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La Sala Mendoza inicia su programacion este afio 2017 con su proyecto mas importante:
el Premio Eugenio Mendoza en su edicion # 14. Un encuentro de carécter bienal

que se mantiene vigente y robusto en tiempos de dificultades locales y globales.
Continuamos asf trabajando por el impulso y proyeccion de nuestros artistas mas jévenes,
apoyando su formacién, revisando y confrontando sus discursos y narrativas a fin de
conocer sus inquietudes formales y técnicas.

En esta oportunidad celebramos esta edicion agradeciéndole a los seis curadores
encargados de seleccionar los proyectos que forman parte de esta edicion,

a saber Emiliano Valdés, Gabriela Rangel, Isabela Villanueva, José Luis Blondet,

Lisa Blackmore y Magali Arriola. Para ellos, nuestro mas profundo agradecimiento

por ser parte de este encuentro de las artes visuales nacionales. A la totalidad de artistas
que enviaron sus proyectos, vayan estas palabras de estimulo que los motiven

a seguir adelante en sus busquedas. El arte es y siempre serd, tanto para los creadores
y espectadores, una via para alimentar, desarrollar y nutrir el espiritu. Finalmente,
agradecer también a Soffa Herndndez Chong Cuy, Luis Lizardo y Eliseo Sierra,
encargados de seleccionar el proyecto ganador de esta edicion.

Nos complace recibir en nuestros espacios las propuestas de los artistas Daniel Medina,
Dianora Pérez, Eduardo Vargas Rico, Esmelyn Miranda, José Joaquin Figueroa,

Katuiska Angarita, Marfa Fabiana Zapata, Paola Nava, Rafael Serrano, Rosa Chavez,
Rosario Lezama y Samuel Yanes. Celebremos este nuevo esfuerzo y para todos,

éxitos y suerte.

LUISA MARIANA PULIDO DE SUCRE
Presidente Fundacion Sala Mendoza




Son tiempos complicados para el pais. Tiempos de penurias econémicas, politicas y sociales, tiempos
de fragilidad espiritual. Pero eso no puede detener la labor de las instituciones. Debemos continuar
trabajando en lo que, buenamente, sabemos hacer. Y acéd estamos, un afio mas, inaugurando la edi-
cion # 14 del Premio Eugenio Mendoza en medio de muchas dificultades. Pero esos inconvenientes
los hemos transformado en desafios. Es por ello que frente al desmantelamiento institucional, ante el
intento de aislamiento y el deseo de borrar nuestra memoria, seguimos trabajado no sélo para for-
talecernos, sino para abrir una ventana al exterior a fin de ofrecerle a nuestros artistas la posibilidad
de que sus proyectos sean revisados por curadores que hacen vida mas alld de nuestras fronteras.

La edicion # 14 del Premio Eugenio Mendoza contindia entonces, en esta oportunidad, bajo la mo-
dalidad de convocatoria abierta que le permite a todo aquel que cumpla con las bases, postular su
proyecto para dar a conocer su linea de investigacion. Recibimos casi un centenar de propuestas que
fueron evaluadas por seis curadores activos en el escenario internacional: Emiliano Valdés, guatemal-
teco, curador jefe del Museo de Arte Moderno de Medellin, Colombia; Gabriela Rangel, venezolana,
directora de Artes Visuales y curadora en jefe de Americas Society, Nueva York, EEUU; Isabela Vi-
llanueva, venezolana, curadora independiente y productora cultural radicada en Nueva York, EEUU;
José Luis Blondet, venezolano, curador de proyectos especiales de Los Angeles County Museum of
Art, EEUU; Lisa Blackmore, briténica, curadora y artista independiente radicada en Zurich, Suiza y
Magali Arriola, franco-mexicana, curadora independiente radicada en DF, México.

Este importante grupo de curadores asumio la responsabilidad de seleccionar las propuestas a partir
de las cuales conformamos el grupo de doce artistas que participan en el Salén. Cada uno de ellos
escogité dos proyectos y asumié el compromiso de escribir los textos curatoriales. De esta manera,
seis importantes especialistas que trabajan en diversos escenarios internacionales toman el pulso ac-
tualizado del arte joven venezolano: conocen nombres, proyectos, discursos de algunos de nuestros
creadores emergentes. Intentamos de esta manera proyectar el trabajo de todos: el de los seleccio-
nados, por supuesto, pero también el de los artistas que no fueron escogidos entre los doce partici-
pantes del Salén. Pero aprovechemos la ocasién para hacer un balance de lo recibido. Tenemos en la
edicion #14 del Premio Mendoza la obra de doce artistas: Eduardo Vargas Rico, Rosa Chévez, Maria
Fabiana Zapata, Rosario Lezama, Jose Joaquin Serrano, Rafael Serrano, Esmelyn Miranda, Paola Nava,
Dianora Pérez, Samuel Yanes, Daniel Medina y Katiuska Angarita. Diez radicados en Venezuela, dos
en el extranjero. Seis son de Caracas, cuatro del interior. Seis hombres, seis mujeres. Las propuestas
de estos doce creadores las podriamos agrupar -en términos generales- en tres categorias de teméti-
cas: la que aglutina mayor nimero de propuestas es la que reflexiona y representa los problemas que
como Venezolanos atravesamos. Y quizé no sea arriesgado afirmar que de la totalidad de proyectos
recibidos, el problema pais es la temética méas trabajada, la que aglutind mayor nimero de proyectos.
Eso es sintomatico, pues expresa un padecimiento. Nos duele el pais, es un tema recurrente que
ocupa las indagaciones estéticas de nuestros artistas. Una segunda categoria se orienta a desarrollar
asuntos de naturaleza ontolégica vinculado al mundo personal, intimo y espiritual de los creadores. Si
bien con menos presencia, temas universales como la ausencia, la muerte y el vinculo tienen un lugar
en el Salon. Finalmente, reflexiones formales que se articulan con los lenguajes del arte también son
motivo de indagacion y estudio en los proyectos seleccionados.

Uno de nuestros objetivos, ya lo dijimos, es difundir y promover a nuestros artistas, proyectarlos mas
alld de nuestras fronteras, pero también es fundamental para nosotros contribuir con nuevas expe-
riencias en su formacion. Es por ello que el ganador disfrutaré de una residencia de tres meses en
el Centro de investigacién y creacién Lugar a dudas, ubicado en Cali, Colombia y de una exposicion
individual en los espacios de la Sala Mendoza en el afio 2018. La responsabilidad de seleccionar la
mejor propuesta estard a cargo del jurado de premiacién conformado por Soffa Herndndez Chong
Cuy, curadora de arte contemporédneo de la Coleccién Patricia Phelps de Cisneros, radicada en Nueva
York pero con fuertes nexos con el mundo cultural de nuestro pars; el investigador y curador Eliseo
Sierra y el artista Luis Lizardo, quienes se reunirén a deliberar una vez se inaugure la muestra.

Posterior a la inauguracién nos toca analizar y evaluar conjuntamente los hallazgos del Salén vy la
metodologfa de seleccion utilizada en esta edicién. Y la invitacién es a eso: a pensarnos, a examinar la
convocatoria. A que participen activamente en los eventos, conversatorios y actividades que progra-
maremos en el marco de este encuentro de las artes visuales. Estamos convencidos que la posibilidad
de reflexionar colectivamente no sélo contribuye a la creacién de espacios de crecimiento, intercam-
bio y entendimiento, sino que se convierte en un ejercicio de tolerancia y respeto frente a las diversas
opiniones y posturas que genera la experiencia de un Salén como el que hoy acogemos en nuestros
espacios. Hoy arribamos a la edicién # 14y nos toca celebrar pero también, insisto, pensarnos. Nues-
tra responsabilidad institucional nos exige este ejercicio que redundard, sin duda alguna, en mejorar
el futuro del Premio Mendoza pero también, y esto es fundamental a la luz de los nuevos tiempos, en
renovar y optimizar nuestra manera de ejercer la ciudadanfa.

PATRICIA VELASCO BARBIERI.



BASES DEL PREMIO EUGENIO MENDOZA
EDICION + 14

El Premio Eugenio Mendoza, creado en el afio 1981 tiene como objetivo brindar un estimulo a los creadores
emergentes venezolanos. Se rige por las siguientes bases:

1. Podrén participar artistas venezolanos residentes o no en el pais o artistas extranjeros, residentes en
Venezuela, menores de 40 afios al dia 03 de Octubre del 2016.

2. Cada artista podré participar con un solo proyecto que presentara mediante un formato que encontrara

en la pagina web www.salamendoza.com El artista debe descargar el formulario, llenarlo y enviarlo con los
recaudos correspondientes a la direccién premiomendoza@salamendoza.com

3. En el formulario se solicitan los datos personales del artista, ficha técnica de la obra asi como la descrip-
cion y conceptualizacion del proyecto. También deberd anexarse un curriculum actualizado, un retrato del
artista y una fotograffa (con una resolucién de 350 dpi) de la pieza. En caso de que la obra no esté finalizada
para la fecha de entrega de los recaudos, el artista puede entregar planos, textos, bocetos de su trabajo o
cualquier documentacion adicional que considere oportuna para la comprension del proyecto. Asi mismo,
debe informar el precio total de la obra en Bs para la negociacién por parte de la Sala. El trato se haré
directamente con el artista y sin intermediarios.

4. El artista debe inscribirse y enviar sus recaudos al correo correspondiente antes del 31 de Agosto de
2016. No se aceptarén proyectos fuera del plazo estipulado.

5. Un jurado compuesto por 6 curadores venezolanos y extranjeros residentes fuera del pais seran los encar-
gados de evaluar los proyectos. Cada curador seleccionara dos artistas y argumentaré la eleccién de ambos
proyectos por escrito. Dicho texto serd publicado en el catélogo de la muestra. De esta manera se lograréa
conformar un grupo de doce artistas para formar parte de la edicién Premio Mendoza # 14.

6. Los curadores encargados de la seleccion de los proyectos para esta edicién son Emiliano Valdés (Guate-
malteco, curador en jefe del Museo de Arte Moderno de Medellin, Colombia), Gabriela Rangel (Venezolana,
directora de Artes Visuales y curador en jefe Americas Society, Nueva York, EEUU), Isabela Villanueva (Ve-
nezolana, curadora independiente radicada en Nueva York, EEUU), José Luis Blondet (Venezolano, curador
de proyectos especiales de Los Angeles County Museum of Art, EEUU), Lisa Blackmore (Britanica, cura-
dora y artista independiente radicada en Zurich, Suiza) y Magali Arriola (Francesa, curadora independiente
radicada en México, DF, México)

7 El'listado de los 12 artistas seleccionados para formar parte de la edicién # 14 del Premio Eugenio Men-
doza serd dado a conocer el dia 03 de Octubre del 2016. No podran participar los ganadores en ediciones
anteriores, mas aquellos que quedaron seleccionados podran someter a consideracion un nuevo proyecto.

8. Para esta edicién del Premio Eugenio Mendoza se establece total libertad de técnicas y formatos. Se
recomienda, sin embargo, considerar las limitaciones logisticas y de espacio de la Sala Mendoza. Aquellos
artistas que tengan dudas sobre este aspecto pueden consultar directamente a la Direccién de la Sala
Mendoza.

9. Las obras sometidas a concurso deben ser inéditas. No podrén participar obras premiadas en exposi-
ciones ni concursos celebrados con anterioridad, ni que hayan sido mostradas en espacios culturales ni
inscritas en otros premios con veredicto pendiente.

10. El artista se compromete a producir su obra y a entregar la documentacion de la misma para el catélogo
de la muestra. Asimismo, se compromete a entregar y retirar las piezas del recinto expositivo.

11. La exposicion de las obras participantes quedard abierta al publico desde enero de 2017, segun el calen-
dario expositivo de la Sala Mendoza y siempre sujeto a cambios por causas de fuerza mayor.

12. Se establece un jurado de premiacién compuesto por tres personas de reconocida trayectoria en el
medio de las artes visuales. La Sala Mendoza no podra formar parte del jurado ni intervenir en las delibe-
raciones. El jurado de premiacion determinara cudl de los artistas participantes serd el acreedor del Premio
Eugenio Mendoza y no podrd declararlo desierto. Tampoco seré posible dividir el Premio entre dos o mas
artistas. Deberéd razonar su veredicto en un texto que serd hecho publico. La obra ganadora pasaré a formar
parte del fondo de obras de la Fundacién Sala Mendoza.

13. El resto de las piezas participantes en la exposicion podran ser vendidas y negociadas por la Fundacién
Sala Mendoza. Los porcentajes de ganancia se dividirdn asi: 50% para la Sala, 50% para el artista. En caso
de ser vendida, el porcentaje correspondiente al artista sera cancelado una vez el comprador pague el mon-
to total. Si la pieza no se vende en el marco de la exposicion, el artista se compromete, previo acuerdo con
la Fundacién Sala Mendoza, a dejarla en sus espacios por un periodo de tres meses una vez se clausure la
muestra, con el fin de intentar venderla bajo los mismos porcentajes acordados en lineas anteriores. Finali-
zado este periodo, el artista se compromete a retirar la pieza de los espacios de la Fundacién Sala Mendoza.

14. Se establece un premio Unico para el artista ganador que consiste en una residencia creativa de tres
meses en Lugar a Dudas, Cali, Colombia. Asf mismo, la Fundacién Sala Mendoza se compromete a la rea-
lizacion de una exposicion individual para el afio 2018 de las piezas desarrolladas por el ganador durante
la residencia. Para esa ocasion, el artista donaré a la Sala Mendoza una de las obras participantes en la
muestra, previo acuerdo con la direccion de la institucion. El resto de las piezas podrén ser vendidas por la
Sala y se disponen los mismos mérgenes de ganancia para ambas partes, a saber, 50% para la Sala, 50%
para el artista.

15. La participacion del artista en la Edicion # 14 del Premio Mendoza supone la aceptacion de las bases
establecidas en este documento. El trato, por lo tanto, sera directamente entre el artista y la Fundacién Sala
Mendoza bajo las condiciones descritas en estas bases. Esto indica que no habrd intermediarios. Cualquier
disposicion que se haya obviado en estas bases serd atendida por la Direccién de la Sala Mendoza.
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EMILIANO VALDES

(Guatemala, 1980) es Curador jefe del Museo de Arte Moderno de Medellin. Hasta hace
poco fue Curador asociado de la 102 Bienal de Gwangju (Corea del Sur) y Co-director

de Proyectos Ultravioleta (Guatemala), una plataforma multifacética para la experimentacion
artistica en Ciudad de Guatemala. Antes de eso fue Curador & Director de artes visuales

del Centro Cultural de Espafia en Guatemala. Ademads, ha trabajado en instituciones

como dOCUMENTA(13)(Kassel), el Museo Nacional Centro de Arte Reina Soffa (Madrid)

y contemporary Magazines (Londres), entre otros. Valdés es arquitecto por la universidad
IUAV (Venecia, Italia) y tiene un posgrado en historia del arte y la literatura hispanoamericanas
por la Fundacion Duques de Soria y el Ministerio de cultura de Espafia. Ha escrito para ArtNexus,
The Exhibitionist, Arte al Dia, y FlashArt, entre otras publicaciones internacionales asf como
para catalogos de artistas y libros especializados. Actualmente desarrolla una exposicion

histdrica sobre el surgimiento del arte contemporaneo en Guatemala que hard parte
de la iniciativa Pacific Standard Time: LA/LA de la Fundacion Getty en 2017.

ARTISTAS SELECCIONADOS
EDUARDO VARGAS RICO

Barquisimeto, Estado Lara.
eduardovargas22@hotmail.com
http://eduardovargasrico.tumblr.com/obra

PROYECTO SELECCIONADO
Sumario (Traducciones, notas y observaciones). 2016.

ROSA CHAVEZ

El Paraiso-Caracas
rosachavez1989@gmail.com
http://rosa-chavez.blogspot.com/

PROYECTO SELECCIONADO
Profundamente humano, 2016




EDUARDO VARGAS RICO

Sumario (Traducciones, notas y observaciones)

Sumario (Traducciones, notas y observaciones) consiste en una serie de ejercicios escultéricos consti-
tuidos por objetos domésticos e industriales, restos de productos comerciales, operaciones formales,
asi como de fotografias, ilustraciones e imégenes de archivo, elementos que lo diferencian de los
proyectos anteriores. Cada unidad escultérica esté conformada por dichos objetos y por un conjunto
de repisas que, como solucién museogréfica, alude a las estanterfas de un supermercado y subraya
el caracter intermedio de los objetos: ya no se trata de productos comerciales, sino de objetos sim-
bélicos en construccion.

A medio camino entre la escultura y el collage, cada construccion refiere un proceso, objeto o con-
cepto del sistema productivo y comercial, asi como del arte mismo. Algunas esculturas conservan la
memoria de objetos que ya no se encuentran en el mercado, y otras hacen patente el simil de cémo el
arte puede ser objeto de produccién industrial y consumo efimero listo para ser adquirido de la misma
manera en la que en una “sana economia” se adquiere una sartén. En un momento en el que la crisis
afecta de manera contundente el acceso a los productos, Sumario (Traducciones, notas y observa-
ciones) se presenta como el resultado de una arqueologia futura que habria explorado la produccion
material en tiempos dificiles.

Los titulos y elementos reconocibles (textos, etiquetas y fotos) de cada escultura subrayan el cardcter
irénico o contradictorio de las piezas a la vez que funcionan como puntos de acceso a un universo
hermético y a la mente del artista-arquedlogo. De igual modo, el aspecto material de las esculturas
genera relaciones que amplifican el discurso sobre los procesos de produccién, comercializacion y
consumo; con el titulo, la imagen y la materia, el artista genera pequefios universos en los que se
discuten las actividades productivas y los oficios domésticos, los objetos cotidianos, el consumo, la
alimentacion, las dinémicas de mercado, la industria y la iconograffa nacional.

Eduardo Vargas Rico trabaja a partir de la resignificacién del objeto producido industrialmente pero, a
diferencia de la tradicién del objet trouvé y de las corrientes escultéricas posindustriales que se dieron
en aflos recientes en América Latina, se apropia del objeto destruido, en desuso, disfuncional, para
hablar no sélo de la cultura material y de la economia de mercado (y sus variantes), sino también de
las crisis que estos sistemas producen, actitud que lo diferencia de la tradicién del objet trouvéy de las
corrientes escultéricas posindustriales que se dieron en afios recientes en América Latina.

Sumario es una obra decisiva en la carrera del artista en cuanto resume gran parte de sus intereses
en una nueva etapa de trabajo donde el objeto es el resultado de pequefias pero contundentes ope-
raciones escultéricas y donde cada objeto se erige como un aforismo sobre la situacion politica de
Venezuela con las implicaciones propias sobre un especifico mundo material, social y artistico.

EMILIANO VALDES
MEDELLIN, 2016




EDUARDO VARGAS RICO

Barquisimeto, Estado Lara.

PROYECTO SELECCIONADO POR EMILIANO VALDES
Sumario (Traducciones, notas y observaciones), 2016
Instalacién. Materiales y objetos diversos.

200 x 350 x 20 cm.

Desde un estimulo notable y nada infrecuente, Sumario (Traducciones, notas y observaciones) toma
como principio de produccion la especulacion, para asi, entonces, capitalizar el caracter especulativo
de una experimentacion inventariada desde la escasez. Un ejercicio de lo econémico que aborta
cualquier iniciativa de burlar la crisis para plantearse, desde ese panorama de incompatibilidades y
contradicciones, como la suma apresurada de miradas dialécticas sobre el objeto en crisis se traduce
en un inventario de notas y observaciones que, mds alld de la denuncia o de cualquier sefialamiento,
se convierte en un comentario sobre el fragmento a pie de pagina

Cada fragmento, forzado por la desproporcion de la reserva y la disparidad del consumo, se instru-
mentaliza como politica econdmica de unos pre-supuestos conceptuales y materiales, expresos éstos
en una lectura que se debate entre la imagen y el objeto para aproximarse a una plasticidad de la
crisis que maniobra desde el detalle y las ausencias. Un marco de enunciacién en donde “el objeto se
replantea su propia relacién con la materia para volverse contingente”. (Torrivilla, 2016).

Hablar de una economia de la forma como método seguido para la traduccién serfa, pues, someter
al objeto a una pérdida de sus contornos -reales y cotidianos- en el intento de penetrar la imagen y
saquear margenes de significados, hundiéndonos, en tanto intérpretes, en una incertidumbre epis-
temolégica que nos enfrenta a la posibilidad de cosificar nuevas relaciones con lo social, lo politico
y lo econémico. “Pero las relaciones estables no necesitan ser relaciones placenteras y ya habia
antes millones para quienes las condiciones de estabilidad equivalian a una miseria estabilizada” (W.,
Benjamin, s/f). Una imagen que se regula entre la vida (til del objeto y la produccién de bienes, no
tanto desde el valor de cambio del mercado, como si, desde el valor representacional de una crisis
que galopa desde la factura del objeto de arte hacia la inestabilidad de objetivos sociales, politicos,
econdémicos y culturales; indice de un inventario que liquida selecciones de interés para el lector.

Eduardo Vargas Rico (Barquisimeto, 1991).

Actualmente estudia Licenciatura en Artes Plésticas en la Universidad Centro
Occidental Lisandro Alvarez. Exposiciones individuales recientes: Sismico (Ga-
lerfa D'Museo, Centro de Arte los Galpones. Caracas, Venezuela. 2016) / Utili-
taria (Librerfa Sala Mendoza. Caracas, Venezuela. 2016) Exposiciones colectivas
recientes: Salon Octubre Joven (Museo de Arte de Valencia. Valencia, Vene-
zuela. 2016) / XlI Salén Nacional de Jévenes Artistas (MACZUL. Maracaibo,
Venezuela. 2016) / Giro Libre (Espacio 5 Galerfa. Valencia, Venezuela. 2016)
/ Selfportrait.Ve (Helsinki, Finlandia. 2016) / Metéforas de la emergencia o las
balsas de la Medusa (Salén Banesco Jovenes con FIA XVIII edicion, Centro de
Arte Los Galpones. Caracas, Venezuela. 2015) / BIPCA Bienal Internacional de
Performance de Caracas (Caracas, Venezuela. 2015) Reconocimientos: Segun-
do premio (XII Salén Nacional de Jovenes artistas. 2016) / Tercer premio (XVIII
Salén Banesco Jovenes con FIA. 2015) / Mencion honorifica (8vo Salén de
Artes Visuales Ciudad de Barquisimeto. 2014)






ROSA CHAVEZ

Profundamente humano, 2016

Profundamente humano es una serie de fotografias a partir de pelicula 35 mm e impresas en papel
fotosensible doblado en patrones geométricos, donde cada hoja esta plegada en concordancia con
la imagen que transporta. El proceso de preparacion del papel se realiza en el cuarto oscuro donde
se dibuja una reticula con las lineas del doblez a seguir; después se imprime la fotografia mediante
un proceso analdgico. A través de esta secuencia de operaciones [dibujo + doblez + impresion] las
piezas de Rosa Chdvez retinen (colapsan) en un mismo cuerpo las estrategias del dibujo, la escultura
y la fotograffa, asi como borran las fronteras entre medios para insertarse en una tradicion fotogréfica
experimental que dialoga con postulados conceptuales -la interlocucion con una obra como 7he
Photograph de Luis Camnitzer, por ejemplo, es ineludible-.

Sin embargo, en la obra de Chédvez no prima el discurso sobre el soporte o la estrategia, pues éste se
incorpora a una serie de preocupaciones que tienen que ver no soélo con las circunstancias actuales
que afectan a Venezuela sino con las implicaciones que trae consigo el entorno del individuo y de
la sociedad. Asi, Profundamente humano se presenta como un retrato parcial y fragmentado, como
nuestra propia mirada de la Venezuela y el mundo de hoy, de su gente y del entorno intimo de la artis-
ta. Pero también de una postura existencial que apunta a la fragmentacion, al rechazo de la eficiencia
como ethos del capitalismo tardio y la reivindicacion de la lentitud, la subjetividad y la ausencia de
definicion como espacios de resistencia.

En ese sentido, el trabajo de Chévez propone el desacato de la tecnologia como postura politica
0 micropolitica, para usar el término foucaultiano. Su uso de métodos analégicos y el rescate de la
paciencia, la observacion y en general un uso del “tiempo dilatado”, como ella lo llama, constituyen
maneras de plantarse ante un mundo vertiginoso e hipertecnologizado. El uso de procesos tradiciona-
les sumados a la experimentacién formal generan pausas en la observacién para proponer una mirada
distinta, més lenta, profundamente personal, sobre la cotidianidad.

Las obras de Profundamente humano son una coleccion de imagenes aparentemente inconexas -
escenas de playa, siluetas de cuerpos sobre una estructura en el horizonte, una calle en Paris y la
instantanea de un recorrido en automavil- que forman parte del universo de la artista en un marco
en el que la observacion se establece como estrategia prioritaria de relacion con el mundo. Dicha
observacion se estructura, literal y metaféricamente, a partir de las reticulas que deforman el papel,
una estrategia que quizés surja de la formacién de Chavez como profesora de dibujo técnico y que
también busca acercar dos tradiciones histéricamente antagénicas -la figurativa y la geométrica- del
arte en Latinoamérica, ayudando asi a superar el pensamiento binario que las ha separado.

En esa indagacion en la que prima la subjetividad, la “bruma” —término de la artista— es un elemento
esencial cuyo resultado visual es la falta de definicion y de foco, al igual que el quiebre de la imagen.
Pero la bruma no es tan solo una cuestion técnica, pues en esta concepcion de la mirada juega un
papel determinante la condicion humana en la cual se hacen patentes las limitaciones de nuestros
6rganos sensoriales, nuestros gustos y prejuicios, asi como nuestras historias individuales: es en la
personalizacion de la imagen, en la ausencia de objetividad, donde reside la intencién artistica en
cuanto confesion de una posicién particular en el mundo.




ROSA CHAVEZ
El Paraiso - Caracas

PROYECTO SELECCIONADO POR EMILIANO VALDES
Profundamente humano, 2016

Serie de 6 fotograffas plegadas, papel RC, pelicula 35mm
Dimensiones variables

Profundamente humano es una serie compuesta por fotograffas de pelicula de 35 mm blanco y negro
proyectadas desde una ampliadora hacia papel fotosensible plegado de 30 X 40 cms. Cada pieza
posee un plegado diferente que se complementa con la imagen. El proceso de plegado del papel se
realiza en un cuarto oscuro de fotografia, en el cual se dibuja por la parte posterior de cada hoja un
plano de lineas de doblez a seguir.

Me interesa la capacidad de advertir capas de realidades que podrian pasar desapercibidas para
la mayorfa de las personas. Me mantengo en presencia activa, atenta a situaciones contenidas en
pequefios fragmentos de la cotidianidad. En esta serie de obras estoy explorando lo profundamente
humano de la relacién orgénico - abstracto; me llama la atencién esos espacios ambiguos en los que
la figura humana y la geométrica se intercambian. También intento superar la hegemonia de la pers-
pectiva euclidiana y la bidimensionalidad de la fotograffa, indagando en formas de producir formatos
alternativos, gracias al plegado del papel. En estas piezas en particular, relaciono la imagen narrativa
de la foto con la estructura geométrica del papel plegado, generando énfasis, gravedad o atencion
sobre éreas especificas.

Rosa Chavez (Caracas, 1989).

Licenciada en Educacion, mencién Dibujo Técnico, Instituto Pedagégico de Ca-
racas. Realiz6 el taller de Microlab Pedagogia y Curaduria, ofrecido por Erick
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y produccién de exposiciones de Deborah Castillo y Erika Ordosgoitti. Actual
Gerente de El Avispero Artist Residency, y Administradora de P3 Plataforma para
Performance. Exposiciones colectivas recientes: Octubre Joven (Museo de Arte
de Valencia. Valencia, Venezuela. 2016) / 1er Festival Internacional de Fotograffa
Analdgica y Procesos Alternativos, PhotoPatagonia (Rio Gallegos, Patagonia, Ar-
gentina. 2016) / Octubre Joven (Museo Jesus Soto. Ciudad Bolivar, Venezuela.
2014) / Bienal Internacional de Arte Contemporaneo (ULA. Mérida, Venezuela.
2014)
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MARIA FABIANA ZAPATA

Depende del concepto de Libertador

Simén Bolivar, Libertador y héroe de la emancipacion de varias naciones sudamericanas en el siglo
XIX, ha sido la figura-mito a quien el Teniente Coronel Hugo Chévez atribuyd la refundacion ideoldgica
de Venezuela en el siglo XXI. Por lo tanto, la imagen de Bolivar ha adquirido un caracter hegemaéni-
co en la psique de muchos de los venezolanos formados bajo la revolucién impulsada por Chavez.
¢Como pensar a Bolivar? se ha transformado en una dificil pregunta que a menudo horada los limites
entre el pasado y el presente y que irremediablemente plantea que pensar en Venezuela equivale a
pensar en Bolivar. Por otra parte, dado que pensar a Bolivar como Libertador de un pasado colonial
al tiempo que refundador de una patria atribulada por las contradicciones entre modernidad y anti
modernidad circunscribe cualquier pregunta que se formule sobre el héroe a un problema doctrinario.
No es, pues, arbitrario que dicha interpelacion casi circular de la historia del pais sirva para que una
joven artista recorte un conjunto de efigies del Libertador que han circulado en la minucia documental
publica. Si bien los sellos postales se produjeron oficialmente en 1840 en Inglaterra, desde entonces
se implementaron en todo el mundo y su emisién publica coincide precisamente con el periodo de
formacion de una “mitologia bolivariana”. Curiosamente la primera estampilla que se produce en el
Reino Unido ostenta la figura de la Reina Victoria mientras que en Venezuela, posiblemente, el primer
sello postal bien pudiera haber correspondido a Simén Bolivar.

El proyecto elaborado y propuesto por la artista Marfa Fabiana Zapata comprende una serie de co-
llages efectuados con efigies de la iconografia bolivariana presente en diferentes sellos postales que
pertenecen a la coleccion filatélica que ella acumulé desde los 12 afios y que interrumpié en algin
momento. Més aun, el proyecto de Zapata abarca la creacion de un delicado dispositivo de presen-
tacion museogréfico adecuado al formato miniatura de la estampilla. La filatelia como la numismatica
son disciplinas de estudio donde la relacion del objeto de estudio se complica con sus valores de uso
y de cambio y los dispositivos de presentacion que se crean para ellos en contextos museograficos.
El proyecto de Zapata incluye este problema en el modo de presentacion de sus collages donde el
vaciado de la efigie del Libertador se reacomoda a retratos de préceres de la emancipacion estadou-
nidense, la escena costumbrista de fabricacion de una hallaca, estampas del Cid, la natividad, entre
otras articulaciones que adoptan sus montajes.

GABRIELA RANGEL MANTILLA
BROOKLYN, NY 2016.
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Piezas individuales enmarcadas
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Pie de amigo metalico
10cmx10c,m

Tabla de madera de pino

10cm ancho 2,50mis de largo.

Sobre esta tabla se dispondran lupas para que el espectador pueda aproximarse a la
obra de forma mas infima y directa
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Depende del concepto de Libertador, 2016
Instalacion. Collage y lupas.

20 x 250 x 10cm

Partiendo del origen etimoldgico de la palabra filatelia formada por dos vocablos griegos: philos, que
significa amante, amor, aficién y atelia, derivado a su vez de ateles, que significa pagado previamente
o pagado de antemano, me cuestiono sobre el significado de este oficio en la actualidad, ese colec-
cionismo de imagenes en miniatura que muestra infinidad de atributos de todos los paises del mundo;
festividades, flora, fauna, rasgos culturales, fechas y un sinfin de representaciones de cualquier nacién,
miniaturas que han sido sustituidas por formatos digitales y que dejan a un lado la accién de hurgar
en esos micromundos adheridos a un sobre.

Intento trasladarme a esa necesidad de comunicacion libre a través de los envios de cartas, en esa
libertad plena de desarrollar de pufio y letra un texto, un recuerdo en alguna imagen postal, un regalo
enviado desde muy lejos para hacer presente algin sentimiento, y me cuestiono sobre circular en
libertad, sobre esa aficién de conocer otros mundos por medio de una pequefia estampa y me pre-
gunto a través de ellos ¢Qué es la libertad en esta nacion? ¢Quién es la libertad en esta nacion? ¢Qué
rostro tiene la libertad? ¢Qué rostro quiso tener esa libertad? ¢Cudntas caras tiene la libertad? ¢Qué
caras quiero que tenga la libertad? ¢éLa libertad fue Simén Bolivar?

Y asi, entre la historia que cuentan cada uno de estos sellos postales y la historia que me trazo para
repensar la libertad, construyo y reconstruyo ese rostro de libertad que tenemos tatuado en el incons-
ciente colectivo venezolano, el “libertador” de América del Sur, y busco transformarlo a partir de otras
naciones, de nuestra propia nacion, de otros pensamientos y de otras imagenes, generando piezas
en pequefios formatos que nos cuestionan sobre ese significado inicial, ese amante, ese amor, esa
aficion, todos conceptos prepagados, imdgenes coleccionadas de una libertad que en la actualidad
solo podemos disfrutar a través de una lupa.

Maria Fabiana Zapata Gonnella (1979).
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seo de Arte de Valencia. Venezuela. 2015). Reconocimientos: Mencién honori-
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Lara, Venezuela. 2007) / Mencién especial. XVI Salén de Arte Héctor Rojas
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ROSARIO LEZAMA

Pausa

Este proyecto comprende un conjunto de pinturas de dimensiones variables, una fotograffa y un libro
de artista que materializan un ejercicio de introspeccién autobiogréfico apoyado en la vida de objetos
que han pertenecido al padre de la artista Rosario Lezama. Por una parte, “Pausa” se centra en la
relacion indicial fotograffa-pintura, donde la transferencia de signos y datos contingentes comporta
alteraciones en la representacion de la imagen. En este sentido, merece la pena recordar la definicion
de indice como representacion o signo que refiere a su objeto no tanto por similaridad o analogia de
éste, ni porque esté asociado con aspectos generales de ese objeto, sino porque esta en conexion
dindmica tanto con el objeto individual como con los sentidos 0 memoria de la persona para quien
sirve de signo. En efecto, los objetos escogidos por Lezama (fotografias y camisas del padre) y la
migracion de representaciones a diferentes medios de lo que ellos evocan en la memoria de la artista
permiten construir un andamiaje seguro para la ejecucion de un proyecto pictérico de gran interés y
potencial poético.

Si bien Rosario Lezama se ha valido de una bateria de recursos de una complejidad tedrica aprecia-
ble para elaborar este proyecto, paraddjicamente, éste se centra en una critica al aparato discursivo
que, segun la artista, mina al arte contemporéaneo, para oponerlo a la necesidad de pensar en formas
meramente visuales: “Estoy preocupada porque siento que actualmente todo puede comunicarse por
medio de cualquier cosa, importa méas tu palabra (discurso) y presencia virtual que la obra... estoy su-
mergida en un hartazgo que sin duda es pasajero, como todo, pero aun asi es muy fuerte. Igual, esta
situacion me ha servido para fijar unos limites claros que me tranquilizan, y que por ahora permanecen
estables: la diferencia bdsica entre palabra e imagen, la palabra evoca y la imagen dada es, ambas
son irreductibles una a otra. Al artista le tocaria preocuparse un poco mds por el como vas a decir lo
que quieres “decir’- esto es las formas- que por el discurso. No olvidar que las formas se explican
por las formas. Estamos mds cerca de crear literatura mediocre que de sumergirnos en los problemas
fundamentales del arte, y no estoy apuntando hacia una vuelta hacia el siglo XX, sino manifestando
que el sobre-discurso de las obras, la dependencia de un texto que el artista debe encargarse de
comunicar, me resulta excesivo (...)"

La narrativa presentada por Lezama en la hoja descriptiva de “Pausa” manifiesta el deseo de des-
lastrar la pintura (el arte) de una discursividad dominante, asimilada por los artistas profesionales e
implementada por los mecanismos e instituciones de legitimacion del arte ad nauseam. Su reto sera
escapar de las trampas logo céntricas sin dejarse atrapar por las seducciones del formalismo.

GABRIELA RANGEL MANTILLA
BROOKLYN, NY 2016.
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Instalacion. Pinturas al 6leo sobre tela y objetos varios.
Dimensiones variables

“Desde hace algunos afios vemos que los valores propiamente pictéricos
vuelven con fuerza. De nada sirve ocultar la cabeza en la arena
fingiendo poder aplicarles criterios semiolégicos y politicos”

Jean-Claude Lemagny.

Recuerdo claramente ese domingo soleado, fui a ver la exposicién de un amigo en una reconocida
galerfa de arte contemporaneo caraquefia. Lliegué un poco tarde y la visita guiada, planificada y am-
pliamente anticipada por medio de las redes sociales, ya habia comenzado. Para mi sorpresa habfa un
numero considerable de publico asistente. El joven artista, con mucho esmero, se forzaba cuidadosa-
mente en explicarnos como cada obra era una expresion clara del pensamiento de un filésofo francés;
la situacion se fue tornando incémoda sobre todo cuando sefialaba y miraba alguna obra invitdndonos
a analizar la evidencia de una absoluta correspondencia lenguaje/imagen, su obra y el texto filosdfico
se correspondian univocamente. Yo notaba su justificado nerviosismo ante esa tarea, el continuaba
hablando y mirando la obra de manera simultdnea, como verificando que la desterritorializacion, la
inmanencia, el ser y todo lo que repetia (que decia el autor que citaba) continuaba presente en el
objeto que se nos presentaba en la sala.

Creo no exagerar al afirmar que no comprendiamos qué querfa decir, nunca supimos como todas
esas palabras se vinculaban con su instalacién. Es una situaciéon que se repite constantemente, pero
¢Coémo no hacerlo? Si al parecer para “pertenecer” al medio del arte, asi sea al @mbito local, debes
construir para acompafiar a tu obra todo un andamiaje discursivo (incluir textos de filésofos preferi-
blemente a George Didi-Huberman, Gilles Deleuze, Michel Foucault y los mds jovenes e inexpertos
a Aristoteles ¢Por qué no?), datos encriptados, conflictos interdisciplinarios, si es posible incluir tér-
minos como “obra colectiva” en tus textos, eso sin duda te garantizard mayor “alcance”. No lo juzgo
o rechazo, yo he participado en esto. Pero se me ha hecho, digamos un poco, més dificil. La pintura,
medio que utilizo principalmente, no se acomoda a la velocidad y a este “comunicar e informar”, a
estos deseos de dirigir al espectador hacia fines determinados.

Esto cada dia se me hace més pesado y hacen de toda la “investigacion” pre-pictérica un proceso
agotador. Estoy preocupada porque siento que actualmente todo puede comunicarse por medio de
cualquier cosa, importa mas tu palabra (discurso) y presencia virtual que la obra... estoy sumergida
en un hartazgo que sin duda es pasajero, como todo, pero aun asi es muy fuerte. Igual, esta situacion
me ha servido para fijar unos limites claros que me tranquilizan, y que por ahora permanecen estables:
la diferencia bésica entre palabra e imagen, la palabra evoca y la imagen dada es, ambas son irreduc-
tibles una a otra. Al artista le tocarfa preocuparse un poco mds por el como vas a decir lo que quieres
“decir”- esto es las formas- que por el discurso. No olvidar que las formas se explican por las formas.

Estamos més cerca de crear literatura mediocre que de sumergirnos en los problemas fundamentales
del arte, y no estoy apuntando a una vuelta hacia el siglo XX, sino manifestando que el sobre-discurso
de las obras, la dependencia de un texto que el artista debe encargarse de comunicar, me resulta
excesivo, por lo menos por ahora.

Esta es mi percepcion actual y ante ella decido responder a esta convocatoria. He preparado un
proyecto para este espacio que contempla cambios en mi proceso pictérico y que me permitan in-
volucrarme més con los recursos formales propios de este medio, que anteriormente han estado
supeditados al tema; anteriormente mis preocupaciones “‘contemporaneas”, pienso, me distanciaron
de las busquedas formales que antes solfa disfrutar, quiero pintar sin la preocupacion extrema y
agobiante de la correspondencia palabra/imagen. Quiero enfocarme en el color, en la composicion,
en la mancha y en los planos. Mantengo mi interés por la imprecision o indefinicion en las figuras y
espacios, asi como también me interesan todas las transformaciones que sufre la imagen fotogréfica
al ser desplazada a la pintura, las cuales son infinitas y siguen sorprendiéndome.

Contintio partiendo de la fotografia como sustrato de la pintura, pero ahf también he buscado un cam-
bio y esto siimplica la temética: esta vez las imagenes tienen un origen familiar, tras la pérdida reciente
de mi padre he decidido archivar nuestra historia, y para ello es imprescindible fijar una memoria, y
qué mejor medio que la pintura dotada de ese cardcter duradero, inmavil y trascendente. La pro-
puesta que he preparado lleva por nombre Pausay es una instalacion que comprende diez pinturas
al 6leo hechas a partir de fotograffas encontradas en la biblioteca de mi padre; un libro de artista con
dibujos y fotografias tomadas por mi de objetos, anotaciones, libros, ropa, entre otros; una fotografia
que seleccione de este conjunto que serd impresa en papel y acompafiara al grupo de pinturas en la
pared. Esta instalacion es una vuelta a una tematica de caracter mas intimo que pienso me permiten
una mayor libertad a experimentar con los recursos formales. Este proyecto busca, dentro del ruido
y la abrumadora velocidad de esta actualidad, de este momento histérico que habitamos ofrecer al
espectador la oportunidad de contemplar imdgenes sin un subtexto pesado plagado de intenciones
extra-estéticas. Pausa es un proyecto llevado a cabo s6lo como respuesta a una profunda necesidad
individual en mi proceso creativo y una necesidad espiritual ante una perdida.

Rosario Lezama (Caracas, 1984).
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JOSE JOAQUIN FIGUEROA

Drawing Archive.

La obra de José Joaquin Figueroa intenta narrar de forma sistemdtica la identidad y experiencia diaria
del artista. A través de pinturas, ceramicas, fotografias, videos, performances y readymades Figueroa
cuestiona temas folkléricos, ideoldgicos y religiosos asi como asuntos de orientacion e identidad se-
xual. Segun el artista, él se “posiciona como un shaman que busca revelar las mascaras de la historia.”

Durante los ultimos cuatro afios Figueroa ha producido un extenso cuerpo de dibujos auto-referen-
ciales que registran sus andanzas y quehaceres que se constituyen en una crénica sistematica de su
cotidianidad y entorno intimo. Los dibujos, que presentan una perspectiva aérea y casi divina, son
realizados por el artista in situ mientras acontecen los hechos que se estén representando, brindando
entonces una documentacion casi etnogréfica de los sucesos. Existe, ademés, una integracion de
texto e imagen en las obras, pues el artista incorpora escritos que identifican personajes, lugares e
incluso frases extraidas de conversaciones que se generan en el momento. Los dibujos se realizan en
publico y con liquidos que ayudan a colorear sus registros (agua de las cataratas que visita, café que
se estd consumiendo mientras se conversa con un mentor o un vino que disfruta en una salida con
sus amistades etc). Hay, por ende, una dimension casi performatica o de happening en el proyecto,
pues las personas a su alrededor comienzan a notar que estan siendo “capturados” en el momento
como con una Polaroid.

En el decimocuarto Premio Eugenio Mendoza, Figueroa presenta una seleccion de dibujos pertene-
cientes a distintas categorias de su archivo permanente, un par de trabajos en otros medios que se
han generado a partir de los dibujos asi como un plano de su muestra en la Sala. En una vitrina mues-
tra seis imdgenes pertenecientes a la serie Canaima realizadas recientemente en el transcurso de una
expedicion de dos dias al Salto Angel. También se exhibe una pintura de las cataratas que Figueroa
realiz6 después del viaje basandose en sus ilustraciones, demostrando asi que el dibujo, ademas
de funcionar como documento que permite una nueva representacion, proporciona una memoria
histérica y es una herramienta de investigaciéon de campo. Continuando con el tema de campos de
agua se exhiben un par de dibujos reproducidos fotogréficamente en alta resolucion. Estas imagenes
son clasificadas por el artista bajo la categorfa de Groundswell'y fueron realizadas en un espacio de
integracion constituido por la comunidad de lesbianas, gays, transexuales y bisexuales localizado
en California, Estados Unidos. Figueroa presenta dos imagenes realizadas con un afio de diferencia
alrededor de un estanque natural ubicado en la comunidad. También hay un dibujo del artista trajeado
de burriquita durante la celebracién de Halloween asi como una escultura en cerdmica del disfraz,
otro ejemplo de cémo a partir de los archivos de dibujos se derivan otras obras realizadas en diversos
medios. Ambos trabajos reflexionan sobre la identidad de género, pues el baile tipico venezolano
caricaturiza el cuerpo masculino al incorpordrsele atributos femeninos. Para el artista es importante
articular y dar visibilidad a una tradicién folklérica qgueer. Estas obras, ademds, manifiestan el tono
divertido y jocoso que caracteriza parte del trabajo de Figueroa.

ISABELA VILLANUEVA
NY, 2016
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JOSE JOAQUIN FIGUEROA

Oakland California. U.S.A

PROYECTO SELECCIONADO POR ISABELA VILLANUEVA

Drawing Archive.

Seleccion para Premio Eugenio Mendoza #14, 2013- en curso
Instalacién. Dibujo, acuarela, técnica mixta

Dimensiones variables.

“El artista es el traductor universal...
Traduccién es transmutacion...

No es copia si no metéfora del original”
Fragmentos re-articulados de

El Signo y el Garabato.
Octavio Paz.

El dibujo ha sido mi principal herramienta discursiva los Ultimos afios. Mis dibujos son realizados
imaginando una perspectiva aérea y extracorpérea que genera un registro vigilante de mi entorno
cotidiano. Mi préctica de dibujo esta en constante evolucion y ha incorporado el uso del texto como
recurso formal siguiendo premisas de diferentes metodologias etnogréficas. Las imégenes resultantes
son tomas panoramicas de larga obturacion que son revelados en situ y en publico.

Los dibujos forman parte permanente de mi archivo y son escaneados en alta resolucion para luego
ser reproducidos, categorizados y diseminados como reproducciones fotograficas. El proyecto tiene
una dimensién de performance ya que el acto de dibujar en publico genera interacciones con los
participantes, especialmente cuando se reconocen dentro del instante documentado. Los dibujos son
coloreados con liquidos pertenecientes al entorno (agua, vino, café...) dando al objeto una dimensién
de reliquia de lo ya pasado. Con el tiempo mi propuesta se ha transformado en una compleja colec-
cion de documentos basados en la translacion y traduccién de mdltiples entornos. En este momento
el archivo contiene mas de mil dibujos organizados en torno a diferentes categorias que se expanden
e interconectan. Categorfas de mi archivo incluyen: dibujos sobre la mesa de la cocina, charlas de
artistas, escapadas a la playa, haciendo etnografia en China, tiempo de meditacién en yoga, mi vida
como estudiante en California...

Aunque conceptualmente mi proyecto representa el archivo en su totalidad, para el Premio Eugenio
Mendoza #14 propongo una seleccion de imagenes pertenecientes a diferentes categorfas de mi ar-
chivo —incluyendo productos derivados de los mismos. La primera serie, bajo la categorfa Groundswell,
espacio enfocado en la creacion e integracion de la comunidad LGBT con la naturaleza localizado en

California, contiene dos dibujos realizados con un afio de diferencia alrededor de un pozo de agua
natural ubicado en ese santuario. Ambas imé&genes seran presentadas como ampliaciones en papel
fotogréfico y enmarcadas en la pared.

La segunda serie de imagenes pertenecen a la categoria Canaima, contiene 6 imégenes realizadas en
el transcurso de una expedicion al parque nacional, presentadas como reproducciones a escala 1:1
en una mesa vitrina. Una pintura derivada de esta experiencia -£/ Mirador- serd enmarcada y presen-
tada en proximidad con la mesa. Por Ultimo, una tercera ampliacién digital que evidencia una accion
que tomo lugar el 31 de Octubre del 2014 alrededor de la tradicion folklérica de la Burriquita serd
presentada en conjunto con una escultura de ceramica realizada como producto de la experiencia. Un
mapa del proyecto serd presentado en sala para unificar la propuesta como unidad.

José Joaquin Figueroa (Caracas, 1986).

Egresado como Ingeniero en Telecomunicaciones de la Universidad Catdlica
Andrés Bello. Estudié Pintura en la Universidad Nacional de las Artes (UNEAR-
TE). Continud sus estudios artisticos en Skowhegan School Painting and Sculp-
ture, The Cooper Union (New York), y en la Universidad de California en Ber-
keley. Exposiciones individuales recientes: Stuck in wonder out forever trying.
Ft. Jessica Robbins. (The Cooper Union. New York, U.S.A. 2014) / Happy Un-
birthday Marco Antonio (Venezuelan-Art Festival. New York, U.S.A. 2013) / Yet
Another Wonderland (The Cooper Union. New York, U.S.A. 2013) Exposiciones
colectivas recientes: The 46th Annual University of California, Berkeley Master
of Fine Arts Graduate Exhibition (Berkerly, U.S.A. 2016) / Constructed, Instead?
Residence (Art Museum BAMPFA. Berkeley, U.S.A. 2016) / With Flying Colors
(Embark Gallery. San Francisco, U.S.A. 2016) / Crank (Southern Exposure. San
Francisco U.S.A. 2015) / Art+Village+City (Shanghai Urban Space Art Season.
Shanghai, China. 2015)



Harily SHENZHEN To  LUAuHaY

MERIIE N




RAFAEL SERRANO

Objeto fotogréfico distendido en suite

Rafael Serrano, fotégrafo caraquefio, ha realizado trabajos en los cuales registra las transformaciones
y la decadencia de espacios tanto habitacionales como urbanisticos. En otros, cuestiona la idea de
archivo como medio de almacenamiento de memoria. También indaga en torno a la representacion
y reproduccién de la imagen fotogréfica. Recientemente, se ha dedicado a explorar los limites de las
imagenes capturadas digitalmente, en particular, revisa lo que el teérico Markus Kramer define como
objeto fotogréfico (fotograffas aplicadas a objetos tridimensionales) y por ende, experimenta con los
procesos fotogréficos y con los soportes de impresion de tinta contemporaneos.

En palabras del artista: “Propongo la posibilidad de concebir la imagen fotografica como un volumen
que interpela al soporte plano y bidimensional de la imagen fotogréfica convencional. En consecuen-
cia, el desarrollo de este objeto que rechaza la “planitud” como forma fotogréfica, se inscribe dentro

del cuestionamiento del sistema de representacion perspectivista, al que la fotografia se ha articulado
hasta casi naturalizarse”

En las obras exhibidas en el decimocuarto Premio Eugenio Mendoza, el artista explora la idea de des-
vincular la fotografia de su realismo y de esa representacion perspectivista. Serrano muestra un trio
de objetos fotogréficos que comparten la misma imagen, pero mostradas de tres maneras distintas
ya que la atencién no esté en lo representado, sino en el proceso de produccion y presentacion. El
fotégrafo decidié mostrar como imagen contenida un plano de sombras porque es lo mds primitivo
o0 arcaico del medio, neutralizando cualquier sensacion de profundidad. Los objetos fotogréficos han
sido impresos en lienzos, material que ademés de hacer referencia a la pintura, llama la atencion del
espectador pues genera brillantez o un juego de luz en la superficie. El artista ofrece variaciones po-
sibles de esa imagen (o registro de luz), busca “desjerarquizar” la forma de presentacion y obliga al
publico a reflexionar y cuestionar los limites del soporte o “cuerpo” fotogréfico.

ISABELA VILLANUEVA
NY, 2016




La propuesta de montaje de esta instalacion, se basa sobre la idea de proponer variaciones posibles
a la manera de estar de esa imagen. Se trata de una desjerarquizacién de la forma de presentacion,
que nos induce a no esperar de ella una forma definitiva. Incluso una vez que esta muestra termine.

2. KRAMER, Markus en La boite de Pandore. Une autre photographie par Jan Dibbets.
Musée d’Art Moderne de la Ville de Paris. 2016 p. 195
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RAFAEL SERRANO

Paris-Francia

PROYECTO SELECCIONADO POR ISABELA VILLANUEVA

Objeto fotografico distendido en suite, 2015-2016
Instalacién. Fotograffa digital/impresién de tinta sobre lienzo.
Dimensiones variables Rafael Serrano (Caracas, 1977).

Sociélogo de la Universidad Catélica Andrés Bello. Maestria en Teorfa e Historia
del Arte. Universidad Central de Venezuela y Master 2 Fotografia y Arte Con-
temporaneo. Universidad Paris 8. Exposiciones individuales recientes: Final Feliz
(Centro de Arte Los Galpones, Galpén 18. Caracas,Venezuela. 2013). Exposicio-
nes colectivas recientes: Infiniment humain (Maison de la Photographie Robert
Doisneau. Paris, Francia. 2016) / Panoramica (Arte Emergente en Venezuela
2000-2012. Sala Tac. Caracas, Venezuela. 2014) / Codex (Wattis Institute for
Contemporary Arts. San Francisco, Estados Unidos. 2014)

Este proyecto estd orientado hacia la investigacion de los procesos digitales de produccién de imé-
genes. Presta particular atencion a la creacion de fotografias con tecnologia digital y a la experimen-
tacion sobre los procesos y los soportes de impresién de tinta contempordneos, con la intencién de
ahondar plésticamente sobre la idea concebir la imagen fotografica como un volumen que interpela al
soporte plano y bidimensional de la imagen fotogréfica convencional.

En consecuencia, el desarrollo de este objeto fotografico que rechaza la planitud como forma foto-
gréfica, se inscribe dentro del cuestionamiento del sistema de representacion perspectivista, al que
la fotografia se ha articulado hasta casi naturalizarse. Esto al punto de que la afirmacién de que “los
principios que presiden la construccién de una cdmara fotogréfica estan ligados a una nocién con-
vencional del espacio y de la objetividad, elaborada antes de la invencién de la fotografia y a la cual
la mayoria de los fotégrafos no han hecho sino conformarse™’, se mantiene més vigente que nunca.

Si la pintura moderna se desvinculd de la representacion perspectivista y de su realismo, la fotogra-
fla no ha hecho més que afianzar este paradigma de representacion occidental, tan asociado a la
supuesta capacidad de informar visualmente de manera objetiva. Gracias a la democratizacién de
la tecnologia fotogréfica, hoy més que nunca el mundo se representa visualmente seguin el modelo
perspectivista.

Para evocar el caracter foto/grafico de la pieza, la imagen contenida en ella, muestra diferentes in-
tensidades de luz proyectadas sobre un muro que fotografié frontalmente para neutralizar cualquier
sensacion de profundidad, que pudiera provocar el programa de fabricacion de la camara. Se trata de
un registro de luz que hace un llamado a los principios fundamentales de la Iégica fotogréfica, dentro
de las tecnologias contemporaneas de hacer imagen. El referente de esta imagen no es el aspecto
mds importante de este trabajo, puesto que la atencién ha sido desplazada hacia el proceso de
produccion y presentacion de la pieza, con la intencion de ahondar pldsticamente sobre el concepto
de objeto fotogrdficc?, a saber, una transformacion indicial-tecnoldgica de un referente (input) en un
objeto (output).

1. DAMISCH, Hubert. La Dénivelée. A [ épreuve de la photographie. Seuil 2001 p. 22.







JOSE LUIS BLONDET

es curador de proyectos especiales del LACMA (Los Angeles County Museum of Art),
donde organiza exposiciones y comisiona proyectos de performance y programas publicos.
En el LACMA ha organizado exposiciones como Compass for Surveyors (2013),
Various Small Fires (2015) y EI mito de lo singular (2015), originada a partir de un ciclo
de performances de la artista Liz Glynn. Como curador independiente, Blondet organizé
El rayo que cayd dos veces en el mismo sitio, (2014) en las ruinas de un convento

en La Antigua, Guatemala (Concepcién 41) y méas recientemente la muestra

[SIC] (2016-19) con la coleccion del CAPC- Museo de Arte Contempordneo

de Burdeos, Francia. Actualmente es uno de los curadores del LACMA participando

en la iniciativa del Getty, Pacific Standard Time. LA/ LA (Los Angeles/ Latin America),
en el 2017 Con anterioridad, Blondet trabajé en la Dia Art Foundation (Nueva York),

el Museo de Bellas Artes de Caracas y la Universidad Central de Venezuela,

donde fue profesor de la Escuela de Letras.
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esmelynmiranda@gmail.com

PROYECTO SELECCIONADO
Julio/Agosto 16, 2016

PAOLA NAVA

paolacnava@gmail.com

PROYECTO SELECCIONADO

Embocamiento, agosto 2016




ESTO ES UN CLIMA.
ESMELYN MIRANDA Y PAOLA NAVA.

“Esto te asfixiard” le advierte Sol a su hijo en la obra Animales Feroces de Isaac Chocrén. “Esto. ..
iesto no es un pais! iNo lo es! iEsto es un clima! iUn clima célido, pegajoso, humedo, malsano!” Y lo
decia en 1963.

Desde hace ya casi una década, Esmelyn Miranda emprende excursiones a la ciudad, en bicicleta o
andando, para identificar y recolectar materiales que luego incorporard en sus pinturas. Lo hacia en
Meéxico y lo hace ahora en Valencia o Caracas. Recientemente, se ha interesado en las bolsas plésticas
usadas en mercados y le ha tocado negociar la materia prima de sus obras con bachaqueros y reven-
dedores. Julio/Agosto 16 es un atado de bolsas que el artista consiguié durante dos meses durisimos
de la crisis de distribucién alimentaria en el pais. El titulo alude objetivamente a la fecha de recoleccién
del material pero también al impulso de organizar y catalogar estos despojos. Una paradoja de este
calendario es que archiva las sobras para mentar la escasez.

JuliosrAgosto 16 es una pintura rectangular de casi un metro de largo El colorido de las capas internas
es visible solo desde los costados y los bordes de la obra pues la Ultima capa esta hecha de fragmen-
tos de bolsas blancas. Para darle unidad a este archivo y definir su volumen, Miranda ha atado cuida-
dosamente un cordel blanco y negro sobre las bolsas dibujando con él una cuadricula. Al invocar la
cuadricula blanda, Miranda alinea su proyecto con el pensamiento sobre la abstraccion en Venezuela
(Eugenio Espinoza, Héctor Fuenmayor, Magdalena Ferndndez y algunos mas) .

¢Cémo se llama el cruce entre un aire acondicionado y una planta, entre un clima artificial y un cha-
guaramo? Embocamiento, sugiere Paola Nava. Cuenta la artista marabina que en su ciudad natal esta
palabra se emplea no solo para nombrar la accion de verter o trasvasar sino también para nombrar un
paro respiratorio. Embocamiento, en el diccionario, designa el pase de una sustancia de un cuerpo a
otro pero en el giro coloquial de una de las regiones méas calurosas del pais, designa también la asfixia,
el fallo de este intercambio.

En su escultura Embocamiento (2016), Nava conecta literal y toscamente un aire acondicionado y un
chaguaramo plantado en una bolsa pléstica. El aparato, disefiado para mostrar solo un lado al interior
de la habitacién, es presentado por Nava sobre un armatoste de madera en medio de la sala, como
un improvisado tétem del que cuelga una manguera y un cable. El agua condesada en el aparato
encendido es el Unico riego que recibe la palma. El ineficiente traspaso de energia —del tomacorriente
al aparato a la planta- muy probablemente no sea suficiente para el desarrollo saludable del chagua-
ramo. A pesar de cierto aire clinico -un ser vivo conectado a una maquina-, laimagen es mas cercana
a laagoniay a la asfixia que a la supervivencia.

Gran parte de la obra del artista aleman Joseph Beuys se enfocé en la acumulacion, circulacién y
transferencia de energfa, no solo de manera simbdlica sino también material. Lemon Light/Capri Bat-
tery (1985), un mdltiple realizado en la isla de Capri durante el Ultimo afio de su vida, consistia en un
bombillo conectado a un limén a través de un sécate. El limén generaba energia suficiente para una
luz breve y tenue. Hay quienes vieron en esta obra la celebracion de la luz y el clima del Mediterréaneo,
la esperanzadora relacion entre naturaleza, arte y tecnologfa. Otros, en cambio, vieron en esa luz 4cida
el destello agdnico de una utopfa sin vida ni brillo que se desvanecia.

JOSE LUIS BLONDET
LOS ANGELES, NOVIEMBRE 2016
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Valencia. Edo. Carabobo

PROYECTO SELECCIONADO POR JOSE LUIS BLONDET
Julio/Agosto 16,2016

Bolsas plasticas apiladas, cordones

77 x 105 x 77 cm

Es persistente, para mi, la duda sobre el medio y los materiales apropiados para traducir el momento
que se habita, sus circunstancias y la historicidad de lo que socioculturalmente acontece, hechos cri-
ticos para ser revisados y reflexionados. Por eso, considero que es importante la reunién y seleccion
de objetos con carga referencial, materiales que definen los hechos desde su posicién activa.

Busco a partir de esta duda producir imagenes y objetos desde una perspectiva del residuo, utilizar
la materia residual como informacién y con ellas aludir a la idea de memoria colectiva afectada por la
precariedad de la crisis. Trabajar con materiales pertenecientes a este contexto también me acercan
de alguna manera a temas antropoldgicos; estos elementos fisicos son contenedores de diversas y
especificas experiencias en tanto son resultados de interacciones sociales.

La eleccion del material es también la eleccion del espacio de referencia y por ende la eleccién de
los signos. Bolsas recogidas e intercambiadas en los espacios de venta de mercancia regulada, em-
paques y envoltorios involucrados en la venta y trueque de alimentos, son la materia que utilizo para
armar esta obra. El resultado estético esta ligado al tiempo de recoleccion, asi lo que se recogié en
una semana determinada, termina siendo la tonalidad y estructura la obra.

Este fardo de bolsas es producto de la recoleccion entre la primera semana de Julio y la segunda de
Agosto, periodo de mayor crisis en lo que va de afio.

Esmelyn Miranda (Valencia, 1977).

Realiz6 estudios de arte puro en la Escuela de Artes Plasticas Arturo Michelena,
Valencia, Estado Carabobo, Venezuela. Participé en el taller de Arte Accion en el
Museo Universitario del Chopo, México D.F. También estudio fotografia en la Es-
cuela Activa de Fotograffa, México D.F. asf como elaboracién y restauracion de
libros. FA.R.O de Oriente México. Exposiciones individuales recientes: Elogio del
Gesto (Museo de Arte Valencia. Valencia, Venezuela. 2013) / “Registro” (Centro
de Bellas Artes. Maracaibo, Venezuela. 2013) / Segundo uso informal (Carmen
Araujo Arte. Caracas, Venezuela. 2013) Exposiciones colectivas recientes: Arco
Madrid. Seccién libros de artista ‘As Tables are Shelves’ (Carmen Araujo Arte Li-
bros. Madrid, Espafia. 2015) / Indeterminaciones (Carmen Araujo Arte. Caracas,
Venezuela. 2015) / 4ta edicion de MASQUELIBROS Feria (Carmen Araujo Arte
Ediciones. Madrid, Espafia. 2015) / Feria ArteBA. Seccién “Isla de ediciones”
(Carmen Araujo Arte Ediciones. Buenos Aires, Argentina. 2015) Reconocimien-
tos: Seleccion para el premio ART-Libris de libro arte (Madrid, Espafia. 2016) /
Mencién honorifica. Il Salén de Dibujo (Cojedes, Venezuela. 2007)






PAOLA NAVA
Maracaibo, edo. Zulia
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Instalacion. Madera, planta, aire, manguera.
Dimensiones variables

La obra consiste en una pseudo-escalera de madera que sostiene un aire acondicionado, dicho aire
estard encendido y realizaré un ciclo de condensacion por el cual el agua que arroja de ese ciclo sera
direccionada a la planta por medio de una manguera. Dicha agua es la que le permitird a la planta
seguir creciendo y brindando oxigeno.

Se conoce como embocamiento aquella accién que consiste en “Meter por la boca algo”. Sin em-
bargo, en Venezuela es un término conocido para decir que alguien sufrié un paro respiratorio. Por
ejemplo: “Cheo murié hace dos afios de embocamiento”. Dicha dualidad lingtistica donde la imagen
que se transmite a través de la palabra se contrapone al significado de la misma, habla de una socie-
dad que, desde siempre, ha buscado en la no-realidad un refugio, una sociedad que crey6 en lo que
escuchaba sin preguntar y se construyd asi misma instintivamente.

¢Qué serfa de Maracaibo sin el aire acondicionado?

El proceso de desarrollo Marabino fracasé cuando dejé de asumirse la naturaleza selvética de la
ciudad. Con el boom petrolero Maracaibo fue un lugar de embocamiento (todo el mundo queria
introducirse e introducir objetos) y, con esto, llegé el aire acondicionado a la ciudad.

El uso del aire acondicionado se convirtié en una necesidad. La tecnologia nos cerré. La imagen del
hombre sin aire (embocado) representa a la Maracaibo del aire acondicionado, la Maracaibo que sus-
tituyd su condicion natural por una adquirida y que, sin saberlo, se cerrd ante su propia circunstancia.

El entorno como factor modificador de circunstancias.

En la actualidad, en Maracaibo se dej6 de respirar un aire que no fuese el condicionado. Padecemos
de embocamientos constantes porque necesitamos de un aire con condicién. Maracaibo, con el paso
de los dias, se convierte en una ciudad cada vez més érida. Las casas de techos altos y grandes ven-
tanas son tan solo un recuerdo de un intento de civilizacion real.

Respondimos a una arquitectura extranjera, a una sociedad extranjera. No existe vegetacion y por lo
tanto no existe aire (sin condicién) para respirar. Los Gltimos afios el occidente del pais se ha visto
afectado gravemente por una crisis eléctrica de la cual no se termina de saber su razén, dicha crisis

ha traido como consecuencia un “racionamiento eléctrico” el cual dejé al interior del pais paralizado
por turnos horarios de 2 y 4 horas.

Ante tal crisis el uso del aire acondicionado se convirtié en un eje constante de preocupacion y de
pensamiento. Sin aire la mayoria de la ciudad no funcionaba, no habfa luz pero eso no preocupaba,
preocupaba mucho més el aire. La planta como elemento creador de oxigeno es un recurso casi
inexistente en la ciudad. Para finales del 2015 Maracaibo requerfa mas de tres millones de arboles
para poder compensar todas las alteraciones climatolégicas. Entre ellas, las altas temperaturas. El aire
acondicionado se muestra como elemento condicionador. Es una retérica que convierte el agua del
aire en el oxigeno de la planta. El aire falso que consumimos genera el agua que termina desembo-
cando en una planta.

Paola Nava (Maracaibo,1994).
Comunicadora social de la Universidad Rafael Belloso Chacin. Exposicion in-
dividual reciente: Obstruccién (Consultorio-Rota. Maracaibo, Venezuela. 2016)
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LISA BLACKMORE

(Reino Unido, 1981) es Doctora en Estudios Culturales Latinoamericanos

(Universidad de Londres, 2011) donde fue becaria del Arts & Humanities Research Council.

Su investigacion se centra en la modernidad en América Latina, y sus manifestaciones

en el espacio, la cultura visual, la politica y la memoria. Actualmente es Investigadora Postdoctoral
en la Universidad de Zurich, Suiza, antes de lo cual fue profesora de la Universidad Simén Bolivar,
la Universidad Central de Venezuela, y la Universidad de Leeds, Reino Unido. Ha publicado
ampliamente en revistas arbitradas internacionales y su primer libro monogréfico Spectacular
Modernity: Dictatorship, Space, and Visuality in Venezuela 1948-1958 saldra con la University

of Pittsburgh Press en 2017. También es co-editora de un libro sobre El Helicoide y una coleccion
de ensayos sobre la cultura y politica en la era de Chavez. Ha trabajado como curadora
independiente de diversos proyectos expositivos y critica de exposiciones diversas para revistas
especializadas como ArtNexus 'y Art News.
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Arqueologia poética de un distanciamiento




EXTRACCIONES SENSIBLES

En su trabajo sobre memoria y visualidad, Georges Didi-Hubermann plantea que lo importante no es
tener una representacion completa de los hechos, sino images malgré tout. documentos visuales que
a pesar de sus lagunas estimulan la imaginacion'. Los vestigios visuales y su soporte material detona-
ron una renegociacion de la mirada que se abre a un proceso activo de sentir, reconstruir, recordar. En
El'Libro Dorado (2016) de Dianora Pérez, ocurre algo similar. Pérez confronta la poca visibilidad y falta
de datos concretos sobre la minerfa ilegal en el Estado Bolivar, extrayendo y recopilando de medios
impresos y digitales locaciones de yacimientos de oro, datos de masacres, y politicas mineras fallidas.
Pero, aunque basado en esta labor de investigacion, éste no es un libro que expone evidencia clara a
primera vista, sino un archivo ciego que pone en escena un conocimiento precario. La combinacion
del braille y el texto impreso con sellos de caucho establece un codigo doble que desplaza la vision
e incorpora el cuerpo en el acto de ver-leer informacién que no se da plenamente. En esta operacion
casi forense, surge la pregunta de cémo hacer memoria si se carece de evidencia clara. ¢Qué hacer
cuando los hechos no son visibles? En Venezuela, estos interrogantes no son nuevos. Sélo falta re-
cordar el Libro negro de la dictadura (1952), compilacion clandestina de listas de presos politicos y
abusos de la dictadura militar para tener el precedente de otra publicacién que se movia entre las
tinieblas, reuniendo datos en retazos de papel. Como parte de una trilogfa de libros de Pérez —que
incluye £/ Libro Rojoy El Libro Blanco, que recopilan, respectivamente, nombres de presos del SEBIN
y victimas de violencia politica de afios recientes—E/ Libro Dorado también comienza a ensamblar una
historia que se sabe fragmentaria, llena de /acunae. De espaldas a las miticas y duraderas profesias
de El Dorado, Pérez construye un archivo de penumbras y ausencias: donde los paisajes mineros son
vacios oscuros, convertidos en escena de crimen.

Si el paisaje moderno es una construccion inherente al ocularcentrismo, donde el punto de vista
elevado y la medicion racional ordenan el espacio para hacerlo legible, Arqueologia poética de un
distanciamiento (2016) de Samuel Yanes genera una situacion para repensar esta légica. Este mon-
ticulo de arena desarticula y desafia la configuracion del espacio al darle protagonismo a un mineral
fragmentado que siempre se destina a convertirse en otra cosa: el concreto. La arena lavada es el
agente aglutinador de este material moderno por antonomasia. Convencionalmente, es extraida de la
superficie de la tierra, desprovista de impurezas, y luego mezclada con el cemento para moldearse en
formas fijas que desaffan la gravedad y el tiempo. Pero aqui, precariamente amontonado, su materia

multitudinaria conserva una presencia mas informe: un volumen que no promete estabilidad, sino el Q
riesgo constante del desplome, del deslizamiento. Abre, asi, una instancia donde cuerpo y materia ()
se tensan, donde la arena se manifiesta como “materia vibrante” en vez de inerte?. Por sutil que sea, V
el enredo de poder ocular y presencia material que se presenta en Arqueologia poética de un distan-

clamiento convoca un horizonte real: el de un desarrollismo tenaz donde la I6gica extractivista busca [[
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ganancias rdpidas a costo del expolio de la naturaleza. Al pensar este talante extractivista, Heidegger ) 2
criticé precisamente su expresion visual: la pretension del hombre moderno de configurar el mundo

como imagen y ubicarse en su centro®. En su rechazo a la extraccion e instrumentalizacion de los

recursos naturales, persiguid otro pacto con el entorno: un habitar donde se cultiva y protege lo ma-

terial. El monticulo de Yanes pareciera dar lugar para especulaciones parecidas. Como forma precaria,

se erige como /ocale en potencia, un punto de vista sin guion, desde donde, tal vez, se atisbe otro U

modo de enfocar el entorno.

N—

N

1. Georges Didi-Hubermann, /mages malgré tout (Paris: Minuit, 2004).

2. Jane Bennett, Vibrant Matter: A Political Ecology of Things (Durham: Duke University Press, 2010).
3. Ver en particular “Bauen Wohnen Denken” (1951) y “The Question Concerning Technology” en:
Martin Heidegger, The Question Concerning Technology & Other Essays, trad. William Lovitt
(Londres: Garland, 1977).

LISA BLACKMORE
SUIZA, 2016



I Dianora Pérez (Caracas, 1981).
Disefiadora gréfica egresada del Instituto Universitario de Tecnologia Industrial
Rodolfo Loero Arismendi de Caracas, y Magister, Mencién Artes Plasticas Uni-
versidad Pedagégica Experimental Libertador de Caracas. También realizé un
Diplomado en Editorial en la Escuela de Letras de la Universidad Central de
Venezuela. Actualmente es profesora en la Catedra de Disefio Gréfico del pro-
grama de Dibujo Técnico del Departamento de Arte del Instituto Pedagdgico de
Caracas Exposiciones individuales recientes: Muerte materia y transformacion
como un lenguaje estético del deterioro. (Caracas, Venezuela. 2015) / La Caja
de los Suefios (Galerfa La Tertulia del Arte. Miranda, Venezuela. 2014) Exposi-
ciones colectivas recientes: X Edicion Salén Octubre Joven (Museo de Valencia
- Venezuela. 2016) / 3ra Bienal de grafica en homenaje a Alirio Palacios (Museo

DIANURA PEREZ MUNTI I.I.A del Disefio y la Estampa Carlos Cruz Diez. Caracas, Venezuela. 2016) / 40° Na-

cional de Arte Aragua (Aragua, Venezuela. 2016 - 2015) / Salén Juan Lovera
Caracas.

(Consejo Municipal. Caracas, Venezuela. 2015)
PROYECTO SELECCIONADO POR LISA BLACKMORE
El Libro Dorado, agosto 2016
Grabado (escritura Braille) Impresion tipogréfica (sello de goma).
Libro: 21 cm x 16 cm (alto por ancho) 102 pags.
Caja: 25.5 x 20.5 x4.5 (alto, largo, ancho)
Guantes: Talla XL

La pieza presentada es un libro de artista, que forma parte de una coleccién personal que recoge la
memoria de algunos hechos violentos ocurridos en Venezuela durante las Gltimas décadas y que de
ninguna manera se han presentado como data.

La coleccion cuenta con El Libro Rojo, dedicado a todos los presos que se encuentran en el Sebin;
El Libro Blanco, dedicado a todos los muertos victimas de las acciones politicas desde el 2002 hasta
el 2016. Y el aqui propuesto, El Libro Dorado, el cual es producto de la constante investigacion sobre
los problemas que ha generado la explotacion ilegal del suelo del Estado Bolivar. Ya que no existe una
data oficial de muertos, ni de yacimientos explotados en Venezuela, la informacion presentada se basa
en las noticias diarias divulgadas en medios digitales o impresos.

El Libro Dorado promueve la lectura entre videntes - invidentes (dependientes entre si) ya que a lo
largo del libro se combina el braille con la impresion tipografica. La primera sensibiliza al lector y la
segunda hace visible la ostentosa violencia.

El Libro Dorado esté dividido en tres partes en las que se presentan algunas masacres y hechos
violentos desde el 2006 hasta el 2016; una lista por municipios de yacimientos mineros, ubicados
tanto en tierra como en las diferentes cuencas de los rios del Edo. Bolivar, y en la tercera parte se
mencionan las politicas mineras fracasadas.

En fin, este es un libro dorado no por el esplendor del oro, sino porque éste es el color del poder, de
la permanencia y de la violencia que reina en el Estado Bolivar a través de las balas.






SAMUEL YANES

Caracas

PROYECTO SELECCIONADO POR LISA BLACKMORE
Arqueologia poética de un distanciamiento
Site-Specific

Instalacion/ Arena lavada

Dimensiones variables

“La geografia es el azar inmovilizado en su trénsito incesante. ¢Cuénto per-
dura un paisaje, una especie, una tradicion ritual, una nacién, un mapa?"’
José Balza

Nuestro tiempo reposa en los cambios de la tierra, en el movimiento incesante de la materia que nos
sostiene. Todo amanecer y todo anochecer acumula un registro de arena, una delicada anotacién de
tierra ya compacta por nuestro propio olvido. Este rastro casi invisible, que a todos compete, parte
de un tiempo cuando aun lo uno no era un ente separado de lo otro, y humano, animal o materia
formaban un solo cuerpo. Entre las fibras de aquella experiencia humana primordial, el monticulo
aparece como un punto de referencia, un hito, una premonicién de diferenciacion. Apilar superficies
habitables marcé nuevos limites, definié otros espacios; presencias que inauguraron una experiencia
en la vida del hombre.

El monticulo se eleva desde otro tiempo, desde otra disposicién. Crear un monticulo es nombrar una
presencia antigua para dejarla resonar en el espacio, cuerpo conformando un territorio, gesto simbé-
lico espacial que dinamice una experiencia. Dice Ida Gramcko: “Porque el remo no define los rios. El
remo solamente es bafiado. Y lo que bafia sigue siendo oscuro. Sélo tenéis la sugerencia, la sombra
susurrante de una seda. Sélo el rumor. La gufa.2. Aqui se presenta una exploracién vincular: entre-
sacar del suelo un ademdn, un gesto de la tierra como invitacion a reconocerse en el pulso de fibras
antiguas. Testimonio de un silencio acuerpado entre la materia en reposo que ha querido expresarse
y, por tanto, trascender en la configuracion sensible del habitar.

1. CUNILL GRAU, Pedro. Geohistoria de la sensibilidad en Venezuela.
2. GRAMCKQO, Ida. Poética.

Samuel Yanes (Caracas, 1988).

Licenciado en letras de la Universidad Central de Venezuela. Exposiciones indi-
viduales recientes: Cimiento (Galeria Espacio Monitor. Centro de arte Los Gal-
pones. Caracas, Venezuela. 2016) Exposiciones colectivas recientes: Intervalo
Corpéreo (XI Salén Nacional de Jévenes Artistas. Museo de Arte Contempora-
neo del Zulia (Maczul). Maracaibo, Venezuela. 2015)






MAGALI ARRIOLA

es critica de arte y curadora independiente. Fue curadora de la Fundacion Jumex Arte
Contempordneo entre 2011y 2014, en donde curé exposiciones de artistas como James Lee Byars
(co-curada con Peter Eleey y co-producida con MoMA-PS1), Guy de Cointet y Danh Vo,

asi como exposiciones colectivas con piezas de la coleccion. Fue curador en Jefe del Museo
Tamayo entre 2009 y 2011 en donde curé exposiciones y proyectos de artistas como Roman
Ondék, Joachim Koester, Claire Fontaine, Adrid Julia y Julio Morales. Entre sus proyectos
independientes destacan E/ dulce olor a quemado de la historia — 82 Bienal de Panamd (2008);
Prophets of Deceit (Wattis Institute for Contemporary Art, San Francisco, 2006); What once
passed for a future, or The landscapes of the living dead (Art2102, Los Angeles, 2005);

Cdmo aprender a amar la bomba y dejar de preocuparse por ella (CANAIA,

México DF / Central de Arte at WTC, Guadalajara, Mexico, 2003-2004); Coartadas

(Mexican Cultural Institute, Paris /Witte de With, Rotterdam, 2002). De 1998 a 2001 fue curador

en jefe del Museo Carrillo Gil en la ciudad de México, y fue curadora invitada del Wattis Institute
for Contemporary Art en San Francisco en 2006. Arriola ha escrito para libros y catdlogos

y ha colaborado para revistas como Mousse, Manifesta Journal, Afterall and

The Exhibitionist, entre otras.

ARTISTAS SELECCIONADOS
DANIEL MEDINA

danielmedinabalbas@gmail.com

PROYECTO SELECCIONADO
De la serie Ficcion postal 2015, 2016

KATIUSKA ANGARITA

katiuskaangarita @gmail.com

PROYECTO SELECCIONADO

Himno Nacional - Partitura para Orquesta




DANIEL MEDINA

De la serie Ficcion Postal 2015, 2016

La serie Ficcion postal (2015) ofrece una mirada critica sobre el imaginario moderno latinoamericano.
En ella, Daniel Medina utiliza postales de época que retratan lugares emblematicos de la arquitectura
venezolana que alguna vez se pretendié inmortalizar en un instantaneo fotografico y que, al retratar
un momento histérico preciso -asi sea en forma anecddética-, exhiben en forma un tanto paraddjica
su propia caducidad. Al intervenir dichos soportes por medio de pliegues e incisiones para darles
volumen, Medina recupera algunas de las caracteristicas formales del funcionalismo moderno, como
lo son la serialidad, el geometrismo y la abstraccion, para cuestionar la manera en que dichos rasgos
estéticos se fueron imponiendo en nuestra cotidianeidad.

Reflejos y transparencias de superficies sobrepuestas y enlazadas juegan con deformacion de las
imagenes para poner en tela de juicio el pragmatismo arquitecténico y la funcionalidad urbanistica, asf
como la ideologia de progreso que les acompafa. Existe en la obra un cuestionamiento implicito de
este legado pues, como lo dice su titulo, pareciera a veces proyectarse como una quimera. Sin em-
bargo, se trata menos de un cuestionamiento de la realidad, que de sacar a flote la ilusion estética del
modernismo y de su implementacion fallida; un planteamiento a través del cual Medina dice indagar
en la fragil frontera que separa de persistencia y resistencia de la tradicion moderna en el contexto
latinoamericano.

MAGALI ARRIOLA
MEXICO, 2016

KATIUSKA ANGARITA

Himno Nacional - Partitura para Orquesta, 2016

En 1952, 4'33” de John Cage se presentaba como una composicién musical en tres movimientos
que instrufa a sus intérpretes no tocar ninguno de los instrumentos por toda duracion de la obra. La
pieza planteaba una disyuntiva en cuanto a su significado: Mientras que para una trataba del silencio
que la partitura imponfa a sus interpretes, buscaba sacar a flote cada uno de los sonidos aleatorios,
murmullos ordinarios y ruidos azarosos que se infiltraban en dicho silencio, y que adquiririan un papel
protagdnico ante la audiencia.

La pieza Himno Nacional — Partitura de Orquesta de Katiuska Angarita plantea una disyuntiva similar.
Al remover todas las notas musicales que componen al himno nacional venezolano de una partitura
para conservar Unicamente las anotaciones que se refieren a las pausas y silencios, Angarita concibe
un espacio de reflexién acerca de la Venezuela contemporanea. En él, no sélo impera un silencio
ensordecedor en torno al contexto socio-politico actual de dicha nacién, sino que su oquedad nos
refiere también al mutismo que resulta de la autocensura o la represién. Sin embargo, al abrir este
vacio como un espacio en blanco capaz de albergarlo todo, la mirada critica de Angarita consigue
hacer visible con un dejo de esperanza las problematicas de un pais que, pese a la adversidad, no ha
logrado ser acallado.

MAGALI ARRIOLA
MEXICO, 2016




DANIEL MEDINA

Caracas, Venezuela

PROYECTO SELECCIONADO POR MAGALI ARRIOLA
De la serie Ficcion postal 2015, 2016
Incision, pliegues, postal.

2x12x205cm

Mas alld de la restauracion nostélgica del pasado, la intencién de Ficcion Postal consiste en mostrar
las estrategias del olvido y el silenciamiento premeditado de las otras narrativas que subyacen al relato
dominante. En tal sentido, la metodologia que he seguido se acerca més al “revisionismo deconstruc-
tivo” que al modelo iconoclasta, ya que la propuesta se apoya sobre el discurso de la imagen para,
desde allf, operar un cruce paraddjico entre territorio y abstraccion, entre visualidad e historia.
Ficcion postal es una serie de trabajos elaborados a partir del 2005 hasta ahora. Mediante incisiones
y pliegues de postales de Venezuela, se erigen formas geométricas a manera de modelos armables,
representando lo frégil de la patrimonialidad inmaterial histérica.

Daniel Medina (Caracas, 1978).

Exposiciones individuales recientes: Unlimited (Carmen Araujo Galerfa. Caracas,
Venezuela.2016) / FuturoPasadoPresente (Carmen Araujo Galerfa. Caracas, Ve-
nezuela. 2014) Individuales colectivas recientes: Permission to be global (Mu-
seo de Arte de Boston. USA. 2014) / Visiones artisticas contemporaneas en
Venezuela (Galerfa Lemme. Sao Paulo, Brasil. 2014) / ARTBO (Carmen Araujo
Galerfa. Bogotd, Colombia. 2014






KATIUSKA ANGARITA

Guarenas. Edo. Miranda

PROYECTO SELECCIONADO POR MAGALI ARRIOLA
Himno Nacional — Partitura para Orquesta, 2016
Liencillo, hilos y acrilico.

Dimensiones variables

Silencio de alma y espiritu

Silencio cémplice y vergonzoso de la guerra, de la violencia
Silencio de muerte

Ruido blanco e inerte

La excusa de una compafiia no querida

El alivio de algunos

Silencio oportuno y descarado.

Es entonces como el silencio se apodera de todo lo que creiste que nunca dejaria de sonar, ves
movimiento en los tambores y las trompetas elevarse, sin embargo el sonido no deleita. Me abriga el
mutismo de la sociedad. Del mundo, que cada dia olvida los sonidos de la tierra.

Hay tantos silencios en mi plato y en la casa de junto...

No se encuentra el orgullo en las miradas, pero si una piedra con la que la cual tropezar. El silencio
ensordece y duele en cada uno. Hoy quienes debemos cantar no estamos, la orquesta esta en silen-
cio. iY no por falta de brio! sino que le han quitado sus sonidos y algunos olvidan que si no estamos
todos, no sonamos.

Hay silencios reflexivos, silencios de dolor, silencio rabioso que no mide, silencios de paz y més. Pero
cémo duele el silencio que no debia de sery que no justifica su mutismo.

El silencio no lo habfa sentido tan cerca como ahora, el susurro o el silbido de quien no estd, de quien
se fue. Un silencio demoledor nos arropa cada dia y llena la mente de blanco.

Un pueblo sin voz, un mundo sin voz.

Himno Nacional - Partitura para Orquesta, es la reflexion de mis silencios y los tuyos, los del mundo
entero en seis cuerpos. La evidencia de quienes no se escuchan. La orquesta ausente de notas y
voces.

Himno Nacional — Partitura para Orquesta, es una reflexion del contexto socio-politico y cémo ha
afectado al venezolano que ha visto encapotado de silencios su sentir. Un silencio ensordecedor que
ha causado la incertidumbre de que aquello conocido, hoy parezca ausente. Es por esto que hoy
presento esta partitura ausente de notas y destacando sola y Unicamente los diferentes simbolos de
silencios que presentan.

Katiuska Angarita (Caracas, 1982)

Licenciada en Artes Plasticas, Mencion Pintura. Instituto Universitario de Estu-
dios Superiores de Artes Plasticas Armando Reverdn. Estudié Diplomado de
Arte Contemporéneo en la Universidad Metropolitana de Caracas. Exposiciones
individuales recientes: Transparencias: velo y blanco. Telas de Katiuska Angarita
(Galeria Pequefio Formato. Espacio Alternos Museo de Arte Contemporaneo.
Miranda, Venezuela. 2007 - 2008) / Blancos Cercados (Galeria de Arte Nacio-
nal. Espacio Museo de Bellas Artes. Caracas, Venezuela. 2007) Exposiciones
colectivas recientes: Transito y Memoria (Museo Jacobo Borges. Caracas, Ve-
nezuela. 2008) / Cuerpos Sensibles (Centro Nacional de la Fotografia. Caracas,
Venezuela. 2006 - 2007)






JURADO DE PREMIACION

SOFiA HERNANDEZ CHONG CUY

es curadora de arte contemporédneo para la Coleccién Patricia Phelps
de Cisneros, posicion que ha ocupado desde el 2011. Durante la Ultima
década, Soffa fue directora del Museo Tamayo en Ciudad de México,
y mantuvo posiciones como curadora en Art in General y Americas
Society en Nueva York. Ha trabajado en exposiciones para Kadist Art
Fundation en Paris, MALBA en Buenos Aires, el Centro de Arte
Contemporaneo en Vilnius y MUSAC en Ledn. Ademas, fue agente
para dOCUMENTA (13), 2012 en Kassel. También fue la directora
artistica y curadora en jefe de la novena Bienal do Mercosur en Porto
Alegre, la cual tuvo lugar del 10 de septiembre al 10 de noviembre
de 2013 en Porto Alegre, Brasil. Herndndez Chong Cuy escribe
regularmente para catdlogos de exposiciones, revistas

y en su blog sideshows.org

ELISEO SIERRA

Conservador, curador y analista de arte, su desempefio profesional

ha alternado las dreas de la preservacién del patrimonio cultural,

la promocién y la critica de arte. Fue jefe de la Unidad de Conservacion
del Patrimonio Artistico Universitario de la UCV, y labor6 en los
departamentos de investigacion de los Museos de Bellas Artes de
Caracas y Alejandro Otero, asi como en la Unidad de Arte del

Instituto de Estudios Avanzados (IDEA). Se desempefié como

Asesor del Consejo de Preservacion y Desarrollo de la Universidad
Central de Venezuela (COPRED), y es Miembro del Centro

de Estudios de Archivos Audiovisuales y Artisticos (CEAA).

LUIS LIZARDO

Pintor venezolano de amplia trayectoria. Realizé estudios en la

Escuela Cristébal Rojas y en el St. Martin’s School of Art de Londres.
Ha expuesto en espacios locales como la Galeria Antonio Estévez,
Meérida; Sala Mendoza, Caracas; Galerfa de Arte Gala, Valencia; Galerfa
Sotavento y Carmen Araujo Arte, Caracas y en espacios fordneos como
Newman's Room en Oxford, Inglaterra, la Galerfa Ambrosino en Florida,
Estados Unidos; Museo de Arte Moderno en Cartagena, Colombia;
Baruch College, Nueva York; entre otros. Ha sido merecedor de
distinciones como el Segundo premio, Salén Nacional Homenaje a
Armando Reveron, Museo de Arte La Rinconada, Caracas (1989),
Bolsa de Trabajo Braulio Salazar, XLVIII Salén Arturo Michelena (1990),
Premio Arturo Michelena, LI Salén Arturo Michelena (1994),

por ejemplo. A su vez, ha cultivado el ejercicio docente en

instituciones como el .U.ES.EPARYy el Instituto de Arte Federico
Brandt. Esta representado en la coleccién del Banco Mercantil, Museo
de Bellas Artes, Galerfa de Arte Nacional, Metropolitan Museum of Art,
Nueva York, entre otros.
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