparecer es para construir y asimilar otra realidad, una realidad doble que ha sido
impuesta, bipolarizada.

Este doble fotografico pasa a ser un monstruo psicologico, al contemplarse en el
espejo es la autoprohibicion, la negativa de proyectar el yo, fisico e interno hacia el
exterior. Es como si esa imagen debiera quedarse borrosa, vacia. Y esta negacion a
verse, a ser visto, se relaciona también con su negacion a la propia visién. Nebreda que
sufre de una ceguera avanzada debido a su miopia ya negarse a usar gafas que le
permitirian tener una mejor vision de la realidad, aunque fuese la propia realidad que él
pudiere percibir.. la negacion a verse, es la negacién a ver, lo horroroso, para soportar
una realidad que le resulta extrafa, agresiva, ajena, hostil y desconocida.

Resulta en cierto modo contradictorio, el hecho de que una obra tan conceptual, tan
llevada a los nucleos profundos del yo y de su esencia, sea a la vez deudora de los
territorios fisicos de lo material.

Ese cuerpo martirizado, auto-torturado, es el emblema del rechazo de la imagen que
emerge en las fotografias. Ese cuerpo que nunca llegara a ser totalmente Nebreda, es el
que recibe el castigo, seguramente desmedido e insano que permita vivir a su auténtico
ser.

Esta estrategia se enmarca, en un campo de experimentacién muy caracteristico de
nuestro siglo, un siglo que incorpora lo corporal y sus consecuencias. Asi a través de la
manifestacion del cuerpo se produce una intervencion del artista en el mundo de lo real.
Empleando su propia fisicidad como elemento nuclear de intervencién artistica.
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Lo corporal se transforma en campo de experimentacion del deseo, del miedo, de lo
sexual. El cuerpo se convierte en producto simbdlico, en algo que ya no es objetivo e
inmutable sino que estd sometido a experimentaciones y transformaciones, a una
reconstruccion en muchas ocasiones idealizada pero nunca carente de un cierto sentido.

Para ello Nebreda, necesita elementos y estrategias expresivas y conceptuales; las
cuchillas, las hojas de afeitar, el bisturi y cristales, son los elementos con los que oficia
sus rituales; la sangre, el fuego, las heces, los instrumentos simbdlicos a utilizar; la herida
, la quemadura, seran las huellas de su testimonio; el dolor y el sufrimiento, el Unico
camino a seguir.

Precisamente el dolor actia como un elemento comunicativo; las heridas como
labios abiertos tratan de hablarnos un lenguaje de sufrimiento y vulnerabilidad. Por otra
parte estas manifestaciones de dolor dotan a la obra de un fuerte componente mistico.

Todas estas estrategias de castigo y sufrimiento a las que Nebreda se somete
configuran un teatro ritual (Véase capitulo de Accionismo Vienés)en que la sangre
adquiere un protagonismo innegable. La sangre que a su vez es la consecuencia natural
de la herida y a su vez la memoria del cuerpo.

El Teatro de la muerte del que hablaba Barthes ha sido, a excepcion de los dibujos
realizados con su propia sangre, el unico y obsesivo lenguaje de David Nebreda.

Su proyecto personal requeria ciertamente una sintaxis que le permitiera dar una
visidon lo mas exacta posible. EI mismo dira: “...llegé un momento en que percibi que la
fotografia era la forma mas préxima a la verdad, la Unica que me ofrecia un mayor grado
de semejanza en términos de representacion”.

En sus fotografias fragmentadas de su cuerpo Nebreda recurre frecuentemente a la
utilizaciéon del plano detalle. De esta forma no revela totalmente su anatomia desnuda
sino que queda arropada entre sombras y telas.

Talvez lo elocuente de Nebreda es que ocupa los fluidos de su cuerpo que los
tomamos como “fragmentos” dentro de un lenguaje plastico para hacer sus obras, las
palabras que escribe con su propia sangre y en ocasiones con su orina y excrementos
sigue siendo emblema constructor y de-constructor de sus fotografias.

La palabra escrita con su propia sangre es alfa-estéril-omega: “Soy David Nebreda
de Nicolas escribo con mi sangre la Gnica justificaciébn moral que admite mi silencio y que
me acredita como la razén alfa-ante el tiempo-. He llegado al principio y sélo queda David
Nebreda de Nicolas nacido en Madrid el 1 de agosto de 1952-.Hoy Martes 9 de octubre
de 1990-. El hace todo lo necesario por su voluntad. En silencio. Pero no suficiente. Este

I’!l

es el principio sin embargo su verosimilitud no esta aqui.

Este texto es la ultima imagen fotografica que realiza antes de su gran crisis, durante
la cual sera sometido a un periodo de internamiento psiquiatrico. En esta época de
“invasiéon” de su cerebro es cuando decide enterrar todas sus fotografias, como él lo
sefalo: “No las enterré directamente en el suelo, sino que las puse en grandes cajas y
luego las llene con tierra... Es cuando se abrio este agujero en mi cabeza. Todo se borro.
Abandoné la fotografia y percibi que se acercaba algun tipo de final, por ello, intenté
preservar esas fotos y darles una garantia de eternidad...”
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VII. CAPITULO.- EL CUERPO COMO SOPORTE

Entre 1992 y 1997 sufre un periodo de aislamiento, en un estado de de casi total
postracion fisica y psiquica. Asi se dedica de forma completa a la copia de libros de
geometria.

Luego de esta crisis realizara su nuevo re-proyecto regenerador. En estas nuevas
imagenes podremos observar cambios fisicos visibles. El cuerpo por fin encontrado y
comprendido de cierto modo conciente, ya no presenta ese atroz aspecto de épocas
pasadas. Un cuerpo que ha dejado de ser el unico escenario de todas sus
batallas-perdidas-. Heridas, cortes, incisiones, pustulas, labios que han cerrado al llanto
de la sangre. Las palabras siguen siendo una presencia ocre constante.

Nebreda junto a sus ultimas obras fotograficas ha creado una serie de dibujos que el
mismo califica como de “crisis”, sin ninguna pretensién artistica. Estas obras quizas
puedan leerse como documentos que permitan reconstruir el camino hacia esa busqueda
de su identidad que como puros productos estéticos.

Sus dibujos que realizados con su tinta preferida “su sangre”, intenta ser una
metafora —traducida a lineas y grafismos- para comprender lo que hay dentro de si
mismo.

La obra de Nebreda nos deja con una sensaciéon de dolor, que contiene una fuerza
repleta de fragilidad, que nos trae a la memoria la afirmacion de Artaud sobre sus propios
dibujos : “Hay en mis dibujos una especie de musica moral que hace que mis trazos estén
hechos no sélo con la mano, sino también con el raspado del halito de mi arteria traquea
o los dientes de mi masticacion...” Mano, arteria, dientes...herramientas, en definitiva,
para labrarse-sangrarse una —ultima-personalidad.
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CONCLUSION

En el transcurso de toda la memoria se ha evidenciado en parte cuales son los
principales puntos dentro de los cuales la obra encuentra lugares comunes en ideologia y
composicion, en algunos casos, con los artistas mencionados. Ahora bien, a modo de
conclusion es preferible referirse a las implicancias directas de la obra, que es la relacion
directa entre arte y ciencia y como las miles de formas de azar aparecen en el proceso,
especificamente con el trabajo de placas de Autopsias, también a sus fichas clinicas en
las cuales va especificada el proceso de autopsia clinica.

La ciencia posee elementos propios de azar que, en este caso, parecen emulados
dentro del ambito artistico debido a que este trabajo no nos invita a una mera reflexion de
los alcances de la ciencia y la serializacién que produce dentro de nuestra sociedad. En
este trabajo no se quiere ver el cuerpo como un simple descubrimiento pictérico, aun
cuando ese proceso esta presente, no es la principal motivacién que se genera en la
obra, como se podria evidenciar si las comparamos con los trabajos de Rembrant con
respecto a los cadaveres (Leccién de Anatomia).

Lo que la obra quiere expresar con esta relacion arte-ciencia es que, al igual que la
ciencia, el arte se vale de procedimientos técnicos, de diseccion, de fragmentacion y de
casualidad, los cuales son empleados en el proceso de creacién y ese proceso creativo
esta estimulado, al igual que la ciencia, en la mayor profundizacion de elementos que
puedan satisfacer sus posibilidades investigativas; sino, recordemos las posibilidades que
se abrieron para la ciencia cuando la aplicacion del cadaver para fines de investigacion
se hizo posible. Acaso esto no es asimilable a la posibilidad del artista de conocer mas
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profundamente parte importante de su obra como lo seria el cuerpo humano? Arte y
Ciencia comparten lugares comunes dentro del estudio del cuerpo humano y por ende es
que se cruzan en diversos caminos y, es precisamente esa, una de las motivaciones de
la obra, descubrir caminos cruzados con la ciencia, no caminos paralelos.

El simbolo también aparece dentro de la interpretaciéon de la obra. Uno puede
preguntarse a qué se opone el simbolo, que es el nucleo mismo del Simbolismo. Para
eso tenemos una respuesta: a lo “real”, determinado y delimitado por la época, a lo dado,
a lo profano. En efecto, todo simbolo se refiere a una mera realidad. Si designa en las
matematicas una cantidad desconocida, podria decirse que en religiéon, en poesia 0 en
arte aporta una cualidad desconocida susceptible de volverse tangible un valor codiciado.
Desde una perspectiva religiosa, esa cualidad es desconocida (o inaprensible), dado que
deriva de un orden sobrenatural, un orden que sélo la mediaciéon del objeto sagrado
permite significar. Pero incluso prescindiendo de esa perspectiva, ciertas cosas no se
pueden designar directamente. Hacen falta simbolos para poder hablar de ellas. De esta
forma se pasa a las categorias emblematicas de la cultura que se encuentran mas alla
del umbral del lenguaje, y se alimentan de una reserva de valores implicitos que a los
ojos de cada uno crean la jerarquia del mundo indican al individuo cual es su posicion
individual en esta jerarquia. A partir de esta definicion se entiende la obra, se interpreta
como una obra polémica que quiere mostrar de manera simbdlica la muerte, no nos
muestra la muerte inmediata, sino la que no se ve, la olvidada por los afios, la muerte
reflejada en el rostro del cadaver.

Los simbolos en la obra no son propios de una designacion formal de la muerte, sino
que corresponden a mis vivencias personales, asi la obra se transforma no en una
condicionante de simbolos universales, sino que personales. Es la propia resurreccion de
la memoria olvidada, los bellos recuerdos, ideales, fragmentados, pero se hacen
presentes, desfigurados, atropellados por los afos, por el dlvido, por la incomprensién.

Las placas empleadas también nos dan luces para entender la obra y sus
posibilidades ya que son tratadas via digital en computador, el juego de trasparencias y
pesos visuales mediante la saturacion de colores, enriquecen un mero proceso técnico
médico, sacarlas de su contexto llevarlas a una pintura a un collage, sacarlas de su
ambiente natural, para que el publico en general también tenga acceso a este
procedimiento cientifico tan poco conocido, que el publico entienda que las autopsias no
son solo abrir cadaveres, diseccionarlos o mutilarlos, sino que estos sirven para encontrar
algunas curas para ciertas enfermedades, sacarlos de ese tenebroso contexto de
morgue, hospital y laboratorio, que vean que también existe arte en la ciencia.

Valdria la pena hacerse la siguiente pregunta: ;es este un método de conciliacién
con la muerte? La obra expuesta nos propone desde este punto de vista que la relacion
entre cadaver y alguna expresion artistica es valida, en la medida de que los conceptos
intrinsecos del cadaver se traspasan de lo monstruoso, fétido y la muerte, a los de una
discusion sobre nuestra propia vida, sobre la posibilidad de reconocernos como
individuos; es decir, la obra actua de modo que nos muestra a un personaje consumido
por los numeros que lo rodean, por la informacion que se desprende de él; informacion
que seguramente nunca supo, pero que ahora reemplaza sus recuerdos y otra cosa mas
importante dentro de la sociedad: el nombre del individuo.
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La obra aborda el comportamiento de la identidad de cada uno, de nosotros los
vivos, haciéndonos reflexionar sobre nuestros comportamientos con lo ‘otro’, con lo que
no queremos ver, con lo que esta fuera de nuestro alcance precisamente porque no
deseamos observar, no deseamos conocer debido a que la obra puede ser de poco
agrado para las personas que sienten una sensibilidad hacia lo extrafio y perecedero (sin
darse cuenta que lo perecedero es parte primordial de nuestra existencia) como, por el
contrario, puede considerarse (y esa es la idea) algo “bello” con lo que culturalmente es
considerado horrendo, por lo cual se debe pasar primero por una mediacion con la obra,
un entendimiento mas alla de lo visual.

Ahora bien, la mediacion entre lo horrendo y el significado de la obra artistica esta
precisamente en los textos que exhiben las obras. Es el texto el que nos acerca a la
profundidad de la obra en la medida de que entendemos que el texto le da la vida
después de la muerte a lo ‘otro’ es el texto que se encuentra precisamente en la obra,
pero no es la resurreccion carnal del sujeto, sino la resurreccién de la memoria a lo que
esta escrito, aunque, lamentablemente lo escrito poco tiene que ver con la vida del sujeto.

En otro plano, el proceso creativo queda marcado por la introspeccion hacia lo que
estaba ocultado y guardado, o sea, el arrancar del olvido es el resurgimiento de lo
nuevo... pero ¢qué es lo nuevo si no tenemos conciencia de lo que es el pasado? Aqui la
obra invita a recordar, pues ella misma lo hace a través de las placas de autopsia y los
informes médicos que deben entenderse desde lo que son, un elemento de investigacion,
pero también deben entenderse de diferente forma, pues las placas de autopsia, y las
fotografias del cadaver son representaciones de lo que alguna vez fueron 6rganos, y en
un proceso de asimilacion obvia, los érganos son la representacion del cuerpo, y el
cuerpo de la vida.
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I.- ANEXO RESPETO AL CADAVER EN EL ESTUDIO
DE LA ANATOMIA HUMANA

HIC MORS GAUDET SUCCURRERE VITAE
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La utilizacion del cadaver es una triple leccion educativa:

Instructiva o formativa, como medio del conocimiento de la organizacién del cuerpo
humano, precediendo al estudio del vivo.

Normativa, disciplinadora del estudio, por su caracter metodolégico y de precision del
lenguaje.

Estético-moral, por la naturaleza del material de estudio, el cadaver, y por el método
mas importante del aprendizaje, la diseccion, que es experiencia y reposo en la
contemplacién de la belleza y armonia en la construccion del organismo humano.

Esencialmente, leccion de ética y de humildad porque:

El cadaver de indigente, hombre, mujer, nifio, viejo, marginado de la vida, de la
familia y de la sociedad, cadaver que, tal como el doliente indigente, no es un hecho
aislado de la comunidad, sino un reflejo de la sociedad de la cual proviene; cadaver que
es un medio para el vivo como 10 es para la sociedad.

Cadaver cuyos despojos miserables, "abandono de muerte, parecen ademas sufrir y
pedir piedad", partes muertas que seran vivificadas por el calor de la juventud estudiosa y
de su sentimiento de gratitud.

Cadaver de una persona sin hogar, abandonada, olvidada o ignorada por la familia y
por la sociedad, en parte al menos, culpada; de una persona que vivi6 mas, desde el
nacimiento a la agonia solitaria, sin amparo y sin amigo que lo conforte, vida que de
humana sélo recibié el nombre de tal.

Cadaver de un hermano en la humanidad, que no tuvo ilusiones, sin creencias y
sufrido; de personas que cuanto mas agredida era por ventura, mas se aproximaba a la
mesa de diseccidn, como premio a su desgracia.

Cadaver de alguien que si fue inutil, oneroso o aun nocivo a la sociedad, paga con un
alto precio, por el conocimiento que proporciona al futuro médico, el dafio que se le
atribuye, del cual mas que culpable, es victima.
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Que se alguien anénimo y no uno de nosotros, mio o de Uds., 10 es por un capricho
del juego azaroso del destino.

Cadaver anénimo que adquiere el valor de un simbolo cadaver desconocido y asi
sobrepasa el estrecho limite del nombre y

Despersonalizado, atribuye elementos para el bien colectivo, sin tener conocimientos
antes, durante o después de su inmolacion, de su destino - destino a un mismo tiempo
tragico y de redencién.

Despojos de alguien que por su sacrificio, carecen de todo, sin haber recibido nada;
queda sin saber qué, sin conocer la recompensa de gratitud y sin sentir el valor de su
generosa dadiva, en la mas noble expresion de caridad universal: caridad de indigente
para humildes y poderosos.

El cadaver disecado, desmembrado, simboliza otra forma de crucifixién para el bien
y marca el sentido profundamente humano de la medicina

El material de estudio de la anatomia humana, trasciende pues el simple valor del
medio u objeto de aprendizaje y nos habla en un lenguaje universal que nos ensena la
humildad humana. De alli es que, en la austeridad del ambiente del pabellon de
diseccion, la actitud fisica, mental y verbal del estudiante debe de ser de sobriedad,
meditacion y elevada compostura, utilizando las piezas anatdomicas con el mas profundo
sentido de respeto y carifio.

Resumen de la clase inaugural para el curso de medicina efectuada por el
Profesor Dr. Renato Locchi, en la Escuela Paulista de Medicina, el 13 de Marzo de
1961. Sao Paulo, Brasil.

Il.- ANEXO. La Psique

El drama de la Muerte

Fragmento de una entrevista acerca de mi obra por un estudiante de IV afo de
Licenciatura en Teoria del Arte, Marcos Antonio Rojas Ulloa, afio 2003.

Descripcién de la personalidad Rasgos observables mas destacados: biotipo y
temperamentos aproximados, comunicacién no verbal o estilo expresivo, opiniones del
artista y de otros sobre su personalidad (auto y heteropercepcion).

Un biotipo aproximado seria el siguiente: en relacion a los componentes estructurales
primarios, la artista calzaria en ciertos aspectos con la ectomorfia alta debido a sus lineas
delgadas y fragilidad, musculos alargados y delgados, piel delgada, cabeza pequena,
rasgos faciales finos. Si bien no son todos los postulados de la ectomorfia, tiene los
suficientes y la casi total ausencia de los otros, como endomorfia y mesomorfia, para que
el biotipo calce con la artista. Ahora bien, en las variables del temperamento, la artista
presenta gran parte de las caracteristicas de la cerebrotonia que son: excesiva rapidez
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de reaccién, reserva de sentimientos y restriccibn emocional, actitud imprevisible.
Cambios repentinos de actitudes, hipersensibilidad al dolor, apariencia y modales
juveniles. Pero también presenta rasgos que son de las otras dos variables. De la
viscerotonia presenta: la busqueda de afecto y aprobacion (artisticamente hablando). De
la somatotonia presenta: gran disponibilidad de energia, deseo de poder y dominio,
modales directos y francos, agresividad competitiva y voz potente.

En resumidas palabras, podremos decir que la artista es ectomoérfica- somatotonica-
cerebroténica, con un grado de éstas dos ultimas casi equilibrado, o sea, si bien es de
facciones delgadas, de temperamento fuerte pero controlado y reflexivo.

Con relacién a la comunicacién no verbal, la artista se expresa con el cuerpo y con
las manos, quizas en directa relacion a sus gustos musicales y teatrales. Se mueve
constantemente, indica, apunta, gesticula.

La artista se define como hiperkinética, para ella, moverse constantemente, hacer
algo, trabajar, caminar es de suma importancia. Las demas personas concuerdan en
esos puntos al igual que en las caracteristicas de las variables del temperamento.

Las obras son fragmentarias, en cierto sentido disgregadas, donde lo que se nos
trata de proyectar es confuso, tan confuso que se nos debe poner un texto para que,
recién ahi, logremos abrir la puerta de su arte e intentar abarcarlo un poco mas a
cabalidad. Puede que la relaciéon se haya expuesto de manera un tanto forzada, pero lo
que trato de postular es que hay una relacién de su pasado con el de su trabajo reciente,
al igual que con sus primeras obras. Desde este punto de vista, debemos estudiar la obra
considerando la vida personal, el ambiente familiar y el entorno socioeconémico en el que
el arte se hace presente.

Aqui hay una interesante asociacién con el arte rupestre ya que este trataba de
captar el espiritu del animal, que el hombre originario queria cazar, a través de la imagen.
La artista reconoce que dibujaba una familia unida. Sin duda eran los deseos de acercar
y atrapar lo que se necesitaba, lo que se deseaba, la intencién de capturar el “espiritu” de
lo que no se puede tener, aqui por razones ajenas a ella.

Otro punto que debemos considerar en este de vida infantil y su posible “reflejo” en la
obra actual es el de su proximidad con la muerte. Es este problema el que posiblemente
marcara fuertemente el desarrollo tematico de ella. Primero su abuela y después su
abuelo (suponemos maternos), son dos de las personas trascendentes de la vida de la
artista que la abandonan tempranamente. Ella reconoce que su abuelo fue la persona
mas importante de su vida lo que nos da pié para decir que el tema de la muerte como
arrebato también puede estar presente por estos motivos. Como pregunta puede surgir
;ies este un método de conciliacion con la muerte? Un método quizas de traerla
nuevamente a la vida, de dominarla, reglarla, regularla y, primordialmente, someterla
ahora ha ella y no que tome por sorpresa a la artista. Probablemente tenga una relacién
plausible en ese sentido. El revivir a la muerte como acto catartico, pero también como
ritual, pues asi la controla (nuevamente la relacion con el arte rupestre) y la intenta
someter con sus reglas, las reglas del arte.

Asi podremos decir que el arte para la artista es una asimilacion de las experiencias
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personales, estrictamente personales de la artifice a través de un proceso de
descubrimiento de sus aptitudes artisticas, aunque reconociendo que no fue desde un
punto de vista del todo agradable, sino mucho tuvo que ver la sensacién de escapatoria,
generando una confusion: si bien dibujaba familias unidas para atraerlas, los mismos
problemas de su familia la impulsaban a “escaparse” y ponerse a dibujar.

El punto de que su madre trabajara en un centro hospitalario también determina la
vocacion de la artista, sus ideas de la muerte van madurando en este sitio, se hace mas
conciente de que hay personas que mueren, no sélo en su familia, sino que personas que
pueden ser considerados en este momento como los otros, los ofros que la artista en su
momento consideré como sus amigos, los anormales y deformes. Precisamente en este
punto la discusion se hace interesante, aqui se genera un doble proceso de asimilaciéon y
calce con la obra. La muerte es uno de los tépicos dominantes, como también lo es la
deformacion de la forma ;por qué?, esto debido a que se genera una situacion
precisamente barroca, la de Marsias arrancado de su piel . Este punto es primordial para
comprender la obra pues la saturacion de formas, ideal del barroco, esta también
presente en la obra, la nueva vida después de la muerte es la que se encuentra
precisamente en la obra AXD-66, pero no es la resurreccion carnal del sujeto, sino la
resurreccion de la memoria por el sujeto.

A medida de que la entrevista avanza, uno se da cuenta de que la artista tiene una
clara preocupacion por la memoria pasada, sea lo bueno o lo desagradable lo que
recuerde, esta consiente de que se debe revivir la conciencia del muerto, pero es una
resurrecciéon abrupta, fuera de los canales simplificados como un honor iconolégico, sino
que por partes del cuerpo del sujeto, partes arrancadas. ;Se asemeja el artista y su
obra?, existe la conexion nombrada en la introduccion? Pues estos puntos que son los
primordiales en la discusion, creo tienen contestacion positiva. Hay una relacion plausible
del artista con su obra, al ser esta obra la busqueda tan personal del dolor que siente el
artista, de las preguntas que acechan su vida, claramente tienen que ver con su personal.
Recordemos que la artista queda enmarcada a grandes rasgos como
ectomorfica-somatoténica-cerebroténica. Es de una asimilacién enganadora debido a que
Su apariencia fisica no deja entrever la fuerza que lleva adentro ni sus deseos de poder,
eso si, reconoce la misma artista que es hipersensible al dolor, le afecta muchisimo sufrir
y ese sufrimiento queda plasmado en la obra. Esta es como su pensamiento expuesto al
publico, pensamiento por el cual ella no espera entendimiento, sino comprension de los
conceptos, no hay una aceptacion de la artista para con el publico. Si bien hace la obras
(aqui reproducida) mas asimilables para el comun de las personas al incorporarle textos,
sigue siendo un tema bastante dificil de tocar porque sigue pesando la memoria que uno
le confiere a la muerte.

La memoria es la clave para entender la obra de la AXD-66 y su relacion con la
artista:

El proceso creativo queda marcado por la introspeccion hacia lo que estaba ocultado
y guardado, el mismo ejemplo del barroco queda expuesto aqui, el arrancar la piel (aqui
arrancar del olvido) es el resurgimiento de lo nuevo... pero ;qué es lo nuevo si ho
tenemos conciencia de lo que es el pasado?. Aqui la artista invita a recordar, pues ella
misma lo hace, no podria proponer un problema sin antes haberlo estado
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experimentando, a través de las placas de autopsia que deben entenderse desde lo que
son, un recuerdo triste, frio de lo que fue una muerte o como ella decia “no me interesa
que tu fuiste una persona, me interesa porque ahora tiene numero y el tono en que
nosotros somos numero, en el fondo después de que mueres pasas a ser, netamente un
numero mas, el AXD-66.” Revelador.

Es este numero lo unico que queda de nosotros? Sl, al igual que los timidos
recuerdos de la infancia de la artista es eso lo que se nos viene a la memoria, los
fragmentos, pues las placas son representaciones de lo que alguna vez fueron érganos, y
en un proceso de asimilaciéon obvia, los 6rganos son la representacion del cuerpo, y el
cuerpo de la vida.

La obra se asemeja con la misma vida de la creadora ya que su pensamiento todavia
le plantea interrogantes continuas, y el entendimiento de la obra va desde el punto de
vista de un proceso de asimilacion parecido al entendimiento de una materia, hay que
entender lo basico para adentrarse en lo profundo. Pues la obra tiene clara conexién con
la artista ya que mezcla todas las experiencias familiares de sus afos de infancia como
de adolescencia, las cuestiona, reflexiona, y se sale de sus caracteristicas que podriamos
llamar intrinsecas, como lo son la ectomorfia y la cerebrotonia. No es casual que la artista
presente rasgos de la somatotonia. Ahi hay una necesidad de defenderse lo mas fuerte
posible del pasado y de los estimulos externos que la acechen en la actualidad. Pues la
obra es la canalizacién de todo eso, la mutilacion es la busqueda de la memoria en la
artista y la fragmentacién son los pedazos rescatados de la misma memoria.

Como conclusién hay claramente una conexién del artista y su obra, no puede no
haberla, pues la obra AUTOPSIA AXD-66 se debe entender sélo a través del estudio de
la vida del artista, su contexto social y sus ganas de crear. Pienso que seria muy dificil
llegar a lo propuesto originalmente por la artista (y ahi lo cerrado de su obra) sin tener
conocimiento de lo que es su vida, salvo de una manera: preguntarnos sobre nuestra
memoria, a que es lo que le damos mayor importancia, o si es la sociedad la que nos
impulsa a clasificarnos en numeros para asi regularnos en cosas... esa esta la pregunta
que queda abierta hacia nosotros.

¢ QUE TANTO DURA EN LA MEMORIA EL DOLOR DE LA MUERTE?

Marcos Antonio Rojas Ulloa, estudiante de Teoria del Arte.

lll. ANEXO.-

ZHU YU «EL CANIBAL»

Su arte: comer niflos muertos

Sin limites. El artista Yu Ji pas6 24 horas en una caja de cristal llena de pollos vivos,
Yuan Cai y Jian Ji Xi se pasearon por Londres totalmente desnudos con un osito de
peluche y Zhu Yu lleva dos afos repitiendo un espectaculo de canibalismo en el que
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supuestamente se come el cuerpo de un bebé muerto. Es lo que en China se conoce
como «arte extremon, la ultima forma de expresion radical para una nueva generacion de
creadores que han surgido de la sombra de la censura comunista con el lema de «No hay
limites».

Zhu Yu, es quiza el que mas lejos ha llevado la nueva tendencia artistica llegada del
Imperio del Centro. Natural de Shanghai, este artista de 32 afios se dio a conocer en la
tercera edicion de la bienal de Shanghai en 2000, cuando dejé boquiabiertos a
organizadores y visitantes al preparar, con mantel y cubiertos, un banquete en el que se
comio el feto que habia cocinado en su parrilla.

«Ninguna religion prohibe el canibalismo. Ninguna ley dice que no se pueda comer
carne humana. He aprovechado ese espacio vacio entre la moral y la legalidad para
desarrollar mi trabajo», asegura el protagonista del escandaloso espectaculo.

Las fotografias de la exhibicién de Zhu Yu en Shanghai -ahora repetida en el Reino
Unido- han recorrido las entrafias de Internet durante los ultimos dos afnos y en ellas se le
puede ver devorando, parte a parte, un feto de seis meses procedente de un aborto.«Sé
que hay gente que no cree que el bebé sea real, pero lo es. Me lo llevé de un colegio
meédico», asegura Zhu cuando se pone en duda la veracidad de su espectaculo.

El excéntrico autor asegura que la ingestién de la carne de feto le supo mal, le
provocé nauseas e incluso le hizo vomitar varias veces durante la funcion
sensacionalista, pero que siguié hasta el final para demostrar «el significado de la vida y
la muerte».El espectaculo incluia una segunda parte bautizada como «cerebro humano
enlatado» en la que Zhu Yu introducia sesos humanos en recipientes para mermelada.

La primera consecuencia negativa de las actuaciones de Zhu Yu ha sido la
propagacién en medio mundo del falso rumor que asegura que el canibalismo de bebés
muertos es una practica habitual en Taiwan y China, y que los fetos se pueden conseguir
en el mercado negro por entre 60 y 70 euros. En marzo de 2001, una revista
sensacionalista de Malasia llegd a asegurar que en algunos restaurantes de Taipei se
servia habitualmente carne de bebés muertos.

Con sus trabajos vetados en casa, Zhu Yu planea recorrer el mundo y presentar su
obra alli donde lo acepten para «abrir la mente de la gente». Paris y Berlin ya han
organizado otras exposiciones del nuevo arte contemporaneo radical chino, y nuevos
exponentes del llamado shock art estan surgiendo cada poco tiempo en lo que se ha
convertido en una competicién particular por ver quién logra presentar la creacion mas
escandalosa.

Mientras, un grupo de artistas tradicionales chinos ha alzado su voz contra lo que
consideran «una vergienza nacional» que no se puede llamar arte.

La aparicién del arte extremo chino probablemente tiene mucho que ver con la propia
Historia del pais. La llegada de la revolucion comunista no fue una buena noticia para el
arte en China. Los Guardias Rojos de Mao destrozaron todo lo que pudieron durante la
Revolucién Cultural (1966-1976). Musicos, escultores y pintores fueron apaleados,
encerrados e incluso ejecutados. Asi, el legado artistico del milenario pais quedod
maltrecho sin remedio y la sensibilidad cultural china fue seriamente dafada.
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Mas de dos décadas de apertura econdmica han dejado atras los malos tiempos v,
aunque la mayoria de los artistas ha aprovechado la nueva primavera para recuperar el
arte de antafo, algunos han escogido para salir del anonimato formas mucho mas
extravagantes.

IV.- ANEXO. HISTORIA DEL ANTIGUO HOSPITAL SAN
JOSE EL EX LAZARETO EL SALVADOR

El origen del Antiguo Hospital san José data de 1875. Construido como Lazareto del
Salvador, fue testigo y antiguo escenario de la historia de la Salud Publica en Chile y de
la lucha contra !as epidemias y tuberculosis.

El Lazareto del Salvador es resultado de las construcciones que se iniciaban en 1871
para enfrentar el devastador panorama de las "pestes" que asolaban a Santiago. Los
hospitales deben quintuplicar sus atenciones, por lo cual fue necesario crear
establecimientos de apoyo. Uno de los mas importantes fue el Lazareto del Salvador,
luego llamado Hospital San José.

La epidemia de 1872 obligé a ocupar este establecimiento, que no estaba terminado
por no

haber espacios disponibles en ningun otro lugar aislado. La ubicacién del Hospital
San José junto al cementerio, no es una casualidad En esa época se temia ubicarlo en
cualquier barrio donde terminara contagiando a gente sana vy, por lo tanto, se localiz6 ahi,
con puertas de acceso directo al cementerio porque los enfermos de coélera y viruela eran
practicamente

68 Orellana Fernandez, Rocio



ANEXOS

desahuciados. Por otra parte, careciendo de muchas alternativas, fue el Cementerio
General

el que ofrecid parte de sus terrenos para ese nuevo lazareto.

Su localizacion, en el sector Norte de Santiago, sitla a este establecimiento en el
epicentro de la historia de la medicina chilena.. Ademas del Hospital San Vicente de Paul,
que comenzo parcialmente a funcionar en 1874, en 1889 se instala la Escuela de
Medicina en la Avenida Independencia, trasladandose a ésta, las catedras del Hospital
San Juan de Dios. El Hospital Clinico de la Universidad de Chile, 'José Joaquin Aguirre",
el Pdliclinico del Servicio del seguro Social, el Instituto de Higiene, el Instituto de
Oncologia, y el Instituto

Médico legal, entre otros, se fueron sumando a lo largo del siglo XX, hasta hacer de
la comuna de Independencia, el barrio de la medicina.

Como consecuencia de la epidemia de "célera morbos" que azoté a Santiago en
1887, el Lazareto de San José, dejé de ser un lugar de desahogo para transformarse en
una institucion formal y estable que nuevamente se entregé a la filantropia, quedando a
cargo de la Junta de Beneficencia.

Atendido por las Hermanas de la Caridad, este Lazareto, al igual que todos los
centros de infecto-contagiosos de la época, fue asumido por monjas, cuyo aporte fue muy
valioso por

cuanto arriesgaban su vida a diario. Careciendo de mayores remedios, entraba la
victima de célera o viruela, encomendandose a la imagen de San José, como también en
la gruta, lugares donde los familiares dejaban velas y flores para que este santo y la
virgen, protegiera al enfermo, siendo las monjas la proteccion visible.

Desde 1897 el lugar destina 80 camas a tuberculosis, enfermedad que llena paginas
de medicina de la época en todo el mundo occidental. En sus comienzos, en este lugar
se tratd

con remedios que incluian preparados tradicionales, a base de eucaliptos y guayacal.
Hasta 1929, los enfermos tuberculosos estaban hospitalizados en salas donde
compartian con pacientes con otras enfermedades cronicas y contagiosas.. ese ano
reorganiza, transforma y moderniza su vieja estructura, dedicando exclusivamente su
atencion a la patologia tuberculosa, creandose ademas otros Servicios.

La actividad del hospital san José en tomo a la tuberculosis signific6 que sus
médicos fundaran en 1930 la Sociedad Chilena de Tisiologia, la que por largos anos fue
la contraparte chilena para presentar ponencias en congresos mundiales, ademas de ser
patrocinadora de la investigacién, prevencion y tratamiento de la enfermedad.

En este Hospital se vivieron primero las peores crisis de tuberculosis, llegando a
tener 400 camas, pero también fue protagonista del triunfo final sobre la enfermedad. En
1938 el Dr.Victor Sierra inicia la inmunizacién con BBC inyectable. Mas adelante, el
profesor Armando Alonso Vial introduce la cirugia resectiva pulmonar. En 1954 a través
del tratamiento quimioterapico, se produce un descenso de la mortalidad de la
tuberculosis.
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Entre los afios 1960 y 1970, el Hospital san José se reorganiza como un Hospital
General para atender las necesidades de atencion de salud del area norte, asumiendo las
funciones del Hospital Base del area. En 1974 se incorpora una maternidad y, a principios
de la década de los 90, un servicio de urgencias. Estuvo en funciones hasta agosto de
1999, y sus funcionarios se trasladaron al nuevo Hospital construido al frente.

Ante la posibilidad que este espacio histérico mantuviera su sentido y no pasara al
olvido, un grupo de funcionarios y amigos del Hospital san José se organizaron y
trabajaron para tramitar la declaracion de Monumento Histérico. Es asi como el 27 de
Diciembre de 1999, el Ministerio de Educacion declaré6 Monumento Histérico a este
hospital.

La Escuela de Arquitectura de la Universidad de Santiago, bajo la tuicion del
arquitecto sefior Juan Amenabar, formula una propuesta de recuperacién de una pare del
antiguo Hospital san José.

Fue tan exitosa la acogida del proyecto ligada a la cultura y patrimonio, que permitié
ampliarse al resto del hospital y hacer una propuesta de gestién patrimonial, basada en la
reutilizacion de los espacios inmuebles, a fin de continuar prestando servicio a las
personas. Con este objetivo, se entrega en comodato a diferentes instituciones que
prestan servicio a la comunidad a través de proyectos sociales sin fines de lucro y
creando la "Comunidad Antiguo Hospital san José". Estas instituciones son actualmente.
La Corporaciéon de amigos del Antiguo Hospital Roberto del Rio (COAR), el Servicio
Evangélico para el Desarrollo (SEPADE); el Club de la Republica, la Facultad de Ciencias
Médicas de la Universidad de Santiago, y el Centro deEstudios para la Calidad de Vida
(CECVI). Posteriormente, a partir del afio 2000, se instala la Comision de Trabajo sobre el
Patrimonio Cultural del Ministerio de Salud, cuyo Secretario Ejecutivo es el Dr. Patricio
Hevia, consolidandose la presencia ministerial a partir de agosto del 2003, momento en
que el Subsecretario de Salud Dr. Antonio Infante, inaugura oficialmente la Unidad de
Patrimonio Cultural de la Salud, estableciendo su sede central en el Ex -Banco de Sangre
del Antiguo Hospital San José, cuyo jefe es el Dr. Patricio Hevia.

V.- ANEXO.-PLASTINACION, LA NUEVA TECNICA
ANATOMICA.

Dr. R. Olivares, Dr. |. Adaro, Dr. M. Soto, y Dr. S. Valenzuela
Introduccion

Las técnicas anatomicas que ac-tualmente se usan de forma rutinaria, para fines
docentes y de investigaci6n (fijacion en formalina, alcohal, etc.,), si bien son econémicas,
adolecen de multiples defectos. Destacandose la corta vida media de los preparados
anatémicos y en algunos casos la poca fidelidad con respecto al material vivo.

Es asi como en el ultimo tiempo, se han desarrollado nuevas técnicas d
conservacion: entre las que destaca la plastinacién, desarrollado en Alema-nia, a partir de
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1978, por G. V. Hagcns. Este proceso. A grandes rasgos, consiste en la sustitucion de de
agua y lipidos de los tejidos bioldgicos por un polimero curable (silicona. epoxy, poliester)
el cual es posteriormente, endurecido. La clase de polimero a utilizar determinara las
propiedades Opticas (transparente u opaco) y mecanicas (flexible (o firme) del especimen
impregnado.

Las piezas fijadas de esta manera mantienen la textura y coloracién del tejido vivo.
Ademas las piezas plas-tinadas son mas resistentes que las piezas fijadas por medio de
las técnicas clasicas, por lo tanto su duraciéon es mayor frente al uso. También se destaca
que las piezas anatémicas asi fijadas carecen de las clasicas res-tricciones y desventajas
tales como, el uso de guantes, la inhalacién de vapores toxicos, el riesgo de contagio por
contacto con material bioldgico, el gasto en mantencion, etc.

-La plastinacién puede ser usada con todo tipo de material biolégico humano y
animal, por lo que su potencial de uso a nivel universitario no solo se limita al estudio de
la Anatomia Nor-mal, sino también se puede explotar su aplicacién en areas tales como
la Anatomia Patologica, Embriologia, etc. Ademas, vale la pena mencionar que es de
gran utilidad en la génesis de material de Museo.

Basicamente existen tres varia-ciones de la técnica, permitiendo cada una de ellas
distintos tipos de pre-parados:

1. La impregnacién en silicona, que es usada para especimenes enteros o cortes de
cuerpo y organos, obteniendo una apariencia natural; permite la obtencion de preparados
clasicos y flexibles, siendo usados, principalmente para fines docentes.

2. La impregnacién con epoxy, para la obtencion de cortes de 6rganos o de cuerpos
enteros transparentes, es utilizada principalmente, para fines de investigacién que
per-miten una visidn topografica real de las estructuras corporales. Ademas, estos
preparados son utiles en programas de entre-namiento de resonancia nuclear magnética
y tomografia.

3. La impregnacién con poliester-copolimeros, son preparados opa-cos, rigidos y
quebradizos. Esta técnica se utiliza principalmente para cortes de encéfalos, permi-tiendo
una excelente distincién en-tre sustancia gris y blanca.

Principios de la técnica:
El método consiste de cuatro etapas basicas:

a) Fijacion: Pueden utilizarse casi todos los fijadores convencionales. El fiador mas
comunmente usado es la formalina en concentraciones no mayores a un 5% e
idealmente a temperaturas bajas (no mayor que 5"C), para la mantencion de la coloracion
natural de los tejidos, por un minimo de una semana; dicho fijador inactiva las enzimas de
la putrefaccion. Es importante ademas que tanto el érgano como el cuerpo entero
mantengan su forma original.

b) Deshidratacién: El objetivo de esta etapa es remover la grasa y el liquido tisular,
para ser reemplazados por un solvente organico, como puede ser alcohol 6 acetona. Esta
ultima tiene la ventaja que también sirve como solvente intermediario durante la
impregnacion forzada. Dicha inmersidn se realiza a -25"C por 3 a 5 semanas (incluyendo
2 a 3 cambios de acetona).
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c) Impregnacién forzada: Es el paso central de la plastinacién, que consiste en
reemplazar el solvente intermediario, el cual esta ocu-pando los espacios dejados por el
agua y lipidos, por un polimero cur-able. Basado en el principio qui-mico que la acetona
presenta una alta presién de vapor y bajo punto de ebullicion y por el contrario el
polimero presenta una baja precisién de vapor y alto punto de ebullicién, por lo tanto
cuando la impregnacion forzada es ejercida, solo el solvente intermediario es
continuamente extraido fuera del preparado en forma de burbujas de gas.

La imprcgnacién forzada es rea-lizada a temperatura ambiente cuando se uliliza
epoxy Yy resina poliester o a -25°C cuando se trabaja con silicona.

La velocidad de impregnacién dependera tanto del tamano del preparado como del
polimero usado. En general polimeros de una alta viscocidad requerirdn mayores tiempos
de impregnacion, por otro lado especimenes de gran tamafno y densidad, presentaran
una lenta impregnacion, siendo recomen-dable utilizar una resina de baja viscocidad.

d) Endurecimiento o curado: Es la ultima etapa en la cual se remueve el especimen
del bafio de im-pregnacion. El endurecimiento se realiza en base a gases endurecedores,
cuando se trabaja con silicona; y mediante luz ultravioleta y calor (50°C), cuando se
utiliza epoxy o poliester.

Por ultimo es importante sefalar que las unidades de Anatomia de la Facultad de
Ciencias Veterinarias y de Medicina, de la Universidad de Chile, estan empefadas en un
trabajo conjunto, para estructurar un museo anatémico, que permita el 6ptimo aprendizaje
de los educandos, tanto de pre como de postgrado. Por otra parle permitiria realizar
labores de extensién universitaria a colegios y otras instituciones interesadas en el tema.
mediante visitas guiadas, presentacion de servicios, asesorias o cualquier otra iniciativa
de caracter formativo. Para ello la plastinacion aparece como la técnica anatémica ideal
para cumplir dicho objetivo, la cual no obstante ser mucho mas costosa desde el punto de
vista de su implementacién en el equipamiento e insumos, otorga piezas de gran belleza
y de un grado de preservaciéon admirable, razén por la cual se justifica plenamente una
inversion en este sentido.

Dr. R. Olivares, Dr. L. Adaro,

Unidad de Anatomia Departamento Ciencias Bioldgicas Animales Facultad de
Ciencias Veterinarias y Pecuarias Universidad de Chile. Dr. M. Soto, Dr. S. Valenzuela ,
Programa Morfologia. Facultad de Medicina, Universidad de Chile.

VI.- ANEXO. ARTE FEMINISTA, CINDY SHERMAN Y LA
DESCONSTRUCCION DE LO FEMENINO.
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Obra de Cindy Sherman, "Autorretratos”

Hace anos que investiga la imagen de la mujer como objeto cliché de la cultura de
masas. En su trabajo, la misma, Sherman adopta diferentes personalidades que,
enmarcadas en composiciones perfectas, ponen en evidencia la naturaleza manipuladora
del medio fotografico y permiten reflexionar sobre la imagen preconcebida.

En una de sus mejores muestras en los ultimos afios, Cindy Sherman se sumerge
para reconstruir el perfil estético psicolégico de la mujer que enfrenta la llegada de la
edad madura. Sherman asume, caracteriza y se apropia de la imagen de la cuarentona,
expresada en formas que van de la nostalgia a la decadencia, de la ironia al ridiculo. No
hay concesién alguna en los retratos que se hace a si misma Sherman: La evaporacion
de la belleza fisica se acentua tras la capa densa de maquillaje. No hay tampoco modelos
de éxito que vender: las cuarentonas de Sherman habitan cualquier casa, caminan por
cualquier calle, anulan el estereotipo de belleza ideal. No obstante, Sherman destaca
también una figura femenina de dignidad, apareciendo también como desafiante y
satisfecha con la imagen proyectada.

El trabajo de Cindy Sherman se remonta a la década de los setentas con los
llamados "Film Stills" (1977), en los que realiza una critica a los estereotipos femeninos
de la época difundidos y asimilados a través de los papeles aspiracionales asignados a la
mujer en el cine hollywoodense la mujer bella e ingenua que suefia con ser. El trabajo de
Sherman es precursor dentro del discurso posmodernista. El uso critico que hace de la
fotografia como medio expresivo define hasta cierto punto su trabajo, al evidenciar la
reproduccién de los estereotipos femeninos a nivel masivo en la revista de moda por
ejemplo.

No soy feminista, pero...

¢Es alivio ante la muerte de algo que, a ojos de la cultura popular, proyecta la
imagen estereotipada de la feminista como lesbiana obsesionada por la politica,
desgarbada, peluda y que odia a los hombres? O quizas sea querer estar a todo:
apropiarse los beneficios y logros del movimiento feminista sin tener que cargar con las
connotaciones negativas contra las que, sin duda, reacciona el 'contramovimiento'
feminista. Los medios han sustituido este concepto univoco de la llamada feminista por
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otro mas diverso: la nena fresca, moderna, la Chica Mala, la Mujer Airada que vomita
obscenidades, la lesbiana chic, la mujer vestida con minifalda y siempre con una copa en
la mano, a la que le encanta que la llamen zorra. Estos estereotipos continuaran
demarcando el concepto de la [postjfeminista, limitandolo, pero sin alcanzar nunca una
definicion precisa de lo que es post-feminismo ni de a quién se le pude aplicar esa
etiqueta. En estos momentos, la post-feminista esta algo -mas en la onda es, desde
luego, mucho mas mala que antes, y ya no es necesariamente mujer.

Ideas de feminismo. . .

“Por mi parte, no comprendo cémo podemos estar en la fase 'post' de una condicion
que, para empezar, no parece haber tenido la suficiente influenciacomo para prevalecer. "

"En lo que al 'post-feminismo' se refiere, no es un término que tenga un significado,
tal como se entiende habitualmente la palabra 'significado'. Es unaconstruccién social. "

El movimiento se asocid con tendencias feministas antiesencialistas en un deseo de
distanciarse de los estereotipos del feminismo esencialista de los 70, es decir del
concepto de la hermandad de las mujeres. Y asi las defensoras del movimiento
expresaban que eran 'post' con respecto a este tipo de feminismo v eran chicas
postmodernas. El debate antiesencialista, esencialista ha dado muchas vueltas y ha
resultado en muchos casos un multo. Pero también ha sido constructivo al reiterar el
feminismo como poalitica y no como etiqueta o forma de designar un estilo de vida."

Muchas feministas, independientemente de su compromiso con la teoria o con los
aspectos politicos del movimiento feminista, mantienen la firme convicciéon de que el
post-feminismo debe rechazarse, argumentando que representa un punto en el tiempo
posterior al feminismo, lo que implicaria el fin del éste, lo que, a su vez, necesariamente
nos llevaria a .a conclusion de que este movimiento no ha logrado las metas que se
proponia.

Julie Ewington dice: una obra s6lo puede convertirse en moderna-feminista Si es
postmoderna postfeminista. El postmodernismo post-feminismo asi entendido no es
modernismo feminismo en declive, sino modernismo feminismo en su origen, y ese origen
siempre es recurrente.
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