autonomia

11 bienal de
artes mediales

v " MUSEO
NACIONAL
BELLAS

BAM ARTES

www bienaldeartesmediales cl




contenidos EDITORIAL

—_— Prélogo
contents Director 11BAM
Ministerio de Cultura 10
Museo Nacional de Bellas Artes 12
Instituto Francés 14
Goethe Institute 16
Centro Cultural Espafa 18
SELECCION OFICIAL DE OBRAS 21
Homenajes 23
Tecnologias de la Autonomia 43
Artes Espaciales 115
Coleccién FRAC Lorraine 149
Espacios Satélites 187
CONCURSO JUAN DOWNEY 215
CONCIERTOS VISUALES 227
ESTRATEGIAS DE AUTOFORMACION 243
Coloquios 245
Experiencias Creativas 269
Seminario docente 271
Charlas 275
HUELLA DE CARBONO 285

CREDITOS 287



EDITORIAL



antes & hacia

Eoking back
and ahead

Prélogo

Equipo 11BAM

La 11BAM inauguré un nuevo
ciclo luego de la guia de Néstor
Olhagaray desde 1993, quien en
esta version participé como artis-
ta con una obra contingente de
gran nivel simbdlico. Su trabajo
estd en directa relaciéon con el
desarrollo de esta bienal en sus
veinte afios de existencia y es un
aporte para una sociedad que pa-
rece necesitar salir de un letargo
cataténico y petrificado.

En este nuevo ciclo se profun-
dizan no solo el acceso a nuevas
audiencias interesadas por estas
tematicas, sino también a publicos
especializados como profesores
de colegios y universidades. Se
constituyeron acciones en dicha
direccién mediante el desarrollo
de una serie de encuentros de
actualizaciéon docente organiza-
dos en conjunto con el Area de
Mediacién y Educacion del Museo
Nacional de Bellas Artes, espacio
que recibe por primera vez inte-
gramente este encuentro, y que
permite la amplificacion de estos
contenidos desde un espacio co-
herente con este fin.

Los nombres de los artistas y los
titulos de las obras de la BAM
fueron escritos a mano, y aunque
este practico y simbdlico acto de
impresion artesanal fue casi imper-
ceptible para el publico, presenta
un camino a seguir y una intencién
por realizar un encuentro cons-
ciente con su impacto energético,
considerando el importante uso
de electricidad en las artes media-
les. Sin este gesto, y muchos otros
presentes, el fracaso de situar el
concepto de autonomia como eje
curatorial hubiera sido estrepitoso.

Otro acto fundamental en esta li-
nea fue el didlogo producido entre
los artistas participantes de este
encuentro. Tanto presencial como
virtualmente, el didlogo enrique-

ci6 la idea de una curatoria dis-
tribuida, que habita en diversos
puntos descentralizados. El equi-
po que trabajé en este encuentro
actué como catalizador y gestor
de estas ideas a nivel conceptual y
técnico, componiendo entre todos
un cuerpo organico con las simili-
tudes y diferencias de lo que sig-
nifica una organizacién como ésta.

La seleccion de obras y activida-
des se dio en una dindmica abier-
ta y participativa, donde cada uno
de los integrantes del equipo de
gestién propuso y evalué a los
artistas participantes. Asi entre-
garon paradmetros estéticos, poé-
ticos y técnicos que hacian viable
o no la integracién de las pro-
puestas. En este sentido, la parti-
cipacién de Uwe Schmidt, musico
y artista aleman residente en Chi-
le, fue fundamental para integrar
una mirada objetiva y profunda a
este contexto.

Se constituydé una curatoria hete-
rarquica y distribuida en sintonia
con la esencia de la cultura digital
y las artes mediales.

La pre produccién de este encuen-
tro se desarrollé en itinerancia. La
Posada del Corregidor fue el pri-
mer espacié de gestién, donde
la Municipalidad de Santiago nos
dio su apoyo para levantar y poner
en practica una estrategia de pro-
duccién cultural basica pero inten-
sa. Luego fuimos recibidos en el
Centro Cultural de Espana (CCE)
donde tuvimos la oportunidad de
profundizar las ideas curatoriales
de la bienal, mediante charlas,
conciertos, talleres y un laborato-
rio de produccién de artes media-
les bautizado como Laboratorio
Autonomia. El Espacio Fundacién
Telefénica fue la Gltima estacion,
previo al establecimiento del equi-
po de trabajo dentro del Museo
Nacional de Bellas Artes. Aqui, en



pleno hall del Museo, se realizé la
instalacién de un laboratorio de
pallets y mesas inspiradas en el
disefio de Enzo Mari (it), quien las
cred en los afos 50 entregando su
disefo libremente para que, luego
de la 292 Guerra Mundial, todos
tuvieran la posibilidad de tener
una mesa estética y estructural-
mente firmes.

Estas acciones practicas y tedricas
potencian una actitud inclusiva y
desprejuiciada, entendiendo que la
cultura la construimos entre todos.

The next paragraphs describe the
contents that have stemmed main-
ly from the need to bring together
a community of Chilean artists, who
have developed their projects from
an increasingly diluted instability
regarding an attitude related to
autonomy and self management.
In this way, they try to respond to
a socio-cultural reality that comes
dangerously close to the marketing
of research, creation, diffusion and
distribution of a work of art.

The 11th BAM opened a new cycle
after Nestor Olhagaray, who had
been in charge of the event since
1992 and who on this occasion,
participated as an artist with a
work of enormous symbolical lev-
el. This work is a contribution to a
society that seems to need to wak-
en from a catatonic and petrified
trance. The agreement with the
MNBA to install an ongoing and
systematic concern for these me-
dia of cultural representation was
the milestone in the development
of this encounter, which also con-
stituted a series of objectives to
make one of the most important
cultural institutions in the country
enter into face to face dialogue
with other museums in the world
which have been exploring this
route for many years.

This not only gives access to other
audiences interested in these sub-
jects, but to specialized audiences
like school and university teachers.
Activities in this direction were re-
corded by means of a series of en-
counters for retraining of teachers
organized by the museum’s Area of
Mediation and Education.

The name of the artists and the ti-
tles of their works included in the
BAM’s
were written by hand. Despite the

museographic  proposal
fact that this practical and symbolic
act of handcrafted printing on the
museum walls was almost imper-
ceptible to the public, but it does
present an ongoing change and an
attempt to carry out a conscious
encounter with its impact in a way
that is consistent with a consequent
concern and alert position regard-
ing the use of electric power in the
media arts. Without this gesture,
and many others included in the
planning of the event, the inclusion
of autonomy as a curatorial focus
point would have been a total and
utter failure.

Another fundamental act was the
dialogue produced between the
artists who took part in this en-
counter; they established excellent
relationships on line and in person,
which really strengthened the idea
of a shared curatorship in a series
of decentralized points. The team
that worked on this encounter took
on the role of conceptual and tech-
nical managers and catalysts, es-
tablishing among other things, an
organic corpus, with the similarities
and differences that the organiza-
tion of an event of this type entails.

The selection of works and ac-
tivities was generated within the
framework of an open and partici-
pative dynamics, where each of the
members of the team proposed
and assessed the participating

artists. In this way, they provided
aesthetic poetic and technical pa-
rameters that established the feasi-
bility of the proposals. In this way
the participation of Uwe Schmidt,
a German musician ad artist resi-
dent in Chile, was fundamental in
the integration of an objective and
in-depth approach to this context.
A heterarchic curatorship was es-
tablished and distributed in accor-
dance with the essence of digital
culture and media arts.

The management and preproduc-
tion of this encounter was devel-
oped by means of independent
and inter-institutional network con-
tacts. The first exhibition space was
the Posada del Corregidor, where
the Municipality of Santiago gave
us its support to implement the
basis of a basic but intensive strat-
egy of cultural production. Then
we were received by the Centro
Cultural de Espana (CCE) where we
had the opportunity to strengthen
the curatorial ideas of the biennial
and of a series of additional activ-
ities like lectures, concerts work-
shops and a laboratory for media
art production, which received the
name of Laboratorio Autonomia.

Once this process was completed,
we moved to the Espacio Fun-
dacién Telefénica where, in addi-
tion to organizing and managing
this biennial, we had the chance
to de develop a series of activities
which, together with those carried
out at the CCE constituted one of
the most essential efforts in this
new cycle of the BAM: the applica-
tion of practical and theoretical ac-
tions to support management and
strengthen precuratorial research,
from an inclusive and unprejudiced
point of view based on the fact that
we culture is a joint effort of us all.
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navegar el
laberinto
navigating the
labyrinth

Enrique Rivera
Gallardo

Director
11 Bienal de Artes Mediales

Director
11 Media Arts Biennial

“La historia.... es una pesadilla de la
que trato de despertar.”
James Joyce en Ulysses

"History... is a nightmare from
which | am trying to awake”
James Joyce in Ulysses

EL RESPLANDOR

En El resplandor de Stanley Ku-
brick, Jack persigue con un ha-
cha a su hijo Danny por un labe-
rinto de arbustos y nieve. Danny
es un nino que ve mas alla de lo
evidente y se adelanta a la serie
de anomalias que sufre su familia
a través de la vision (o el resplan-
dor) de su destino. Al caminar en
retroceso sobre los pasos que ya
ha dado, logra evitar su muerte
despistando a su perseguidor.
Estos pasos retrospectivos funcio-
nan como estrategias de sobrevi-
vencia para recomponer formas y
metodologias de accion presente,
pero que, sin embargo, también
son trampas hipnotizantes que
pueden causar estados eternos
de ensofacion.

Retroceder en el tiempo, o burlar
el destino, muchas veces requie-
re revisar el pasado doloroso de
forma simbdlica, dar pasos retros-
pectivos para descubrir claves que
nos ayuden a contextualizar el pre-
sente y encontrar los métodos y
herramientas necesarias para com-
prender holisticamente la forma
intrincada, no lineal y rizomatica
de la historia. Durante el 2013 el
imaginario colectivo chileno sufrié
un bombardeo audiovisual desti-
nado a despertar la memoria dor-
mida del golpe de Estado ocurrido
hace cuarenta afos. La accién tuvo
un resultado extrafio. La television
compitié como nunca por mos-
trar los excesos de la dictadura,
las redes sociales se saturaron de
comentarios, y posiblemente, una
eleccién presidencial fue potente-
mente influenciada por este acto
Chile se
instalé definitivamente en la vo-

mediatico multimedial.

ragine medial del hibrido televi-
sion+redes sociales.

Previendo este proceso, como una
especie de resplandor de una situa-
cién futura inminente y predecible,
la curatoria de la bienal se situé en
un campo posterior a este ejercicio
de memoria colectiva provocado

por el terremoto emocional de los
medios. Apelamos a la necesidad
de hacernos cargo de nuestro en-
torno sin depender solamente de
la gestién de otros para resolver
nuestros problemas y contingen-
cias. La actitud propuesta es la de
participar activamente en un pro-
ceso colectivo de apropiacion del
procomdn, en este caso del pro-
comun de la cultura, representado
simbdlicamente por el desarrollo
de una masiva cantidad de activi-
dades en el MNBA.

Siendo consecuentes con la deci-
sion de publicar este libro una vez
finalizado este encuentro debimos
retroceder al pasado cercano para
reflexionar post curatorialmente
en un ejercicio similar al personaje
del nifio perseguido en la pelicula
El resplandor. La provocacién re-
visionista de una historia local de
la relacién arte, ciencia y tecnolo-
gia tiene como objetivo traspasar
diversas capas de desinformacion
y anulamiento impuestas luego
del golpe de Estado de 1973 a la
historia del arte en Chile, y reco-
nectarnos con una esencia hibrida
propia de la raiz intelectual de
este contexto geogréfico, donde
estas disciplinas se entrelazaban
virtuosamente siendo parte del
constructo social transversal.

MUSEO ABIERTO A LAS ARTES
MEDIALES

Una serie de homenajes a realiza-
dores chilenos y extranjeros que
tuvieron una importante participa-
cién en el contexto local y global
previo a 1973, fueron relevados

mediante charlas, conciertos y

que pu-
sieron en practica una reflexion

montajes expositivos
critica postergada por la historia
conservadora del arte. Luego de
la dictadura militar, el reconoci-
miento de un momento (o paso
retrospectivo) histérico de gran
importancia para la bienal fue la
exposicion Museo abierto, orga-
nizada por Nemesio Antinez en
1991, al iniciar su segundo perio-



do como director del MNBA. En
esta exposicion, Antlnez convocd
a realizadores de diversas discipli-
nas, poniendo la instancia de reu-
nién de éstos por sobre una cura-
toria transversal homogeneizante,
lo que proyectaba un alto sentido
de cohesién. Para la BAM esa ex-
posicion fue fundamental para
inspirar una decision orientada a
privilegiar la invitacién de artistas
chilenos que dieran cuenta de la
situacion de las artes.

Teniendo en consideracién que
los hitos curatoriales no podian
ser explicados Unicamente desde
las artes mediales y, aunque este
encuentro estd enfocado a dichas
practicas, se contdé ademas con fo-
tografias, pinturas, grabados, per-
formance, entre otras técnicas. Por
una parte, la necesidad de trascen-
der los nuevos medios tecnolégi-
cos nos llevé a crear un disefio mu-
seogréfico interdisciplinario para
entregar una experiencia comple-
ta. Por otra parte, al no existir en
Chile centros de investigaciéon y
produccién post académicos que
ofrezcan el equipo humano y la
infraestructura necesarios para el
correcto desarrollo de proyectos
de alta complejidad técnica, la rea-
lizacién de estos proyectos se ve
supeditada a las posibilidades de
cada artista.

El problema es sistémico y afecta
estructuralmente el desarrollo de
investigaciones y obras que inte-
gren
las artes visuales y el arte sonoro,

los medios audiovisuales,

entre otros. Estas dificultades re-
quieren una reflexién centrada en
las mas profundas politicas cultu-
rales del pais.

La 11BAM se compuso de obras
que fueron dispuestas en el
MNBA a partir de la estructura
del laberinto como partes de un
todo que apelaron, méas o menos
cripticamente, a una visiéon in-
fluenciada por la indagacién libre
y, muchas veces, la suspension

voluntaria de la légica. Un reco-
rrido lineal cartesiano no fue po-
sible teniendo en cuenta las parti-
cularidades mencionadas.

La ubicacion de los homenajes y
las obras relacionadas a la histo-
ria y contexto de la relacién arte,
ciencia y tecnologia en Chile en el
segundo piso del museo incitaba
al visitante a acceder primero a las
secciones de tecnologias de la au-
tonomia (presente) y artes espacia-
les (futuro atemporal), encontra-
das en la sala norte y la sala sur del
primer piso. Esta propuesta entro-
pica, disehada a partir de la dispo-
nibilidad de salas, se asemejaba a
este ejercicio colectivo anunciado
al principio de este texto, donde
retroceder en los pasos recorridos
ejerce inconscientemente un acto
intimo de reconexién necesaria
con nuestro contexto.

La curatoria reflexioné acerca de
campos del arte y la ciencia que
se entrelazan respondiendo a
una contingencia social, cultural,
econémica y politica. Su preocu-
pacion se basé en el ser humano
como organismo integral enfren-
tado a la tercera revolucién indus-
trial (o cientifica), los fantasmas
electromagnéticos y la amenaza
transgénica en un contexto de so-
brevivencia continuo.

Recogié y dialogd con los con-
ceptos curatoriales de las ultimas
dos bienales: resistencia y deus ex
media. El concepto de autonomia
fue entendido en relacién al de re-
sistencia como un manifiesto que
instala una posicién con respecto
a la mercantilizacién del arte y la
cultura en contraposicion a su ca-
pacidad transformadora social; y
en relaciéon al de deus ex media
como una provocaciéon que pro-
pone una trascendencia de la obra
con respecto a la tecnologia con
la que es producida. Ambos en-
cuentros han tenido como eje de
reflexion los limites de la produc-
cién audiovisual experimental 'y,

sobre todo, la critica sobre las me-
todologias asociadas al uso de la
ciencia y la tecnologia en el arte.

La curatoria en torno a la auto-
nomia de la 11BAM fue una in-
vocacién a la fuerza presente en
las comunidades de produccién
de las artes audiovisuales expe-
rimentales, donde acciones de
vanguardia como el hacktivismo
y la permacultura practican la in-
vencién y gestion de poderosas
herramientas de emancipacién.
La autonomia refleja la capacidad
del ser humano para desenvolver-
se proactiva y creativamente en el
contexto social, evocando la ne-
cesidad de interaccién coordinada
con otros seres vivos.

En general, la actitud transversal
buscada en las obras presentes en
este encuentro es representada
por el trabajo del artista aleméan
Michael Saup. Este video ensa-
yo retrata la reflexion de Keibo
Oiwa, activista japonés fundador
del Club de los Perezosos, quien
relata su filosofia para enfrentar
la dependencia de la energia nu-
clear en Japén y el mundo. En un
momento del video, Oiwa relata la
siguiente historia:

“El bosque estaba incendiandose.
Todos los animales y aves escapa-
ron. Excepto un colibri llamado
Kurikindi o Péjaro Dorado. Lleva-
ba en su pico una gota de agua
dejandola caer en el fuego, vo-
lando entre el agua y el fuego. Al
ver esto, los animales se rieron de
Kurikindi y le preguntaron, ;Qué
piensas que estas haciendo?, y Ku-
rikindi respondié: lo que puedo”.

El mensaje de Oiwa resoné en mu-
chos de los visitantes de la bienal.
A pesar de la simpleza del trabajo,
donde una persona es grabada ha-
blando con voz suave y firme a la
vez, quisimos destacar la potencia
de la simpleza, la austeridad como
camino y el didlogo constructivo
de una comunidad cultural que no



solo pertenece a los artistas y rea-
lizadores, sino a toda la sociedad
en su conjunto.

La 11BAM, mediante la creati-
vidad y el mensaje de cada una
de las obras presentadas en este
encuentro, configuré un relato
integrado y cohesionado con la
nocién de autonomia colectiva
como aglutinador del imaginario
colectivo de una generacién de ar-
tistas que comparten similares de-
tonantes simbdlicos. Como misién
futura nos proponemos continuar
y extender estos campos de prac-
tica y metodologia de gestion,
orientados a promover una pro-
funda reflexion sobre los cambios
sociales que configuran la actual
tercera revolucién industrial (o tec-
nocientifica).

THE SHINING

In Stanley Kubrick’s The Shining,
Jack runs after his son Danny with
an axe through a maze of shrubs
and snow. Danny is a child that
see beyond the evident and is the
first to feel a series of visions that
his family has about its destiny
(created by the shining). By walk-
ing backwards from steps already
taken he manages to avoid death
by diverting his persecutor. These
retrospective steps work as surviv-
al strategies to recompose current
actions and methodologies, which
at the same time are hypnotizing
traps that can cause states of eter-
nal daydreaming.

To go back in time or fool destiny
often entails a symbolical review
that leads to the discovery of clues
that help us to contextualize the
present and find tools and meth-
ods to holistically understand the
intricate, non linear and rhizom-
atic shape of history. In 2013 the
Chilean collective imagination was

subjected to an audiovisual bomb-
ing aimed at awakening the mem-
ory of the military coup which took
place 40 years ago. The action
had a strange result. Television
competed as it never had before
to show the excesses of the dicta-
torship. The social networks were
clogged up with comments and it
is quite possible that a presidential
election might have been strongly
influenced by this multimedia act.
Chile had become a definite mem-
ber of the media vortex of the
television+social networks hybrid.

By perceiving this situation as a
kind of shining of an imminent
and predictable future situation,
the curators of the biennial placed
themselves at the rear of this ex-
ercise of collective memory of
this emotional media earthquake.
We appealed to the need to take
charge of our environment with-
out depending exclusively on
the actions of others to solve our
problems and issues. The attitude
proposed is an active participation
in a collective process of appro-
priation of commons, in this case
culture, symbolically represented
by the development of a massive
quantity of activities at the Nation-
al Museum of Fine Arts.

Following our decision to publish
this book after the end of this en-
counter, we were forced to look
back on the recent past in order to
enter in a post-curatorial reflection
that involved an exercise similar to
that of the character of the pur-
sued child in the film The Shining.
The revisionist provocation of a lo-
cal history of the art, science and
technology relationship has as its
objective to overcome diverse
layers of disinformation and an-
nulment imposed after the military
coup of 1973, and reconnect with
the hybrid essence of of the intel-

lectual root of this geographical
context, where these disciplines
intermeshed virtuously as part of
the transversal social construct.

A MUSEUM OPEN TO THE
MEDIA ARTS

A series of tributes to Chilean and
foreign artists who had an import-
ant participation in the local and
global context before 1973 took
place in the form of lectures, con-
certs and exhibition which were
a practical expression of a critical
thought which had been post-
poned by conservative history of
art. After the military dictatorship,
the acknowledgement of an ex-
tremely important moment (or
retrospective step) for the biennial
was the Museo Abierto exhibition
organized by Nemesio Antinez
in 1991, at the beginning of his
second period as Director of the
MNBA. On this occasion, Antiinez
invited artists from all disciplines,
emphasizing a transversal and ho-
mogenizing curatorship that pro-
jected a strong sense of cohesion.
This exhibition was fundamental as
it inspired a decision to privilege
invitations to Chilean artists who
reflected the situation of art.

Taking into account the fact that
the curatorial milestones could
not be explained solely through
the media arts, and despite the
fact that this encounter focused
on these practices it also included
photographs, painting, engrav-
ings performances, among other
techniques. On the one hand the
need to transcend the new tech-
nological media led us to create
an interdisciplinary museographic
design to deliver a comprehensive
and complete experience. On the
other hand, Chile has no post ac-
ademic professional research and
production centres with teams and

infrastructure capable of sustaining



the correct development of high
complexity technological projects,
and for this reason these projects
depend on the possibilities and
resources of each individual artist.

The problem is systemic and af-
fects the structural development
of research and works that include
audiovisual media, the visual arts
and sound art, among others.
These difficulties require a focused
consideration of our national cul-
tural policies.

The 11th BAM consisted of works
exhibited at the MNBA on the
basis of the maze or labyrinth and
were parts of a single whole that
appealed somewhat cryptically
to a vision influenced by free re-
search, and often, by the voluntary
suspension of logic. A linear Carte-
sian tour was impossible when we
take into account the features we

have mentioned.

The placement of the tributes
and works related to history and
to the context of the relationship
between art, science and technol-
ogy in Chile on the first floor of the
museum invited the visitor to be-
gin his tour with the technologies
of autonomy (present) and spatial
arts (atemporal future) exhibits
located in the north and south
rooms of the ground floor. This
entropic proposal, designed on
the basis of the availability of ex-
hibition rooms, was similar to this
collective exercise announced at
the beginning of this text, where
walking back through explored
territory is an unconscious intimate
act of reconnection that is required
for our context.

The curators considered the fields
of art and science that intertwine
in response to a social, cultural,
economic and political eventuality.

Their concern was based on the
human being as an integral be-
ing facing the third industrial (or
scientific) revolution, electromag-
netic phantoms and the threat of
transgenics in a context of ongo-
ing survival.

They collected the curatorial con-
cepts of the past two Media Bi-
ennials: resistencia and deus ex
media, and established dialogues
with them. In terms of resistance
(resistencia), the concept of auton-
omy was taken as a manifesto that
describes a position regarding the
marketing of art and culture as op-
posed to its capacity for creating
social change; and deus ex media
was a provocation that proposed
the fact that the work of art tran-
scends the technology with which
it is produced. Both encounters
have focused on the limits of ex-
perimental audiovisual production
and, above all, on criticism regard-
ing the methodologies applied to
the use of science and technology
inart.

The fact that the 11th BAM had its
curatorial focus on autonomy was
an invocation to the strength pres-
ent in experimental audiovisual
artistic production communities,
in which avant-garde activities like
hacktivism and permaculture are
used to invent and manage pow-
erful tools of emancipation Auton-
omy reflects the human being’s ca-
pacity to manage to act proactively
and creatively in the social context,
evoking his need to establish a co-
ordinated interaction with other
living beings.

In general, the transversal attitude
required from the works exhibited
at this encounter is represented
by the work of the German artist
Michael Saup. This video essay
portrays the point of view of Kei-

bo Oiwa, a Japanese activist who
founded the Sloth Club, who nar-
rates his philosophy for facing the
world's and Japan's dependence
on nuclear power. Oiwa narrates
the following story in his video:

"The forest was on fire and all the
animals and birds escaped, except
for a hummingbird called Kurikindi
or Golden Bird. He had a drop of
water in his beak and dropped on
the fire, flying between the water
and the fire. On seeing this, the
other animals laughed at Kurikindi
and asked him: What do you think
you're doing?, and Kurikindi an-
swered: What | can”.

Oiwa’'s message was felt by many
visitors. In spite of the simplicity of
the work, where a person s voice
is recorded while speaking in a
soft but firm voice, we wished to
underscore the strength of simplic-
ity, of austerity as a road and the
constructive dialogue of a cultural
community that not only belongs
to artists and performers, but to
society as a whole.

The creativity and message of each
of the works presented contributed
to turn the 11th BAM into an event
with a comprehensive and cohe-
sive narration drawn together by
the notion of collective autonomy
as an agglutinator of the collective
imagination of a generation of art-
ists who share similar symbolic det-
onators. We have decided that our
future mission will be to continue
and expand these fields of action
and methodology, created to en-
courage deep reflection on the so-
cial changes that exist in this third
industrial (or scientific) revolution.
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Consejo Nacional
de la Cultura y
las Artes

Arts and Culture
National Council

Roberto Ampuero

Ministro Presidente CNCA
Minister President CNCA

La Division de Cultura del Ministe-
rio de Educacién, antecesora del
Consejo Nacional de la Cultura y
las Artes (CNCA), ya en 1993 apo-
yaba la investigacion, produccién y
difusién de videoarte y las artes di-
gitales en Chile. Paralelamente se
crearon instancias para el desarro-
llo de proyectos de este tipo, como
es el caso de la BAM, que se realiza
ininterrumpidamente hace veinte
anos. Este encuentro, uno de los
mas antiguos de Latinoamérica,
es organizado por la Corporacién
Chilena de Video y proporciona un
importantisimo espacio profesional
para la comunidad de realizadores
locales e internacionales.

La 11BAM se efectud principal-
mente en el Museo Nacional de
Bellas Artes y conté con una ma-
siva asistencia de mas de cuarenta
mil personas, lo que la posiciond
como un hito entre los festivales
y encuentros culturales. Este es
un logro que, sin duda, se ha ido
fraguando en el tiempo, consa-
grando la importancia de la inter-
seccion del arte, la ciencia y la tec-
nologia en la produccién cultural.

El Consejo del Arte y la Industria
Audiovisual ha brindado un cru-
cial apoyo a esta bienal mediante
su linea de financiamiento a festi-
vales de interés nacional. De esta
manera, el espacio que genera
este encuentro ha servido para
la incubacién de nuevos lengua-
jes audiovisuales, el uso creativo
de tecnologias de informacién y
comunicacién, ademas de la ex-

ploraciéon de las nuevas formas
de relacionarse comunitariamen-
te. Su objetivo es la puesta en
valor de los recursos naturales y
astronémicos. Junto a la BAM, el
Area de Nuevos Medios ha impul-
sado una fuerte vinculacion con
programas de residencia tanto
en Chile como en el extranjero.
Esta iniciativa ha provocado un
nutrido intercambio con organis-
mos y festivales destacados como
son FILE, Ars Electronica y ZKM.
su resultado ha sido la invitacion
de sus directores o curadores a
Chile, ademas de la participacion
de artistas nacionales destacados
y la realizacién de exhibiciones,
charlas, talleres y residencias para
la investigacion de proyectos me-
diales especificos.

El CNCA ha sido un aliado estraté-
gico de la BAM haciéndose parte
de las preocupaciones y desafios
que , a sine qua non y a la vez pro-
porciona acceso a contenidos rela-
cionados con la creatividad, tecno-
logia, innovacién y participacion.

Es asi como conceptos como pro-
digitales,
democracia electrénica y econo-

comun, humanidades
mias creativas van siendo adopta-
dos por una sociedad que recién
empieza a integrarse a un nuevo
escenario global, donde Internet
plantea una forma de transferir
conocimientos como nunca antes
habia existido en la historia de la
humanidad. Frente a esta voragi-
ne tecndfila, una amplia tendencia
por volver a estados naturales y



sustentables de desarrollo apa-
rece como alternativa viable para
entrelazar una ética armdnica en-
tre el humano y la maquina.

Esto dltimo fue uno de los mensa-
jes principales de la reciente BAM,
donde se vertieron preocupacio-
nes como la historia de la relacién
entre el arte y la ciencia en Chile,
condicidn sine qua non para esta-
blecer una identidad propia que
nos sirva para enfrentar un didlogo
internacional en torno a la cultu-
ra digital, las artes mediales y los
nuevos lenguajes audiovisuales.

As far back as 1993, the Cultural
Division of the Ministry of Educa-
tion, predecessor of the National
Council for Culture and the Arts
(CNCA),
diffusion, and research into video

supported production,

and digital arts in Chile. Parallel
to this, there was the creation of
development possibilities for proj-
ects of this nature as is the case of
the BAM, which has been taking
place uninterruptedly for the past
twenty years. This encounter, which
is one of the oldest of its kind in
Latin America, is organized by the
Chilean Video Corporation and
provides an extremely important
professional space for local and in-
ternational artists.

The 11th BAM was held in the
national Museum of Fine Arts
(MNBA) and had a total of over for-
ty thousand visitors, which marked
a milestone for cultural encounters

and festivals. This is an achieve-
ment that has undoubtedly been
developing in time, consolidating
the importance of the interaction
between art, science and tech-
nology in cultural production. The
Council for the Arts and the Audio-
visual Industry have given crucial
support to this biennial through
their financial support of nationally
interesting festivals. In this way, the
space generated by this encounter
has encouraged the incubation of
new audiovisual languages, the
creative use of information and
communication technologies, to-
gether with the exploration of new
forms of community relationships.
Through its New Media Area, the
CNCA is attempting to establish
a stronger relationship between
culture and science through its
Art, Science and Technology Pro-
gramme. This is expressed in the
PROYECTO NORTE Attachment
which is the outcome of an alliance
between the Catholic University’s
Centro del Desierto together with
the European Southern Obser-
vatory facilities. Its objective is to
increase the value of natural and
astronomical resources. The New
Media Area and the BAM have en-
couraged strong links with attach-
ment programmes in Chile and
abroad. This initiative has gener-
ated a varied exchange with well-
known festivals and organizations
such as FILE, Ars Electronica, and
ZKM, resulting in the invitation of
their directors or curators to Chile,
in addition to the participation of
well-known local artists and exhi-

bitions, lectures, workshops and
attachments for research into spe-
cific media projects.

The CNCA has been a strategic
ally of the BAM, and has taken
on its concerns and challenges,
completing a virtuous circle of
feedback between artists and the
general public. It also provides
access to contents related to cre-
ativity technology, innovation and
participation.

In this way, concepts like promo-
tion, digital humanities, electronic
democracy and creative econo-
mies are beginning to be adopted
by a society that is just beginning
to become a member of the new
global scenario, in which the Inter-
net proposes a method of trans-
ferring information which had nev-
er been seen before in the history
of mankind. When facing this tech-
nological vortex, a widespread
trend for returning to natural and
sustainable development is a vi-
able alternative for establishing
a harmonic link between humans
and machines.

The latter was one of the main
messages of this recent BAM,
where concerns such as the history
of the relationship between art and
science in Chile were approached,
a sine qua non condition for the
establishment of an identity that
will enable us to face the interna-
tional dialogue on the subjects of
digital culture media arts and the
new audiovisual languages.
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Es destacable la permanencia de
esta bienal por mas de dos déca-
das, heredera de los primeros En-
cuentros de Video Arte en Chile a
finales de los setenta y luego del
Festival Franco Chileno de Video
Arte organizado por el Instituto
Francés de Chile. En todas sus
versiones, o cruces a distintas dis-
ciplinas o tecnologias, esta bienal
ha sido el Unico espacio de resis-
tencia al olvido de las practicas
del arte y nuevos medios que ha
persistido en el tiempo, constitu-
yéndose asi, en una instancia de
encuentro y didlogo artistico inter-
disciplinario alejado de los circui-
tos del mercado del arte.

La firma de una alianza de colabo-
racién entre la Corporacién Chilena
de Video y Artes Electronicas y el
MNBA es un paso decidido hacia
la inclusién de estas tecnologias
como patrimonio cultural y artistico
en el mismo estatus que las demas
disciplinas del arte. Patrocinando la
BAM para los préximos afos y com-
prometiéndose en la promocion y
generacién de espacios democréti-
cos para el acceso al conocimiento
y difusién de las artes mediales.

Esta politica de incentivo al archi-
vo, la investigacion creacién y la

publicacidon sobre artes mediales
permitird constatar la relevancia
de dichas practicas en el contex-
to cultural nacional e internacio-
nal. Esto plantea un gran desafio
sobre el rol de los museos en el
siglo XXI, como consecuencia del
monumental impacto ideoldgico
de las tecnologias cada vez mas
integradas en el tejido social, eco-
némico y politico. Ciertamente,
técnicas de programacién, simu-
ladores y sistemas de transmision
de informacidén e interaccion en
tiempo real abren un futuro cada
vez mas integrado de formas or-
ganicas y artificiales.

Lo exhibido en el MNBA en esta
Gltima versién constituye un tes-
timonio del estado de las artes
mediales y un merecido recono-
cimiento a sus precursores de la
segunda mitad del siglo XX. Pero
también representa un sintoma de
la necesidad de abrir nuevos cam-
pos de estudios en las artes —una
integracion con el mundo cienti-
fico y el uso de tecnologias sus-
tentables— manifestadas con una
mayor autonomia. Es asi como se
intenta propiciar una ética de tra-
bajo colaborativo y, en consecuen-
cia, una nueva reflexién en torno a
las mediaciones tecnoldgicas y su



impacto en el espacio del arte y la
sociedad en su conjunto.

Un proyecto de colaboracion
como este genera més y mejor
sentido de comunidad y respeto.
Por lo mismo quiero destacar la
labor de Nestor Olhagaray que
logré constituir esta bienal, la de
Enrique Rivera como nuevo lider
junto a un gran equipo de colabo-
radores y finalmente agradecer a
los profesionales, técnicos y fun-
cionarios del MNBA que hicieron
posible esta bienal integramente
en el museo.

The permanence of this biennale
over a period of two decades is re-
markable; it is the heir of the first
Video Art Encounters of the end of
the seventies and then of the Fran-
co Chilean Festival of Video Art
organized by the French Institute
of Chile. In each of its versions or
crossings towards different disci-
plines or tehnologies this biennial
has been the only space to resist
the oblivion of artistic practices
and new media which has persisted
in time, creating an opportunity for
interdisciplinary artistic encounters
and dialogue far removed from the
art market circuits.

The signature of a collaboration
agreement between the Chilean
Coprporation of Video and Elec-
tronic Arts is a decisive step to-
wards the inclusion of these tech-
nologies as artistic and cultural
heritage, receiving a similar status
to that given to other artistic man-
ifestations. It will sponsor the BAM
for the coming years, in addition
to being committed to the promo-
tion and generation of democratic
spaces for spreading media arts.

This policy for the encouragement
of archives, research, creation and
publication of media arts related
documents will enable us to estab-
lish the relevance of these practic-
es in the national and international
cultural context. This proposes an
enormous challenge in terms of
of the role played by museums in
the 21st century as a result of the
increasingly monumental ideolog-
ical impact of technologies that
are more and more integrated into
the social economic and political
network. There is no doubt what-
soever that programming tech-
niques, simulators and information
transmission systems and real time
interaction open an increasingly
integrated future to organic and
artificial forms.

What is shown at the MNBA on
the occasion of this last version is
a testament of the state of media
arts and the well-deserved recog-
nition of their precursors of the
second half of the 20th century.
But it also represents a symptom
of the need to open new fields of
study in the arts, integrated to the
word of science and to the use of
sustainable technologies and with
a greater expression of autonomy.
In this way the aim is to encour-
age a collaborative work ethic and
consequently a new reflection on
technological mediations and their
impact on the art space and soci-
ety as a whole.

A collaborative project of this kind
generates a greater and better
sense of community and respect.
For this reason, | should like to re-
fer to the work of Nestor Olhaga-
ray, who arranged this biennial,
Enrique Rivera, the new leader of
a great team of collaborators, and
finally to thank all the professional
techniques and museum staff that
made this biennial possible in all
its scope within the museum.
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transarte (*), el
arte sin fronteras

transarte (*) art
without borders

Patrick Bosdure

Consejero de cooperacién y accion
cultural / Director del Instituto
Francés de Chile

Cooperation and Cultural Action
Attaché / Director, Instituto Francés
de Chile

*

Programa impulsado por el Instituto
Francés para el desarrollo y difusién
de artistas que trabajan en el cruce de
disciplinas y la performance.
Programme developed by the French
Institute for the Development and Dif-
fusion of artists devoted to the crossing
of disciplines and performance.

La BAM es una plataforma donde
artistas chilenos y extranjeros ex-
ponen la evolucién de formas con-
temporaneas de produccion rela-
cionada al hibrido arte y ciencia.

En un mundo llamado “globaliza-
do”, donde los equilibrios fluctian
y las relaciones de fuerza son difi-
ciles de leer, las fronteras tienden
a volverse difusas y permeables.
De esta complejidad creciente
se estan apoderando los artistas
actuales, recurriendo a las formas
hibridas, a la complementariedad
entre las disciplinas y a las técni-
cas heterdclitas.

Nuevas formas de ver y entender
el arte, estéticas que se cruzan y
convergen, artistas y publico se
encuentran en diferentes cédigos
de intercambio. Las fronteras en
el arte son cada vez mas invisibles
para la creacién.

Con el animo de incorporar esta
realidad en su programacion, en
armonia con la complejidad del
mundo contemporaneo, la BAM
acoge nuevos lenguajes mutables,
complejos y convergentes. En este
marco, el programa francés Tran-
sArte se centra en la performance

como arte vivo que estd en cons-
tante evolucién y como valioso
testimonio de los nuevos modelos
de pensamiento y accién.

La presencia de la exposicion
Efecto Coriolis: la fuerza del re-
molino en colaboraciéon con el
FRAC Lorraine (Fondo Regional
para las Artes Contemporaneas)
con la visita de los artistas Olga
Mesa, Francois Chaignaud, Ma-
rie-Caroline Hominal, Francisco
Ruiz de Infante y Marco Godin-
ho junto a la presentacién de sus
performances marcan un hito im-
portante para este cruce de fron-
teras. Todo lo anterior en directa
relaciéon al concepto de autono-
mia que la BAM ha presentado en
su onceava version.

También, la presencia de Bureau
d'études da cuenta de lo perti-
nente de la autonomia en su mas
amplio sentido en esta bienal.
Léonore Bonaccini y Xavier Fourt,
exhibieron una retrospectiva de
sus mapas conceptuales reve-
lando vinculos entre grupos de
reflexion, empresas financieras,
organismos reguladores, agencias
de inteligencia y grupos de me-
dios de comunicacion.



Es un deber continuar con el de-
sarrollo de las estrechas relacio-
nes que se han establecido con
la BAM y seguir acompanando el
crecimiento artistico chileno en un
lugar que da acogida a jévenes ar-
tistas que buscan (Regional Fund
for Contemporary Arts) su espacio
y a otros mas reconocidos valoran-
do la calidad de esta muestra.

Saludo fuertemente esta impor-
tante iniciativa cultural que cada
dos aflos convoca a un publico
mas numeroso y reune lo mejor
de la produccién chilena e inter-
nacional.

The BAM is a platform from where
local and foreign artists exhibit the
evolution of contemporary forms
of production related to the art
and science hybrid.

In our so-called “globalized”
world, with fluctuating balances
and strengths that are difficult to
read, borders tend to lose their
sharpness and to become per-
meable. The artists of today are
grasping hold of this increasing
complexity and resorting to hy-
brid forms, to the complementar-

ity between different disciplines,
and heteroclite techniques.

New forms of seeing and under-
standing art, aesthetics that cross
and converge; artists and their
audience have different codes of
exchange. The frontiers of art are
increasingly invisible for creation.

As the BAM wishes to include this
reality into its programme in total
harmony with the complexity of
contemporary life, we welcome
new mutable, complex and con-
vergent languages. Within this
framework the French TransArte
programme focuses on perfor-
mance as a live art that is constant-
ly evolving and which is a valu-
able testimony of new models of
thought and action.

The presence of the Efecto Corio-
lis: la fuerza del remolino in collab-
oration with the FRAC Lorraine (Re-
gional Fund for the Contemporary
Arts) with the visits of the artists
Olga Mesa Francois Chaignaud,
Marie-Caaroline Hominal, Fran-
cisco Ruiz de Infante and Marco
Godhinho and their performances
mark an important milestone in
this border crossing.

All the above is directly related to
the concept of autonomy that the
BAM has presented in this, its elev-
enth version.

In addition the presence of the
Bureau d'études refers to auton-
omy in the most ample sense of
the word in this biennial. Léonore
Bonaccini and Xavier Fourt exhib-
ited a retrospective of their con-
ceptual maps, revealing links with
philosophical groups, financial en-
terprises, regulatory organizations,
intelligence agencies and commu-
nications media.

It is our duty to continue to de-
velop the close relationships es-
tablished with the BAM and to
continue to follow Chilean artistic
development at a venue that offers
young artists that search for their
own space, together with better
known artists whose work gives
added value to this exhibition.

| salute this important cultural ini-
tiative which gathers increasing
audiences every two years with ex-
hibitions of the best of Chilean and
foreign artistic production.
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La red de Institutos Goethe en el
mundo ha sido sostenida por el
firme convencimiento de que el
dialogo cultural entre Alemania y
el resto del mundo, es uno de los
pilares fundamentales en la cons-
truccion de una sociedad estable,
armonica y en profundo estado de
evolucién. El constante intercam-
bio entre Alemania y otros paises,
significa aplicar en coherencia los
paradigmas que se han instalado
en una sociedad globalizada, don-
de la conversacion entre culturas
significa el enriquecimiento de una
comunidad diversa y multicultural.

Es indudable que al pensar en una
red de espacios distribuidos, es
imposible no pensar en internet,
no solo como una herramienta que
permite la comunicacion a tiempo
real, y el acceso inmediato a diver-
sos contenidos, si no que también
a la ética y estética involucrada
en las emergente socio-tecno-
logia planetaria. Desde la inven-
cién de la imprenta por parte de
Johannes Gutenberg en 1450,
hasta las actuales tecnologias de
distribucién libre de conocimien-
tos, la reflexiéon sobre la propie-
dad intelectual, ha tenido como
hito la construccién de un siste-
ma de pensamiento critico sobre
las Industrias Creativas, que han
significado la deformacién de la
practica cultural en desmedro de
la industria del entretenimiento, y

la mercantilizacién de los proce-
sos académicos, de investigacion,
creativos y de distribucion.

En la 11% versidon de la Bienal de
Artes Mediales, estos temas han
sido relevados para detenernos
y reflexionar sobre la alta rapidez
con que la tecnologia se ha involu-
crado en cada uno de los procesos
sociales, y como el arte ha tenido
una postura contemplativa, reflexi-
va y contestataria con respecto a
esta condicion. La Autonomia,
como eje central de este encuen-
tro, destaca la voluntad de comu-
nidades alrededor del mundo que
trabajan en torno a la construccién
de sus propias herramientas, y en
la integracion de redes de inter-
cambio abiertas. La presentacién
de Margit Rosen como curadora
invitada, fue parte de esta puesta
en practica de una red planetaria,
al exhibir la obra NUCLEAR ZEN
| de Michael Saup, basada en el
registro de Keibo Oiwa en Japén,
quien reflexiona sobre la contin-
gencia nuclear. Saup en su mani-
fiesto artistico anuncia: Desde su
vanguardista descubrimiento en
el siglo XIX, la radioactividad pasé
de ser la promesa del reinado de la
humanidad sobre la materia, a una
amenaza a causa de aplicaciones y
desastres durante el siglo XX.

La visita de Rosen y Saup a Chi-
le tuvo como hito una serie de



charlas y encuentros con la comu-
nidad, y una pequefa residencia
en el Observatorio Astronémico
Paranal, gracias al apoyo de la
European Southern Observatory,
y el programa de Arte y Astrono-
mia que desarrolla la Corporacién
Chilena de Video, proyectando a
futuro una serie de acciones que
refuercen la integracion del arte y
la ciencia como campo de investi-
gacion y creacidén que representa
las vanguardias del siglo 21.

The network of Goethe Institutes
over the world has been estab-
lished by following the firm con-
viction according to which the cul-
tural dialogue between Germany
and the rest of the world is one
of the cornerstones for building
a stable and harmonious society
that undergoes a fundamental
process of evolution. The constant
exchange between Germany and
other countries amounts to apply
in a coherent mode the paradigms
that have been installed in a glo-
balized society, where dialogue
between cultures entails the en-
richment of a diverse and multi-
cultural community.

To be sure, when it comes to re-
flect upon a network consisting
of distributed spaces it is impos-
sible not to think on the Internet.
In this context, Internet is not only

referred to as a tool that makes
possible real-time communica-
tion as well as immediate access
to different types of content, but
also as that instance in which the
ethics and aesthetics partaking in
the emerging global socio-tech-
nologies come to the fore. Ever
since the invention of the printing
press by Johannes Gutenberg in
1450, until the appearance of cur-
rent technologies for free distri-
bution of knowledge, one of the
most important events regarding
the reflection on intellectual prop-
erty has been the establishment
of a system of critical thinking on
Creative Industries, which have
produced the deformation of cul-
tural activities to the detriment of
the entertainment industry and
the commodification of academ-
ic, research, creative, and distrib-
utive procedures.

In the 11th version of the Media
Arts Biennial, these issues have
been emphasized in order to stop
and reflect upon the high speed
with which technology has be-
come involved in each of the so-
cial structures, and how art has
had a contemplative, reflective,
and rebellious stance regarding
this condition. Being the core
idea of this meeting, autonomy
highlights the willingness of com-
munities all over the world that
work on the construction of their

own tools as well as in the integra-
tion of open exchange networks.
The presentation of Margit Ros-
en as a guest curator was part of
this implementation of a global
network inasmuch as she exhib-
ited NUCLEAR ZEN by Michael
Saup—a work that is based in
the documentation developed by
Keibo Oiwa, who reflects upon the
actual situation of nuclear energy.
In his artistic manifesto, Saup con-
tends: Since its groundbreaking
discovery in the nineteenth cen-
tury, radioactivity went from being
the promised reign of humanity
over matter to a threat. This was
the result of implementations and
disasters that took place during
the twentieth century.

The series of talks and meetings
with the community, as well as a
short residence in the Astronomic
Observatory of Paranal thanks to
the generous support of the Euro-
pean Southern Observatory, could
be deemed as the most important
events during Rosen’s and Saup's
visit to Chile. It is worth noting
that among other things, these
activities have helped to project
different
aging the integration of art and

instances for encour-

science, both as a creative and a
research field, into the future.
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de Espana

Spain Cultural Center

Maria Eugenia
Menéndez

Directora CCE
CCE Director

Durante sus veinte afios de exis-
tencia, el trabajo del Centro Cul-
tural de Espafia (CCE) no se ha
centrado Unicamente en activida-
des expositivas, sino que también,
y especialmente, en el intercam-
bio entre los diversos actores que
han participado y colaborado con
nuestra institucion, dando vida a
un espacio de encuentro donde se
han cruzado ideas y experiencias.
De aquellos deseos compartidos
se originan siempre nuevos pro-
yectos. En torno a esta premisa
de didlogo y colaboracién, el CCE,
junto a la BAM y ArtNumerica, de-
sarrollé un espacio de trabajo en
diversos formatos que llamamos
Laboratorio A+C+T,
a fortalecer procesos de inves-

orientado

tigacién, creacion, produccion y
difusién en torno a los ejes artes,
ciencias, tecnologias y sociedad
con un énfasis en los conceptos de
autonomia y procomun.

Estos conceptos se integran en
una dindmica que permitio el inter-
cambio y aprendizaje, procurando
el desarrollo de distintas formas de
participacion y colaboracién entre

personas con diversos perfiles y
niveles de especializacion (artisti-
co, cientifico, técnico, social). De
esta manera, se buscé privilegiar
cruces interdisciplinarios que po-
sibilitaron el surgimiento de otras
miradas y practicas en el quehacer
cultural y social.

El Laboratorio A+C+T se desa-
rrollé durante julio de este afo
a través de talleres, conciertos,
conferencias y tutorias, cubriendo
diversas areas con el objetivo de
contribuir a la reflexion en torno
a los cambios y evoluciones de
la cultura. Reflexiones y practicas
que reaparecieron en la T1BAM.

Tampoco podemos dejar de men-
cionar otro proyecto que desarro-
llamos junto con la BAM y el Area
de Nuevos Medios del CNCA: la
residencia en 2012 de la artista
Regina de Miguel en el Observa-
torio Paranal, en el norte de Chile,
en un trabajo conjunto con HAN-
GAR (Espafia) y cuyo resultado se
exhibi6 en las salas de la Funda-
cion Telefénica en Santiago de
Chile. En definitiva, estamos muy



contentos con nuestro trabajo con
la BAM, pues sintetiza a la perfec-
cién esta otra faceta de nuestra
labor desarrollada que va mas alla
de las exposiciones, conferencias,
presentaciones de libros y con-
ciertos: nuestro empeno en ser un
aporte al tejido creativo del pais,
fomentando el didlogo y el inter-
cambio entre los distintos actores
de la vida sociocultural de Chile.

In the course of its twenty years
of existence, the work developed
by the Centro Cultural de Espafia
(CCE) has not only been focused
on exhibition activities, but also,
and specially, on the exchange
between the different actors that
have collaborated with our in-
stitution and participated in our
activities, giving life to a meeting
space that brings together ideas
and experiences. New projects al-
ways emerge from shared wishes.
On the basis of this experience of
dialogue and collaboration, the
CCE, BAM, and ArtNumerica have
developed a workspace consist-
ing of a varied number of formats,

which we have called the Labora-
torio A+C+T. Laboratorio A+C+T
aims at strengthening processes
of research, creation, production,
and dissemination in the fields of
art, sciences, technologies, and
society with an emphasis o the
concepts of autonomy and com-
mon good.

These concepts merged into a
dynamics that enabled practices
of exchange and learning and,
therefore, assured the develop-
ment of diverse forms of collabo-
ration and participation between
different individuals specialized
at different
ic, technical, and social) levels.

(artistic, scientif-
Thereby, we sought to stimulate
works across disciplinary bound-
aries that would contribute to the
emergence of alternative per-
spectives and practices regarding
social and cultural activities.

During this past July, The Labora-
torio A+C+T was developed by
means of workshops, concerts,
lectures, and tutorials that encom-
passed diverse areas with the aim

of contributing to the reflection on
cultural change and evolution. As
it happens, these reflections and
practices reappeared during the
11th BAM.

We cannot refrain from making
special mention of another project
that we developed in collaboration
with the BAM and the New Media
Area of the CNCA (National Coun-
cil for Culture and the Arts): the
residence in Paranal Observatory,
located in the north of Chile, in a
joint work with HANGAR (Spain) of
the artist Regina de Miguel. The
results of this residence were ex-
hibited at the Santiago Fundacion
Telefénica exhibition space. In
short, we are extremely happy
with our work with BAM, because
it perfectly synthesized this facet
of our work that goes beyond ex-
hibitions, lectures, book presen-
tations, and concerts; namely, our
effort to be a contribution to the
creative fabric by boosting the di-
alogue and exchange between the
different actors that participate in
Chile's sociocultural life.
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La Autonomia Colectiva como es-
pacio de cohesién y reconocimien-
to de un estado del arte y la pro-
duccién de la relacién arte, ciencia
y tecnologia, fue el eje central de
la seleccion oficial presentada en
el Museo Nacional de Bellas Ar-
tes, reflejando la preocupacién de
una de las principales instituciones
culturales por la conservacion,
formacién y difusién de las artes
mediales y la experimentacién au-
diovisual en el pais.

La autonomia, y su capacidad de
fortalecer los cuerpos individua-
les y sociales, fue retratada desde
tres ejes que compusieron este
relato integrado en constante
construccién: Homenajes, invité a
conocer y reflexionar sobre obras
y proyectos histéricos de artistas
nacionales e internacionales reali-
zados en Chile; Tecnologias de la
autonomia, reflej6 el aporte de la
permacultura y el uso consciente
de la tecnologia, frente a la vora-
gine de una globalizacién avasa-
lladora, y; Artes espaciales, invitd
a los visitantes a recorrer los espa-
cios comunes del arte y la astro-
nomia como campos de reflexién,
observacién y accion donde se si-
tla la curiosidad y creatividad de
lo desconocido.

En este sentido, la autonomia se
convirtié en un campo de reflexion
comunitario planteado como una

condicioén intrinseca del ser huma-
no, pero absorbida actualmente
por un sistema homogeneizante.
En una sociedad tecnolégica hi-
perconectada, la autonomia se
baraja en la disyuntiva de progra-
mar o ser programado (Rushkoff),
haciendo eco a las palabras de
William Blake, “si no inventas tus
propios sistemas, siempre depen-
derés de los sistemas de otros”.

En esta version, la BAM se comple-
mentd con sedes satélites distri-
buidas en Santiago, como Galeria
Metropolitana, Espacio Fundaciéon
Telefénica, Galeria Centro de Es-
tética y Galeria Macchina, traspa-
sando asi los muros del museo,
tanto analoga como digitalmente.

Collective Autonomy as a coher-
sive and recognition space of the
relation art, science and technol-
ogy, was the central theme of the
official selection presented at the
Museum of Fine Arts, reflecting the
concern of one the main cultural
institutions for the conservation,
education and dissemination of the
media and audiovisual arts in Chile.
Autonomy, and its ability to
strengthen individual and social
bodies, was portrayed from three
gravitating angles that composed
this integrated narrative in con-
construction;

stant Hommages

section invited to meet and reflect
about works and historical projects
of national and international art-
ists developed in Chile; Technol-
ogies of Autonomy, reflected the
contribution of permaculture and
the conscious use of technology
against and overwhelming mael-
strom of globalization, and; Spa-
tial Arts, invited visitors to find the
common spaces between art and
astronomy as fields of reflection,
observation and action in which
the curiosity and creativity of the
unknown is placed.

In this sense, autonomy became a
field of common reflection raised
as an intrinsic human condition,
but which is currently absorbed
by a homogenizing system. In a
hyper-technological society, au-
tonomy shifts around the dilemma
between programming or being
(Rushkoff). Echo-
ing William Blake’s words, “If you

programmed

dont invent your own systems,
you will always depend on the sys-
tems of others.”

In this version, the BAM was com-
plemented with satellite spac-
es distributed in Santiago, like
Galeria

Metropolitana, Espacio

Fundacion — Telefénica, Galeria
Centro de Es- tética and Galeria
Macchina, thus going beyond the
walls of the museum, both analog

and digitally.
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Los Homenajes de la 11BAM con-
templaron hitos de la historia de
Chile relacionados a la investiga-
cién, produccién y exhibicion local
de arte, diseno industrial, medios
audiovisuales y ciencias. Se enfati-
z6 en recuperar y dar a conocer la
investigacion realizada por Carlos
Martinoya y Nahum J&el, quienes
desarrollaron el Abstractoscépio
cromético a finales de los afos
cincuenta; la investigacién y proto-
tipos del Grupo de Disefio Indus-
trial del INTEC, que configuraron
una especie de "hazlo tG mismo”
gubernamental; la historia de la
musica electroacuistica en Chile,
como un contexto pionero a nivel
mundial del uso de tecnologia para
la creacion musical; el rescate de la
obra pictérica de Simone Chambe-
lland, quien reflejé una capa sensi-
ble de la era espacial y la guerra fria
desde Chile en los afos sesenta.

Como parte de los homenajes
internacionales, se contempld
una resefia de la historia del im-
portante encuentro de animacién
ACM Siggraph; una muestra de
los libros de la recientemente
fallecida artista brasilefna Anna
Barros, quien fue parte de la se-
leccién oficial de la 10BVAM; la
exposicion de la artista argentina
Lea Lublin en el MNBA, quien de-
sarrollé una compleja instalacion
que abarcaba el adentro y afuera
del museo como espacios simbé-
licos de la racional y la irracional;
la recuperacién de un grabado de
Victor Grippo, que contextualizd
la nocién de energia como un eje
importante en la producciéon de
las artes mediales.

Se invitd a los artistas chilenos
Rodrigo Vergara y Hugo Marin a

desarrollar intervenciones para
potenciar esta serie de registros
documentales. Vergara desarrollé
una interpretaciéon metaférica de
la historia de la musica electroa-
clstica mediante la mutacién y
cristalizacién de las caratulas de
algunos vinilos representativos de
esta historia, y Marin exhibié una
serie de collage inéditos realizados
en Cuba en 1965, que interpretan
poéticamente el inicio de una hu-

manidad saturada de tecnologias.

Estas instancias de trabajo multi-
disciplinario sientan dindmicas de
produccién altamente vigentes y
permiten conectar contenidos para
reescribir la historia oficial del arte
en Chile que, debido a su conser-
vadurismo, ha dejado afuera ins-
tancias que hoy son fundamentales
para comprender la produccién ac-
tual de las artes mediales.

The Hommages of the 11BAM were
a strategy to give light to several
milestones of the history of Chile
related to the local intersection of
research, production and exhibition
of art, industrial design, media and
science. We emphasized on re-
covering and disseminating of the
research by Carlos Martinoya and
Nahum Joel, who developed the
Chromatic Abstratoscope on the
late 50s; the industrial design re-
search and prototypes of the Group
INTEC, which shaped a kind of gu-
bernamental DIY; the history of
electroacoustic music in Chile, as a
global pioneer context of the use of
technology for music creation; the
resignification of Simone Chambel-
land’s paintings, who reflected a
sensitive layer of the space age and
the Cold War from Chile in the 60s.

As part of the T1BAM’s interna-
tional hommages we reviewed the
history of ACM Siggraph; showed
some of the books of the recently
deceased Brazilian artist Anna Bar-
ros, who was part of the official se-
lection of the 10BVAM:; exhibited
documentation of the argentinian
artist Lea Lublin, who developed
a complex system covering the
inside and outside of the MNBA
as symbolic spaces of the ratio-
nal and the irrational; recovered
one of Victor Grippo's prints, that
contextualize the notion and emer-
gency of energy as a milestone of
media art.

We invited the Chilean artists Ro-
drigo Vergara and Hugo Marin to
develop interventions that could
enhance this series of documenta-
tion presented. Vergara developed
a metaphorical interpretation of
the history of electroacoustic music
by transforming and crystallizing
several covers of some represen-
tative vinyls of this story and Marin
exhibited a series of unpublished
collages made in Cuba in 1965,
which poetically interpreted the
beginnings of a humanity saturated
by technologies.

These of multidisci-
plinary work gave us a notion of

instances

highly current production dynam-
ics and enabled to establish con-
nections to rewrite the official his-
tory of Chilean art that, due to its
conservatism has left out instances
that are now fundamental to un-
derstand the current production of
media arts.



abstratoscopio
cromatico

“Ciencia y arte estan intimamente
ligados. De un lado la estética y
la imaginacién desempefian un
papel importante en el desarrollo
de la ciencia, y por el otro lado,

la comprensién de los fenémenos
naturales (como el que da base a
nuestro Abstractoscopio) ayuda a
disfrutar mejor las obras de arte”.

“There is an intimate relation
between science and art. On

the one hand aesthetics and
imagination play an important role
in scientific development and on the
other, the understanding of natural
phenomena (such as that which is
the basis of our Abstractoscope)
contributes to a greater enjoyment
of works of art”.

Nahum Joél
Diario La Nacién
1 de Diciembre de 1960

El Abstractoscopio cromatico es
un dispositivo creado por los fisi-
cos Juan Carlos Martinoya y Na-
hum Joél en 1960, que permite
ilustrar el fenémeno éptico obteni-
do mediante las interferencias de
luz polarizada en cristales birrefrin-
gentes. Originalmente se utilizd
para demostrar visualmente este
efecto a alumnos de fisica y cris-
talografia. Fue expuesto por pri-
mera vez al publico en la 2° Feria
de Artes Plasticas, a las afueras del
MNBA en 1960, junto con la mues-
tra de experimentos de crecimien-
to de cristales y la posibilidad de
realizar composiciones con papel
celofan para ser proyectadas por
la maquina. Entre otras aparicio-
nes, cabe destacar su presentacion
en la exposicion Cultura: dentro y

fuera del museo de Lea Lublin en
1971, también en el MNBA.

The
is a device created by physicists

Chromatic  Abstractoscope

Juan Carlos Martinoy and Nahum
Joél in 1960, which permitted the
illustration of the optical phenom-
enon obtained by means of the
interference of polarized light on
birefringent crystals. It was orig-
inally used to give students of
physics and crystallography a vi-
sual demonstration of this effect.
It was shown to the public for the
first time at the 2nd Fair of Visual
Arts, on the grounds of the MNBA
in 1960, along with a sample of ex-
periments on crystal growth and
the possibility of using cellophane
compositions to be projected by
the machine. Among other exhi-
bitions, we should mention its pre-
sentation at Lea Lublin's 1971 exhi-
bition Culture: Inside and Outside
the Museum, also at the MNBA.
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revisando la
experiencia

del grupo de
diseio del
INTEC: apuntes
de investigacion
sobre disefio y
desarrollo en
Chile

Fernando Portal

“En el enfoque del trabajo esta el
valor de uso del producto y no la
maximizacién del valor de cambio.
Esto implica no seguir una practica
de disefio que se llama “styling”,
es decir pura cosmética de
mercaderia, innovacién epidérmica,
innovacién ficticia para estimular
al consumidor y persuadirlo en
adquirir la mercaderia. (...) se trata
mas bien de hacer aportes a la
innovacién tecnoldgica-cultural
para superar de esta manera

una de las manifestaciones de la
dependencia.”

“The focus of the work is the use
value of the product and not the
maximization of exchange value.
This implies not following a design
practice called "styling”, that is

to say, nothing but commodity’s
cosmetics, epidermal innovation,
fictional innovation to encourage
and persuade consumers to
purchase goods. ( ...) it is rather
to contribut to technological and
cultural innovation in order to
overcome one of the manifestations
of dependence. ”

Grupo de Disefio Industrial,
Proyectos de Disefio Industrial,
INTEC Revista del Comité de
investigaciones tecnoldgicas de
Chile, Numero 1

Diciembre 1971

Santiago de Chile, pp 51-75

El Comité de Investigaciones Tec-
nolégicas (INTEC), organizacion
multidisciplinaria y multisectorial
desarrollada al interior de COR-
FO, tenia como propdsito generar
tecnologia para el sector producti-
vo a través de distintos grupos de
investigacion aplicada.

Uno de estos fue el Grupo de

Disefio Industrial. Fundado en
enero de 1971, estuvo orientado
al diseno de bienes de consumo,
bienes de capital y bienes de uso
publico dentro del gobierno de
Salvador Allende. El grupo fue li-
derado por Gui Bonsiepe, disefia-
dor de informacién y profesor de
la escuela alemana de disefio HfG
Ulm, quien integré al grupo a los
estudiantes de disefio con quienes
habia trabajo desde su llegada a

Chile a finales de 1968, asi como a

dos ex alumnos de HfG Ulm.

Durante sus treinta y dos meses
de trabajo, interrumpidos por el
golpe militar de 1973, el Grupo
de Disefio tuvo como obijetivos
disminuir la dependencia tecnolé-
gica, satisfacer necesidades mayo-
ritarias y crear una cultura material
propia a través de la innovacién.

La necesaria revision de esta ex-
periencia desde una perspectiva
histérica y critica, contiene el po-
tencial de ampliar el alcance de
nuestro actual entendimiento de
la relacién entre disefio y desa-
rrollo. Esta relacion tiene que ver
con comprender cémo la defini-
cion politica y colectiva de nuestra
cultura material, posibilita nuestro
desarrollo humano, social y eco-
némico. En un registro similar, esta
relacién implica comprender la ca-
pacidad del disefio para transfor-
mar nuestra cultura, a través de la

GRUPO DE PROYECTO DE DISENO INDUS-
En: Revista INTEC, N°4, Junio ,

TRIAL, INTEC/CORFO. “Disefio de una sala de

operaciones”.
1973, pag. 19.

“Disefo Industrial Estatal en Chile 1968-

1973." Conferencia presentada al ciclo “Testimonios de la
Modernidad,” 12 de Noviembre, 2002, Facultad de Arquitectura,

Disefio y Estudios Urbanos, PUC. www.guibonsiepe.com/pdffiles/

PALMAROLA, Hugo.

ign_chile.pdf (Acceso 12 de Mayo, 2011).

timeline_desi



definicion de sus artefactos mate-
riales y seméanticos.

Con esta pequefia muestra de pu-
blicaciones y material de archivo
del Grupo de Disefio del INTEC,
abrimos una investigacién, con la
que buscamos profundizar en los
alcances de la relacion entre di-
sefio y desarrollo desde distintas
lineas de exploracién.

The Committee for Technological
Research (INTEC), is a multidisci-
plinary and multisectoral organi-
zation developed within CORFO.
It was intended to generate tech-
nology for the productive sector,
through different groups of ap-
plied research.

One of these groups was the In-

dustrial Design Group. Founded

in January 1971, it was oriented
to the design of consumer goods,
capital goods and public goods
within the government of Salvador
Allende. The group was led by Gui
Bonsiepe, information designer
and professor of German design
school HfG Ulm, who invited de-
sign students to the group, with
whom he had worked since arriv-
ing in Chile in late 1968 and two
former HfG Ulm students as well.

During his thirty-two months of
work, interrupted by the military
coup of 1973, the Design Group
aimed to reduce technological de-
pendence, satisfy majority needs
and create a material culture itself
through innovation.

The necessary revision of this ex-
perience from a historical and
critical perspective, contains the

potential to expand the scope of
our current understanding of the
relationship between design and
development. This relationship has
to do with understanding how the
political and collective definition
of our material culture, enables our
human, social and economic de-
velopment. In a similar record, this
relationship involves the under-
standing of the design capability
to transform our culture, through
the translation of their materials
and semantic artifacts.

With this small sample of publi-
cations and archival material from
INTEC Design Group, we opened
an investigation, in which we seek
to deepen the scope of the rela-
tionship between design and de-
velopment from different lines of
exploration.
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musica
electroacustica

La musica electroacustica es una
expresion que utiliza diversos
medios tecnolégicos como la
grabacion de audio, la sintesis
sonora, el procesamiento de se-
fales, la composicién algoritmica
y la reproduccién del sonido, tan-
to analdgica como digitalmente.
Estos procedimientos pueden
llevarse a cabo en diferido o en
tiempo real, es decir, se fijan en
un soporte (cinta, CD, disco duro)
o se generan en vivo durante la
ejecucion de una obra, la cual usa
normalmente sistemas especia-
les de altoparlantes para generar
una espacialidad como parte de
la composicion.

Existen los siguientes tipos de mu-
sica electroacUstica: Acusmatica,
compuesta con medios electroa-
clsticos y fijada en un soporte,
careciendo de intérprete en el sen-
tido tradicional; Mixta, posee una
parte exclusivamente realizada con
medios electroacuisticos como una
parte para instrumentos acusticos
tradicionales, voz o ambos; Elec-
trénica en vivo, generada por me-
dios electrénicos en situacion de
concierto; e Interactiva, los intér-

pretes de instrumentos acusticos o

interfaces electrénicas interactdan
con ordenadores que a su vez eje-
cutan programas de composicion
automatica en tiempo real.

Parte esencial de toda esta mu-
sica es poseer al sonido mismo
como centro de sus recursos ex-
presivos, valiéndose de todos los
sonidos posibles, asi como de las
transformaciones que la tecnolo-
gia permite efectuar sobre ellos,
especialmente en lo referente a su
composicidén espectral (contenido
de frecuencias), a su posicién real
o virtual en el espacio interno de
una grabacién y/o en el externo
de su reproduccién y ejecucion.

Alejandro Albornoz
Compositor y artista sonoro

Mas de cincuenta afos han pasa-
do desde que Ledn Schidlowsky
compusiera Nacimiento, la prime-
ra obra electroacustica chilena.
Cincuenta afios de una historia a
menudo desconocida, compuesta
de algunos éxitos resonantes, de
desarrollos a veces truncos y de
silencios bastante expresivos. La
musica electroacustica en Chile ha
tenido un desarrollo pendular: de




momentos de gran pasién e inte-
rés ha pasado al desconocimiento
casi absoluto y viceversa. A pesar
de ya medio siglo de historia en el
pais —y algo mas en el mundo—,
pareciera que los alcances y po-
sibilidades de la musica electroa-
custica o, mas bien, del concepto
que en ella subyace (la tecnologia
aplicada a la musica, en este caso
mas precisamente, la informatica
musical) no son en nuestro medio
aun lo suficientemente analizados,
comprendidos y proyectados en
cuanto a la produccién musical ac-
tual y futura.

Federico Schumacher
Comepositor e investigador

Electroacoustic music is a form
of expression that uses diverse
technological media like audio
recording, sound synthesis, signal
processing, algorithmic composi-
tion and sound reproduction, both
analogically and digitally. These
procedures can be carried out in
deferred time or in real time in oth-
er words, they are recorded on a
support (tape, CD, hand drive) or

are generated live during the ex-
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ecution of a piece, which normally
uses special loudspeaker systems
to generate a spatiality that is part
of the composition.

There are different types of electro-
acoustic music: Acousmatic, com-
posed with electroacoustic media
and recorded lacking a performer
in the traditional sense; Mixed, with
one part produced exclusively by
electroacoustic media and anoth-
er produced by traditional acous-
tic instruments, voice or both;
Live electronic music, generated
by electronic media in a concert
mode; Interactive, in which per-
formers of acoustic instruments or
electronic interfaces interact with
computers, which perform compo-
sition programmes in real time.

An essential part of all this music
is to have sound itself as a centre
of its expressive resources, mak-
ing use of all possible sounds and
of the transformations allowed by
technology, especially in terms of
spectral composition (frequency
content) and of its real and virtual
position in the internal space of a
recording and or in the externality
of its reproduction or performance.
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Alejandro Albornoz
Composer and sound artist

More than fifty years have passed
since Ledn Schidlowsky composed
Nacimiento the first Chilean elec-
troacoustic work. Fifty years of a
history that is often unknown, that
includes some great successes,
some truncated work and very ex-
pressive silences. In Chile, electro-
acoustic music has evinced a pen-
dular development, ranging from
moments of great passion and in-
terest to practically complete igno-
rance of the subject and vice versa.
In spite of its half a century of histo-
ry in Chile —and a slightly longer ex-
istence in the world-, it would seem
that the scopes and possibilities of
electroacoustic music or rather the
concept that underlies it (technolo-
gy applied to music and in this case
musical computing to be precise)
are not sufficiently known, anal-
ysed, understood and projected in
our local context in terms of current
and future musical production.

Federico Schumacher
Composer and researcher
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COMDASUAR

“No olvidemos que el computador
no es sino una prolongacién del ser

humano, quien es en definitiva el
que toma las grandes decisiones
y da la orientacidn y significacién

de lo que con estos medios puede

realizarse”.

“We should not forget that the
computer is nothing but an
extension of the human being,
who is definitely the entity that
makes the big decisions and gives
orientation and meaning to what
these media can do”.

José Vicente Asuar, 1979

"El piano o el violin son
instrumentos tan artificiales como

un computador”.

"The piano and the violin are

instruments that are just as artificial

as a computer”.
José Vicente Asuar, 2010

El Computador Musical Digital
Analégico Asuar (COMDASUAR)
es un instrumento musical creado
el afio 1977, basado en investiga-
ciones previas (desde la década
de 1950) del musico e ingeniero
José Vicente Asuar, Unico en su
época, este instrumento permitia
ser usado como una herramien-
ta de composicién e instrumento

en tiempo real, contando con un

secuenciador, un editor de parti-
tura, una herramienta de compo-
sicion algoritmica y un programa
de sintesis de sonido digital y una
unidad analégica de proceso y
enriquecimiento de la sefal. Es-
tos usos lo sitdan al mismo nivel
de computadores desarrollados
en E.E.U.U. y Europa en la misma
época. Este figura como un hito
relevante en la historia y contexto



de la relacion entre arte, ciencia y
tecnologia en Chile, es un ejemplo
de la investigacién cientifica en li-
nea con la investigacién musical.

The Asuar Digital Analog Com-
puter (COMDASUAR) is a musical
instrument created in 1977. It was
based on research that dated from

the 1950s by musical and engi-

Programmed Control of Anllog_Sdun&-ri

(with editing by Lejare

State University of New York

neer José Vicente Asuar, pioneer
of electroacoustic music in Chile
and the world. Unique in its time,
this instrument could be used as
a composition instrument and a
real time instrument, which had a
sequencer, a score editor, an algo-
rithmic composition tool, a digi-
tal sound synthesis programme,
an analog processing and signal
enriching unit. This different uses

Technical Report No. 5
National Science Foundation Project No. GK-1419

‘by a Digital Computer

by Jose Vicente

placed it on the same level as com-
puters developed in Europe and
the United States at the time. This
computer is a relevant milestone in
the history and context of the rela-
tionship between art, science and
technology in Chile and an exam-
ple of scientific research aligned
with musical research.
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ACM SIGGRAPH

Cristian Freire
Duoc UC
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ACM SIGGRAPH es una comuni-
dad de colaboracién internacional
que promueve el didlogo entre
investigadores, artistas visuales,
cineastas, cientificos, disenado-
res de interaccion y profesionales
de negocios que comparten un
interés en los graficos generados
por computador y las técnicas in-
teractivas. Dentro de las especiali-
dades que tienen cabida en ACM
SIGGRAPH se pueden mencionar
la animacién 3D y 2D, efectos es-
peciales, arte electrénico, realidad
virtual, visualizacion cientifica, vi-
deojuegos, web3D, postproduc-
cién, nuevas tecnologias audiovi-
suales, arte sensorial, sinestesia,
educacion, etc.

Inicialmente se formé en Nueva
York como una serie de seminarios
acerca de Gréficos por Computa-
dor Interactivos que recorrian Esta-
dos Unidos en el afio 1967. En cada
presentacion asistian alrededor de
cuarenta o cincuenta personas. La
iniciativa tuvo como patrocinador a

la Association for Computing Ma-
chinery (ACM). En 1969, pas6 a lla-
marse SIGGRAPH: Special Interest
Group on Computer Graphics and

Interactive Techniques. En 1974,
se realizé la primera conferencia
en Boulder, Colorado. Desde en-
tonces se ha realizado anualmente
una conferencia por afo y, desde el
2008, se ha sumado la conferencia
SIGGRAPH Asia.

Entre las actividades que se de-
sarrollan sobresalen el Computer
Animation Festival, una muestra
de la mejor produccién del afio
que da cabida a trabajo experi-
mental, videoarte, comerciales
de televisidén, cortometrajes de
escuelas de animacién y obra na-
rrativa de autor.

También estan a cargo de seis pu-
blicaciones anuales, dos de ellas
son los llamados Technical Papers,
donde se presentan las técnicas
mas avanzadas desarrolladas por
cientificos y artistas. Muchas veces
se transforman en herramientas
de uso comin al ser integradas,
tiempo después, a paquetes de
software comercial. Otra de sus
publicaciones es Transactions on
Graphics, la edicion peer reviewed
més importante en graficos por

computador. Sus publicaciones




son presentadas en conferencias,
galerias de arte digital, cursos,
muestras de tecnologias emer-
gentes, charlas y sesiones de pro-
duccidn, etc.

ACM SIGGRAPH se organiza por
capitulos en diferentes ciudades
del mundo. En Latinoamérica
cuenta con sélo cuatro exponen-
tes: Bogota, Caracas, Buenos
Aires y, recientemente, Santia-
go. El Santiago ACM SIGGRAPH
Professional Chapter persigue los
mismos objetivos que los demas
capitulos tomando en cuenta las

necesidades de nuestra industria.

Cristian Freire
Presidente del Santiago ACM
SIGGRAPH Professional Chapter

ACM SIGGRAPH is an internation-
al collaboration community that
between

encourages dialogue

researchers, visual artists, film-
makers, scientists, interactive de-
signers and business professionals
that share an interest in computer

graphics and interactive tech-

nigues. Among the areas of exper-

tise included in ACM SIGGRAPH
are 3D and 2D animation, special
effects, electronic art, virtual re-
ality, scientific visualisation, video
games, 3D web, production, new
audiovisual technologies, sensory
art, synesthesia, education, etc.

Initially, it was born in New York as
a series of seminars on Interactive
Computer Graphics that toured
the United States in 1967. Around
forty or fifty people attended to
each presentation. The initiative
was sponsored by the Association
for Computing Machinery (ACM).
In 1969, it became SIGGRAPH:
Special Interest Group on Comput-
er Graphics and Interactive Tech-
niques. In 1974, its first conference
was held in Boulder, Colorado.
It has held an annual conference
ever since and the SIGGRAPH Asia
conference opened in 2008.

One of its most important activ-
ities is the Computer Animation
Festival, which shows the best pro-
ductions of the year in experimen-
tal work video art, television com-
mercials short films from animation
schools and authorial narrations.

They are also in charge of six an-
nual publications, two of them are
titled Technical Papers in which the
most advanced techniques devel-
oped by scientists and artists are
produced and, on many occasions,
turn into common tools includ-
ed in commercial software after a
time. Another of its publications is
Transactions on Graphics, the most
important peer reviewed journal on
computer graphics. Its publications
are presented at conferences, digi-
tal art galleries courses, exhibitions
of emerging technologies, lec-
tures, and production sessions, etc.

ACM SIGGRAPH is organised by
chapters in different cities in the
world. In Latin America it has only
four components: Bogoté, Cara-
cas, Buenos Aires and recently,
Santiago. The Santiago ACM SIG-
GRAPH Professional Chapter has
the same aims as the other chap-
ters, but takes into account the
needs of our own industry.

Cristian Freire
President of the Santiago ACM
SIGGRAPH Professional Chapter

33



34

Anna Barros

"El trabajo de arte no comienza en
las imagenes finales,

sino que es la realizacién de un
impulso creativo a la bisqueda de
la expresion.”

Anna Barros

"Art work does not begin with the
final images, but is the realization
of a creative impulse in search of

expression”.

Anna Barros

En el contexto de la 10BVAM,
Anna Barros expuso su obra Te-
jiendo el tiempo en colaboracién
con Alberto Blumenschein. Esta
exposicion fue realizada gracias a
la curatoria de Paula Perissinotto,
quien considerd la obra de Barros
como una indagacién seria y con-
sistente en torno al uso cientifico
instrumental. En su obra destacé
la bdsqueda por una ética y esté-
tica de la nanotecnologia.

Anna Barros fallecié recientemen-
te. Sus libros, expuestos en esta
version de la BAM, fueron envia-
dos a Chile pocos dias antes de
su muerte. Quisimos rendir un
homenaje a su memoria e invocar
su presencia en este encuentro
como una operaciéon de conse-
cuencia (la coincidencia no existe)
y una muestra de respeto a una
de las pioneras en la investigacién
de la relacion entre arte y ciencia
en Latinoamérica.

In the context of the 10BVAM,
Anna Barros exhibited her work
Tejiendo el tiempo in collabora-
tion with Alberto Blumenschein.
This possible
thanks to the curatorship of Pau-

exhibition  was
la Perissinotto, who considered
that Barros's work was a serious
and consistent research into the
use of scientific instruments. An
outstanding feature in this artist’s
work was her search for an ethics
and aesthetics of nanotechnology.

Anna Barros passed away recently.
Her books, shown in this version of
the BAM, were sent to Chile a few
days before her death. We wanted
to pay a homage to her memory
and invoke her presence at this
event as an operation of conse-
quence (coincidence does not
exist) and an expression of respect
for a pioneer in the research of the
relationship between art and sci-

ence in Latin America.

Archivo 10 BAM.

Archivo 10 BAM.



Lea Lublin

“Afuera suceden cosas, hay un
proceso socioeconémico en
marcha, hay flores en los jardines,
hay un nuevo rostro del trabajo, hay
esperanza. En el interior del Museo
funciona el esquema intelectual que
trata de explicar el fenémeno”.

“Things are happening outside,
there is an ongoing social economic
process, there are flowers in the
gardens, labour has a new face, and
there is hope”. Inside the Museum
there is an intellectual structure that
tries to explain this phenomenon”.

Ernesto Saul
Diario Ahora
28 de diciembre de 1971

Archivo Museo Nacional de Bellas Artes.

Archivo Museo Nacional de Bellas Artes.

Bajo la comprension de que el len-
guaje artistico no es nunca obra del
azar, sino una légica consecuencia
de la interaccién de factores histo-
ricos, filoséficos y sociolégicos, Lea
Lublin, en su exposicién Cultura:
dentro y fuera del Museo (1971),
evidencié "“el desciframiento ac-
tivo de todos los elementos que
constituyen las estructuras del len-
guaje, presentadas (o combinadas)
en la obra”. Con este propésito,
realizé diversos diagramas de flu-
jo en grandes formatos en los que
expuso el desarrollo histérico, des-
de 1850 hasta 1970, de distintas
disciplinas: ciencias sociales, filoso-
fia, fisica, matematicas, linguistica,
arquitectura y psicoanalisis. Cues-
tiond asi en qué medida estas dis-
ciplinas ejercieron influencia sobre
las artes visuales, modificandolas
directa o indirectamente y estable-
ciendo conexiones y rupturas entre
ellas. En el zcalo del MNBA reali-
z4 una instalacion de pantallas pe-
netrables sobre las que proyectaba
obras icdnicas de la historia del

arte relacionadas a los esquemas.

Understanding that artistic lan-
guage is never a random act, but
rather a logical consequence of
the interaction of historical, philo-
sophical and sociological factors,
Lea Lublin showed Culture: Inside
and Outside the Museum (1971).
Lublin showed "the deciphering
of all the elements that constitute
the structure of language present-
ed (or combined) in the work”.
With this purpose, she produced
various  enormous  flowcharts
where she showed the historical
development from 1850 to 1970 of
different social sciences: philoso-
phy, physics, mathematics linguis-
tics, architecture and psychoanal-
ysis, questioning to what degree
they have influenced the visual
arts modifying them directly and
indirectly, and establishing con-
nections and ruptures between
them. An installation was erected
outside the MNBA with penetra-
ble screens that projected iconic
works of the history of art related
to the diagrams.
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esquema de la
obra presentada
en la muestra
arte de sistemas
en el Museo de
Arte Moderno
de Buenos Aires

Victor Grippo
1971, Argentina

Impresién en papel
59,5 x 84cm
Coleccién del MNBA

Print on paper
59,5 x 84cm
MNBA Collection

Este grabado forma parte de un
conjunto de obras realizadas por
el Grupo CAyC junto a artistas in-
ternacionales. El Centro de Arte
y Comunicacién (CAyC) se fundd
con el objetivo de “promover la
ejecucion de proyectos y muestras
donde el arte, los medios tecnolé-
gicos y los intereses de la comuni-
dad se conjuguen en un intercam-
bio eficaz que ponga en evidencia
la nueva unidad del arte, la ciencia
y el entorno social en que vivimos”
(Glusberg, 1969). A partir del
CAyC se formé un grupo interdis-
ciplinario ligado a la experimen-
tacion, el arte contemporaneo, el
disefio, la arquitectura y las nue-
vas tecnologias. El grupo inicial-
mente se hizo llamar “Los trece”
(Jacques Bedel, Luis Benedit, Gre-
gorio Dujovny, Carlos Ginzburg,
Victor Grippo, Jorge Gonzélez
Mir, Vicente Marotta, Luis Pazos,
Alfredo Portillos, Juan Carlos Ro-
mero, Julio Teich, Horacio Zabala,
Alberto Pellegrino y Jorge Glus-

berg, miembros que permanecie-
ron hasta el cierre del CAyC), pero
a ellos se sumaron una gran can-
tidad de invitados de diferentes
procedencias, estableciéndose in-
tersecciones y didlogos de alcance
y trascendencia internacional. Una
de las materias primas utilizada en
sus trabajos ha sido la patata. Este
alimento originario de América se
expandié por Europa después de
la conquista. Grippo, partiendo
de su simbologia cultural, utilizé
la energia contenida en las patatas
para formar pilas eléctricas conec-
tadas con cables. Asi, hizo funcio-
nar distintos dispositivos, desde
una radio hasta un polimetro para
medir la energia generada. Este
tipo de obras se convirtieron en
un clasico del artistas, las que fue
desarrollando en distintas instala-
ciones por todo el mundo.

biografia
En su trabajo ha buscado una con-
vergencia entre la ciencia y el arte,
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|6gicamente marcada por su do-
ble formacién en quimica y en be-
llas artes. Su trabajo, uno de cuyos
principales motivos es la idea de
transformacién, ha girado siempre
en relacién a la vida cotidiana, el
mundo del trabajo, el alimentoy la
energia. Desde el comienzo, utili-
z6 materiales y medios no conven-
cionales en sus objetos, esculturas
e instalaciones para reflexionar en
torno a las condiciones sociales y
espirituales de los trabajadores y
los artistas.

This print is part of a collection of
works by the Group CAyC along-
The
Centre for Arts & Communication
(CAyC) was founded with the goal
of “promoting the implementation

side international artists.

of projects and exhibitions where
art, media and technology com-
munity interests combine in an
efficient exchange that highlights

the new unity between art, sci-

ence and the social environment
in which we live” (Glusberg, 1969).
From CAyC an interdisciplinary
group linked to experimentation,
contemporary art, design, archi-
tecture and new technologies was
formed. The group initially called
itself The Thirteen (Jacques Bedel,
Luis Benedit, Gregorio Dujovny,
Carlos Ginzburg, Victor Grippo,
Jorge Gonzélez Mir, Vicente Ma-
rotta, Luis Pazos, Alfredo Porti-
llos, Juan Carlos Romero, Julio
Alberto
Pellegrino and Jorge Glusberg,

Teich, Horacio Zabala,

members who remained until the
end of CAyC), but lots of guests
from different areas were invited,
establishing dialogues and inter-
sections of international scope
and significance. One of the raw
materials used in his works was
the potato. This native American
food was spread throughout Eu-
rope after the conquest. Grippo,
based on their cultural symbolism,

used the energy of the potatoes

to form electric cells connected
with cables. Thus, different devic-
es were operated, from a radio to
a tester for measuring the power
generated. These kind of works
became a classic of the artist that
was developed in different instal-
lations worldwide.

biography

In his work he has sought a con-
vergence between science and
art, logically marked with his
double formation in chemistry
and fine arts. His work, one of
whose main purposes is the idea
of transformation, has always re-
volved around everyday life, the
world of work, food and energy.
From the beginning, he used un-
conventional materials and media
in his objects, sculptures and in-
stallations to reflect on the social
and spiritual conditions of work-
ers and artists.
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coleccion 2
(estudios
emocionales)

Rodrigo Vergara
2013, Chile

Escultura; vidrio, vitrina
300mm x 300mm x 5mm

Sculpture; glass, showcase
300mm x 300mm x 5mm
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#

Musica, electroacustica, vinilo,
tocadiscos, historia.

Music, electroacoustics, record, record

player, history.

Esta coleccién de cristales re-
producen a escala 1.1 el disefio
de siete estuches de discos pu-
blicados en Chile, entre los anos
cincuenta hasta mediados de los
setenta. Durante esos anos, se
gesta una escena de musica elec-
troacUstica inédita en Sudamérica,
motivada basicamente por la ex-
perimentacién y el conocimien-
to. Fue una vanguardia local que
operd siempre fuera del sistema
oficial; podia existir en paralelo a
rankings, prensa y popularidad.
Lograban pensar su produccién
autébnomamente a cualquier con-
dicién mercantil. Esta compilacién
pretende agrupar los ultimos mo-
mentos de una vanguardia musical
chilena y los primeros tiempos de
su desaparicion. Algunas de las
obras buscadas para la coleccién
fueron: Asi hablé el computador,

El computador virtuoso y Mdsica

electrénica de José Vicente Asuar;
Amacata de Juan Amenébar; Mu-
sica electrénica de José Vicente
Asuar y Juan Amenébar; Ahora de
Ivan Pequeiio; Anc cinco composi-
tores chilenos de Falabella, Rivera,
Maturana, Cotapos y Schidlowsky.

biografia

Rodrigo Vergara (Santiago, 1974)
es artista visual. Ha participado en
mas de cuarenta exposiciones, en-
tre ellas, seis individuales. Su tra-
bajo se ha mostrado en diversos
paises de Europa y América y, tam-
bién, en mas de veinticinco me-
dios especializados de arte, tanto
en Chile como en el extranjero.
Ha obtenido tres distinciones en
concursos y cinco becas de finan-
ciamiento estatal. Ha realizado re-
sidencias en Brasil y Argentina. Su
trabajo multidisciplinario se realiza
a través de distintos medios: es-




cultura, acuarela, video, gréfica,
objetos, instalaciones, espacios in-
dependientes e intervenciones en
el espacio publico. La experiencia
espacial, desde la habitabilidad, la
construccién y el desplazamiento,
son topicos recurrentes de su tra-
bajo. Busca evocaciones poéticas
y existenciales, aludiendo a reco-
rridos, escapes, alucinaciones y
encuentros fortuitos.

This collection of crystals repro-
duce, on a 1.1 scale, the design of
seven cases of albums released in
Chile from the 50s to the mid 70s.
In those years, an unprecedent-
ed electroacoustic music scene is
brewed in South America. Exper-
imentation and knowledge was
its basic motivation. It was a local
avant garde scene that always op-

erated outside the official system;

it existed in parallel to rankings,
press and popularity. They man-
aged to think their production
autonomously to any commercial
status. This compilation aims to
bring together the last moments
of a Chilean musical avant garde
scene and the first moments of
its disappearance. Some of the
works searched for this collection
were: Asi hablé el computador, El
computador virtuoso and Mdusica
electrénica by José Vicente Asu-
ar; Amacata by Juan Amenébar;
Mdsica electrénica by José Vi-
cente Asuar and Juan Amenabar;
Ahora by Ivan Pequefio; Anc cin-
co compositores chilenos by Fal-
abella, Rivera, Maturana, Cotapos
and Schidlowsky.

biography
Rodrigo Vergara (Santiago, 1974) is
a visual artist. He has taken part of

more than forty exhibitions, six of
which have been solo exhibitions.
His work has been shown in vari-
ous countries in Europe and Amer-
ica and in more than twentyfive
specialised artistic publications,
both in Chile and abroad. He has
received three awards in different
contests and five state-financed
scholarships. He has participated
in residencies in Brazil and Argen-
tina. His multidisciplinary work has
been developed through different
mediums like sculpture, waterc-
olour, video, graphics, objects,
installations, independent spaces
and public spaces interventions.
The spatial experience ranging
from habitability, construction, and
movement are frequent topics of
his work. He searches for poetic
and existential evocations, allud-
ing to, routes, escapes, hallucina-
tions and chance encounters.
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hombre original
/ sin titulo 1 / sin
titulo 4

Hugo Marin
1965, Chile

Collage
56,5 x 44,5cm
Cortesia del artista

Collage
56,5 x 44,5cm
Courtesy of the artist

#

Anatomia, objetos encontrados,
ciencia ficcién, yoga.

Anatomy, found objects, science
fiction, yoga.

Obras realizadas en Cuba el afo
1965 a partir de libros encontra-
dos y engrudo, en un contexto en
el que era dificil encontrar papel,
goma o cola. Los libros, principal-
mente de anatomia, fueron encon-
trados en un sitio eriazo y datan
del afo 1840 y 1900. Los collages
hacen alusion al imaginario de la
ciencia ficcién y el maquinismo con
una dimensién constructiva, que
busca enfrentar diversos imagina-
rios al modo del azar surrealista. El
autor los describe en relaciéon a su
experiencia en Estados Unidos du-
rante los sesenta, donde la rigidez
de las ideologias preponderantes
explicaba personalidades muy
estructuradas. En una visita a Chi-
le, Marin recibié el conocimiento
de Mabharishi Mahesh Yogi, quien
fue el maestro de mucha gente,
abriéndole una dimensién de la
inteligencia creativa relacionada a
la fisica cuantica, que es entendi-
da como la potencialidad y lo in-
manifiesto potencial; lo eterno y el
cambio. Recibir esa influencia vé-
dica de la India tuvo para él un sig-
nificado que se puede entender

como Satcitananda, en que “Sat”
es absoluto, “Cit” es consciencia
y “Ananda” bienaventuranza. En
sus collages busca transmitir estos
conocimientos en conjunto con la
influencia italiana que, en sus pa-
labras, es "abstracta y concreta”.

biografia

Hugo Marin (Chile, 1929) es escul-
tor y pintor. Realizé estudios artis-
ticos en la Escuela de Artes Apli-
cadas durante dos anos, en los
cursos vespertinos de José Pero-
tti. Se especializé en la técnica del
esmalte sobre metal, elevando a
calidad de arte una disciplina con-
siderada, hasta entonces, como
artesania o arte menor. El trabajo
plastico de Hugo Marin ha estado
ligado desde sus inicios a su medi-
tacién, posicién metafisica y forma
de ver y sentir el mundo; las ener-
gias precolombinas y tibetanas, la
alquimia, el cosmos, los saberes
ocultos y los lugares sagrados
son algunos de sus intereses re-
currentes. Sus viajes por distintos
paises han colaborado en su for-

macién personal y han sido claves




en la elaboracién de los universos
que el artista ha plasmado en sus
creaciones. Ingresé a los Mimos
de la Escuela de Marcel Marceau
en Europa, donde trabajé junto
a Alejandro Jodorowsky. Poste-
riormente ingresé a los Mimos de
Alejandro Jodorowsky y participd
en su primera presentacién, una
velada bufa en el Teatro Municipal
de Santiago. Realizé estudios de
meditacion trascendental que per-
feccioné en Seelisberg, Suiza. Ha
trabajado como profesor de esta
disciplina, tanto en Chile como en
el extranjero.

Made in Cuba in 1965, these works
use found books and glue, within
a context in which it was difficult
to find paper, paste or glue. The
books, most of which were anato-
my textbooks, were found in a va-
cant lot and were dated between
1840 to 1900. The collages refer
to the imagery of science fiction
and mechanisms on a constructive
dimension that put together differ-

ent imageries on the basis of surre-

alist chance. The author describes
them in connection with his expe-
rience in the United States during
the '60s, where the rigidity of the
ideologies of the time explained
extremely structured personalities.
During a visit to Chile, Marin was
introduced to the teachings of Ma-
harishi Mahesh Yogi, who was the
master of many, opening his mind
to the dimension of creative intelli-
gence related to quantum physics.
In other words, the potentiality and
the unmanifest potential; the eter-
nal and the movement. To receive
that vedic influence from India had
a meaning that could be described

“Sat”
means

as Satchitananda where
“Chit"
awareness or consciousness and

means absolute,

“Ananda” means blessedness. In
his collages he tries to transmit this
vedic influence, together with Ital-
ian influence which he defines as
"abstract and concrete”.

biography

Hugo Marin (Chile, 1929) is a sculp-
tor and painter. He studied at the
Escuela de Artes Aplicadas for two

years, taking José Perotti's evening
course, studying enamel on met-
al and considering this technique
to the category of art, and not a
handicraft or minor art form. Hugo
Marin's work as a plastic artist has
always been linked to meditation
and to his metaphysical point of
view, to his way of feeling world.
Pre-Columbian and Tibetan forms,
alchemy, the cosmos, occult knowl-
edge and sacred sites are some of
the recurrent elements in his work.
Marin’s travels have contributed
to his personal training and have
been key points in the elaboration
of the different universes he cap-
tured in his creations. He enrolled
in in the Marcel Marceau School of
Pantomime in Europe, where he
worked with Alejandro Jodorows-
ky. He later joined Jodorowsky’s
Mime Company and took part in
the first performance of a comic
opera in Teatro Municipal de San-
tiago. He studied transcenden-
tal meditation and perfected his
knowledge in Seelisberg, Switzer-
land. He has taught this discipline
in Chile and abroad.
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Archivo Museo Nacional de Bellas Artes.

entrevistas a
Juan Orrego
Salas (arte desde
Nueva York cap.
37 y 38), Nicanor
Parra y Fernando
Botero

Nemesio Antunez
1967, Chile

Audio; transfer desde cinta Reel
original

Cao. 37: 14'33"; Cap. 38: 14'41";
Cap. 8: 29'45"

Archivo Audiovisual MNBA-
Angélica Pérez Germain

Audio; transfer from original Reel
Ch. 37: 14'33"; Ch. 38: 14'41"; Ch.
8:29'45"

MNBA Audiovisual Archive—
Angélica Pérez Germain

El MNBA participa de la 11BAM
dando a conocer la labor de rescate
y conservacion del patrimonio au-
diovisual, realizado a lo largo de los
Ultimos afos por el Archivo Audio-
visual MNBA-Angélica Pérez Ger-
main. Se presentd una seleccion de
entrevistas realizadas por Nemesio
Antlinez a mdsicos y artistas latinoa-
mericanos durante el ejercicio de su
cargo como agregado cultural de
Chile en los Estados Unidos, a modo
de homenajear a quien fuera el arti-
fice de un museo abierto e inclusivo.
Sus entrevistados fueron destacadas
personalidades del mundo de las ar-
tes y la cultura, cuya obra destacara
por su originalidad y caracter inde-
pendiente y visionario. El especta-
dor pudo oir las entrevistas mientras
se detenia a observar el movimiento
y las actividades desarrolladas en el
hall central del museo, potenciando
dicho espacio como crisol de ideas
y didlogo, del mismo modo en que
planteé Antunez durante su gestion
como director del MNBA.

biografia
Juan Orrego Salas: compositor
chileno. Ejercié como Director del
Centro de Musica Latinoamericana
en la Universidad de Indiana. Fundé
el Coro de la Universidad Catdlica.
Compuso cantatas basadas en tex-
tos de Pablo Neruda como América
no en vano invocamos tu nombre,

Amo América'y Machu Picchu.

Nicanor Parra: Poeta, matematico y
fisico chileno, considerado el crea-
dor del género de la antipoesia.
Entre sus obras mas reconocidas se
encuentran Poemas y antipoemas
(1954), Obra gruesa (1959), Nuevos
sermones y prédicas del Cristo de
Elqui (1977).

Fernando Botero: Pintor, escultor y
dibujante colombiano, reconocido
por su estilo figurativo neorrenacen-
tista contemporaneo. En su trabajo
se encuentra una fuerte presencia
de la pintura colonial y popular co-
lombiana.

The MNBA participates of the
11BAM by letting its public to lis-
ten the audiovisual heritage res-
cued and preserved over recent
years by the MNBA Audiovisual
Archive-Angélica Pérez Germain. A
selection of interviews by Nemesio
Antlnez to Latin American artists
and musicians is presented. These
interviews were made during his
work as Cultural Attaché of Chile
in the United States to honor who
was the architect of an open and
inclusive museum. His interviewees
were prominent figures in the world
of the arts and culture, whose work
in one way or another stood out for
its originality, independence and vi-
sionary character. The visitors could
hear the interviews as they stopped
to observe the movement and ac-
tivities taking place in the central
hall of the museum. This space was
enhanced as a melting pot of ideas
and dialogue in the same way it was
layed out during Antunez's direc-
tion of the MNBA.

biography

Juan Orrego Salas: Chilean com-
poser. Served as Director of the
Latin American Music Center at In-
diana University. Founded the Cath-
olic University Choir. He composed
cantatas based on texts by Pablo
Neruda as America does not invoke
your name in vain, | love America
and Machu Picchu.

Nicanor Parra: Chilean poet, math-
ematician and physicist. He is con-
sidered the creator of the anti-po-
etry genre. Among his best known
works are: Poemas y antipoemas
(1954), Obra gruesa (1959), Nuevos
sermones y prédicas del Cristo de
Elqui (1977).
Fernando Botero: Colombian
painter, sculptor and draftsman
known for his figurative contem-
porary neo-Renaissance style. In
his work, there is a strong pres-
ence of Colombian colonial art
and folk painting.
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Autonomia, energia y sociedad
son conceptos que, entrelazados,
sirven como ejes para compren-
der los paradigmas y el estado
de la produccién artistica a nivel
nacional e internacional. La ne-
cesidad de identificar un campo
de accién curatorial, que conten-
ga en si diversas preocupaciones
hipervinculadas, tomé como cri-
terio basico el hecho de que la
mayoria de los artistas del video
y los medios tecnoldgicos utilizan
energia eléctrica.

La provocaciéon se inscribe en la
reflexion sobre una de las fuen-
tes fundamentales de animacién
de sus obras, sin la intencién de
evocar una clave ecoldgica. La
energia, entendida como fend-
meno capaz de mover un cuerpo
de masa dada por la aplicaciéon de
una fuerza, puede considerarse
andloga a la capacidad transfor-
madora del arte, debido a la ne-
cesidad de identificar los agentes
de cambio y transformacion radi-
cal que identifican una época en

la que vivimos en una bisagra ana-
logo>digital de la humanidad, tan-
to en aspectos econémicos, como
cientificos, tecnoldgicos y sociales.
La autonomia refleja la capacidad
del humano para desenvolverse
creativa y productivamente en el
contexto social, potenciando la ne-
cesidad de interaccién coordinada
con otros seres Vvivos.

La naturaleza, donde la autonomia
colectiva es un eje estructural ar-
ménico, es una eterna fuerza de
inspiracién, usada por la mayor
parte de los artistas inscritos en
esta seccién para el desarrollo de
sus obras.

Autonomy, energy and society are
intertwined concepts that serve as
axes for understand the paradigms
and the state of the national and in-
ternational art production. The need
to identify a curatorial scope with
hyperlinked concerns took as a basic
criteria the fact that most video and
media artists use electric energy.

This provocation is related to the
reflection about one of the fun-
damental sources of activation of
their works, without the intention
of evoking an ecological key. Ener-
gy, understood as a phenomenon
able to move a mass by the appli-
cation of force, can be considered
similar to the transformative power
of art, due to the need to identify
the agents of change and trans-
formation that identifies a back-
bone era, where we live in a ana-
logue>digital humanity, whether in
economic or scientific, technolog-
ical or socialy aspects. Autonomy
reveals the human ability to get
along creatively and productively
in a social context, enhancing the
need for a harmonic interaction
with other living beings.

Nature is an eternal source of in-
spiration, where collective autono-
my is a structural axis used by most
of the following artists in the devel-
opment of their works.



JLION VIV

HALL
Taller - set 1 Ledn & Cocina

Marcar con una linea
Nicolas Grum

Tsen Romy Rementeria
Overexposure
Manuela Viera- Gallo
Endless time searching # 2
Marco Godinho
Realidad Disminuida
Rodrigo Espinoza
Worderful Machine
Claudia Gonzélez

ALA SUR

HALL

A

Afecto espectral: cuerpos
sensibles en ecologias
electromagnéticas

Alejandra Pérez

Error de formato Nicolds Rupcich

B
Putrére Camilo Yanez

C

Océan, 33°02'47"S

51°04'00”N Enrique Ramirez
Convergencias Rodrigo Arteaga
Cuando el futuro nos alcance
Leonardo Portus

Merced Productora Merced
Bin¢ent Il Gonzalo Ramirez
Buscando, detras del telén
Catalina Cortézar

D
Eumycota Sebastian Jatz

E
La papita Matthew Neary
1001 Soles Michael Saup

F
Wonderful machine
Claudia Gonzélez

G
Taller Dinamo: PICOROCOS
Francisco Munoz

45



océan,
33°02'47"S/
51°04'00”N

Enrique Ramirez
2013, Chile - Francia

Instalacién multimedia; video
monocanal HD, sonido

24 dias

Cortesia del artista

Multimedia installation; mono-
channel HD video, sound

24 days
Courtesy of the artist
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#

Océano Pacifico, Océano Atlantico,

plano secuencia, viaje, barco,
autonomia.
Pacific Ocean, Atlantic Ocean,

sequence, plan, trip, ship, autonomy.

www.enriqueramirez.net

Ocean 33°02°47”S / 51°04'00"N
es un film que propone reflexio-
nar acerca de las relaciones ac-
tuales entre los distintos con-
tinentes. Retrata el viaje hacia
Dunkerque, Francia, del Pacific
Breeze, un barco portacontene-
dores de la empresa Seatrade,
que zarpé desde Valparaiso el
14 de marzo de 2013. A bordo,
el artista registré con una cdmara
fija todo el viaje en un plano se-
cuencia de mas de tres semanas
de duraciéon. Asi, permitié a los
espectadores contemplar el mar
y sofiar imaginando lo que hay
"del otro lado”, al ser exhibido
sin cortes durante el tiempo en
que transcurrié la BAM. Ademas,
el artista realizé a bordo una se-

rie de cincuenta y siete films, que

dan un contexto a cada uno de
los dias del viaje, ofreciendo, a su
vez, una mirada sobre la vida de
quienes trabajan en los puertos y
en los buques cargueros.

Esta obra fue realizada gracias a
Dunkerque —Capital Cultural del
Norte de Francia— 2013, FON-
DART 2013y la Asociacién Pyléne
de Seatrade, Le Fresnoy.

biografia

Enrique Ramirez (Chile, 1979) es
Comunicador Audiovisual con
mencién en cine del Instituto
Arcos y Master en Arte Contem-
pordneo y Nuevos Medios del
Studio National Des Arts Contem-
porains de Le Fresnoy, Francia.

Su obra es planteada como una

“Océan 32°02'477S/51° 04°'00'N". Enrique Ramirez, cortesia del artista.



ardua busqueda en el imaginario
subjetivo. Sus peliculas e insta-
laciones poseen una atmosfera
poética donde la ficcidon y la rea-
lidad se enriquecen mutuamente.
Los vastos paisajes que a menudo
aparecen en su trabajo son con-
cebidos como espacios geo-poé-
ticos de la imaginacién, es decir,
territorios abiertos para ser obser-
vados y recorridos.

Ocean 33°02'47"S / 51°04°00”N is
a film that proposes a reflection on
the current relationship between
continents. It shows the voyage
to Dunkirk, France of the seatrade
vessel Pacific Breeze, a container
ship that sailed from Valparaiso
on March 14th, 2013. The artist

“Océan 32° 02'47°S/51° 04'00°'N". Enrique Ramirez, cortesia del artista.

used a fixed camera during the
whole voyage in a sequence shot
for over three weeks. In this way,
he allowed the viewer to contem-
plate the sea and dream about
what exists “on the other side”.
This work was shown uncut during
the entire period of the BAM. Also
the artist made in his trip a series
of fifty seven films on board, which
provide a context to each of the
days involved in the voyage and,
at the same time, documents the
lives of port workers and cargo
ships crews.

This work was carried out thanks to

Dunkerque —Cultural Capital of
the North of France— 2013, Fond-
art 2013 and the Seatrade Pylone
Association, Le Fresnoy.

biography

Enrique Ramirez (Chile, 1979) is an
Audio Visual Communicator with
a Major in Cinema from Instituto
Arcos and Master in Contempo-
rary Arts from Studio National Des
Arts Contemporains, Le Fresnoy,
France. His work is proposed as
a reflexive search into subjec-
tive imagination. A poetic atmo-
sphere, in which fiction and reality
enhance each other, characteriz-
es his films and installations. The
vast landscapes that often ap-
pear in his works are conceived as
geo-poetical spaces of imagina-
tion or, in other words, other ter-
ritories to be discovered.
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convergencias

Rodrigo Arteaga
2013, Chile

Instalacién; hongos, fotocopias de
libros de micologia, dibujos, libros
de artista, fotografias, placas de
laboratorio

Mapamundi: 63cm x 83cm; vitrina:
85cm x 85cm x 85cm

Cortesia de la artista

Installation; fungi, photocopies of
mycology books, illustrations, art
books, photographs, laboratory
slides

Mapamundi: 63cm x 83cm; show-
case: 85cm x 85cm

Courtesy of the artist

#

Hongos, micologia, reino fungi,
territorio, microcosmos, macrocosmos,
microbiologia, mapamundi, mapa,
interdisciplinariedad, autonomia.
Fungi, mycology, fungi kingdom,
territory, microcosms, macrocosms,
microbiology, world map, map,
interdisciplinarity, autonomy.

Convergencias consistié en la ins-
talacién de un cultivo de distintos
tipos de hongos filamentosos en
contenedores de vidrio. A partir de
la forma en la que dichos hongos
se propagan, el artista dibujé una
representacion de la superficie de
la tierra, es decir, un mapamundi.
El mapa hecho de hongos, conser-
vados con resina, alude a la nocién
de naturaleza muerta. También
formaron parte de la obra aquellos
elementos que dan cuenta del pro-
ceso de investigacion: fotocopias
de libros de micologia, dibujos con
lapiz que imitan el crecimiento de
los hongos, apuntes, fotografias y
placas de pruebas del laboratorio.
Asi, se llegé al dibujo desde los sis-
temas organicos uniendo, en este
caso, un evento microscépico con
otros eventos a nivel macro, po-
niendo especial énfasis en las rela-
ciones entre arte y ciencia; orden

y caos. El artista, de esta manera

manifesté un especial interés por
los cruces entre distintas ciencias y
el trabajo interdisciplinario.

El proyecto fue desarrollado en
conjunto con Galeria Temporal y
el Laboratorio de Microbiologia
del Centro Médico San Joaquin
de la Pontificia Universidad Caté-
lica de Chile.

biografia

Rodrigo Arteaga obtuvo su Licen-
ciatura en Artes Visuales con men-
cién en Grabado de la Universidad
de Chile. Entre sus exposiciones in-
dividuales se destacan Convergen-
cia en Galeria Temporal, Santiago
(2013) y Libros abiertos en Alugar,
Santiago (2012). También ha parti-
cipado en exposiciones colectivas
como: Spoilers en Galeria AFA,
Santiago (2013); In Media Res en
Galeria Georges Verney-Carron en
el marco de la Xll Bienal de Lyon,




Francia (2013); Feria Chaco con la
Galeria XS, Santiago (2013); Des-
de el resto: Salén de estudiantes
Universidad de Chile en Museo de
Arte Contemporaneo, Santiago
(2013); VI y VII Premio Arte Joven
en Museo de Artes Visuales, San-
tiago (2011-2012); Cada 10 aros
en Local Arte Contemporéneo,
Santiago (2012); Cuerpos retrata-
dos en Centro Cultural Estacién
Mapocho, Santiago (2011).

Convergence consisted in an in-
stallation of the cultivation of dif-
ferent types of filamentous fungi in
glass containers. The way in which
these fungi propagate represent-
ed the surface of the earth or, in
other words, a mapamundi. The
map made out of fungi, conserved
in resin, allude to the notion of a
still-life. The other components
of the work were elements that

Rodrigo Arteaga, cortesia del artista.

“Convergencias”.

evidence the research process:
photocopies of mycology books,
pencil drawings that imitate the
growth of fungi, sketches, photo-
graphs, and plates of laboratory
tests. In this way, the final draw-
ing of the organic systems was
reached. A microscopical event
relates to other macro events, in
a way that emphasis the relation-
ship between art and science; or-
der and chaos. The artist showed
a deep interest in the relationships
between the sciences and interdis-
ciplinary work.

The project was developed jointly
with Galeria Temporal and the Mi-
crobiological Laboratory of one of
the Catholic University of Chile's
medical centres.

biography
Rodrigo Arteaga

obtained his
BA in Visual Arts from Universi-

ty of Chile, with a specialization
in Engraving. Some of his latests
Con-
vergencia at Galeria Temporal,
Santiago (2013) and Libros abier-
tos at Alugar, Santiago (2012). He
has also participated in collective

individual exhibitions are:

exhibitions like Spoilers at Galeria
AFA, Santiago (2013); In Media Res
at Galeria Georges Verney-Carron
on the framework of the XII Bien-
nial of Lyon, France (2013); Feria
Chaco with Galeria XS, Santiago
(2013); Desde el resto: Salén de
estudiantes Universidad de Chile
at Museo de Arte Contemporéneo,
Santiago (2013); Vly VIl Premio Arte
Joven at Museo de Artes Visuales,
Santiago (2011-2012); Cada 10 afios
at Local Arte Contemporéneo, San-
tiago (2012); Cuerpos retratados at
Centro Cultural Estacion Mapocho,
Santiago (2011).
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cuando el futuro
nos alcance

Leonardo Portus
2013, Chile

Instalacién audiovisual; video
monocanal, escultura, caja musical
Dimensiones variables

Cortesia del artista

Audio-visual installation; mono-
channel video, sculpture, music box
Variable dimensions

Courtesy of the artist

#

Torre Tatlin, Unidad Popular, Unién
Soviética, utopia, desestabilizacion
econdmica, memoria, arquitectura,
fotografia, politica, historia,
autonomia.

Tatlin Tower, Popular Unity,

Soviet Union, utopia, economic
destabilisation, memory, architecture,
photography, politics, history,
autonomy.

Una multitud anénima chilena de
inicios de los setenta atraviesa
una maqueta a escala del Monu-
mento a la Tercera Internacional,
disefada por el arquitecto y artis-
ta Vladimir Tatlin, que nunca llegé
a realizarse debido a la desesta-
bilizaciéon econémica de los afios
veinte en la Unidn Soviética. Las
imagenes pertenecen a los re-
gistros fotograficos de Fernando
Velo y Marcelo Montecino, quie-
nes fueron testigos de las ultimas
marchas en apoyo al gobierno de
la Unidad Popular en las calles de
Chile. Un ayer que refleja el deseo
de progreso colectivo presente
en toda época y que hoy es re-
presentado por los indignados en
cualquier punto del globo. La pro-
yeccién de las imagenes se fundia
con la sombra de la Torre Tatlin,
hasta que una luz blanca aparecia

permitiendo ver sélo el movimien-

to de su sombra. Mientras, las no-
tas de la Internacional emanaban
de una caja musical fusionada con
el sonido del ventilador en el in-
terior del mecanismo de la base
giratoria de la Torre. En sintesis, el
sonido de las utopias se escenificd
como una melodia de la historia
universal y latinoamericana.

biografia

Leonardo Portus (Chile, 1969) es
un artista visual autodidacta, que
ha desarrollado su obra durante
los dltimos diez afios. Ha exhibido
en distintas regiones de Chile y en
el extranjero. La arquitectura y la
memoria son temas recurrentes en
su obra, donde investiga lugares
embleméticos de nuestra historia,
lugares simbdlicos como la vivien-
da social y también el valioso le-
gado del patrimonio modernista
junto a las huellas de su deterioro.




La implementacién inconclusa de
un modelo extranjero entre los
sesenta y setenta, y el desgaste
de la utopia modernista son pre-
sentados de una forma simbdlica
mediante una poética de la ruina.
El uso de modelos arquitecténi-
cos, que combinan la maqueta tra-
dicional y el retablo artesanal, se
enmarca en una comprension del
arte contemporédneo como len-
guaje expandido.

An anonymous multitude of Chil-
eans on the beginnings of the sev-
enties crossed a scale model of the
project for the Monument to the
Third International, designed by the
architect and artist Vladimir Tatlin,
which was never constructed due
to the economic destabilisation of
the Soviet Union in the nineteen

twenties. The images belong to the

photographic records of Fernando
Velo and Marcelo Montecino, who
witnessed the last marches that
supported the Popular Unity Gov-
ernment. A past that reflects the de-
sire for collective progress which is
present at all times and which today
is represented by the “los indigna-
dos” anywhere around the globe.
The projected images merged with
the shadow of the Tatlin Tower, until
a white light appeared only allow-
ing the view of its shade. The notes
of the International were played
from a music box mixed with the
sound of a fan within the motor
of the spinning base of the tower.
Briefly, the sound of utopias was
rendered like a melody of universal
and Latin American history.

biography
Leonardo Portus (Chile, 1969) is

a self-taught visual artist who has

been developing his work over
the past decade. He has exhibit-
ed in Chile and abroad. Architec-
ture and memory are recurrent
subjects in his work, in which he
looks into emblematic moments
of our history, social symbols like
social housing along with the valu-
able heritage of modernism and
its consequent deterioration. The
unfinished implementation of a
foreign model, in the sixties and
seventies, and the wastage of the
modernist utopia are presented in
a symbolic form through the poet-
ics of ruin. The use of architectural
models that combine the tradition-
al scale-model with a hand-made
altar piece is enclosed in a com-
prehension of contemporary art as
an expanded language.




merced

Productora Merced
2012 - 2013, Chile

Instalacién multimedia; gabinete,
video interactivo, videos
monocanal, sonido

170cm x 240cm x 150cm

Peliculas Lais y Milf de duraciones
variables

Cortesia del artista

Multimedia installation; cabinet,
interactive video mono-channel
videos, sound

170cm x 240cm x 150cm

Films Lais and Milf of variable
durations

Courtesy of the artist

#

Cine expandido, database cinema,
retrospectiva, autonomia.

Expanded cinema, database cinema,
retrospective, autonomy.

www.merced.cl

Merced fue un ejercicio de pro-
duccién audiovisual interactiva,
que promovid la democratizacién
del flujo y el movimiento de con-
tenidos mediante la participacion
activa del publico. El trabajo con-
sistié en una estacién con obras
realizadas por la Productora Mer-
ced, donde se describieron los
procedimientos técnicos, econd-
micos, ideoldgicos, politicos y ma-
teriales que las obras compartian.
La l6gica experimental que origind
estos procedimientos fue trasvasi-
jada a un prototipo con financia-
miento estatal, transformandolos

asi en un producto comercial que

permite la presencia de la Produc-
tora Merced en espacios como la
BAM. En tanto que esta presencia
generd material residual, el traba-
jo da origen a otras obras basadas
en esta situacidon experimental
primera. Merced, en este senti-
do, es un espacio de construccién
continua de sentido, situada en
los limites del cine expandido y la
performance participativa.

biografia

Productora Merced (Chile, 2010)
ha coproducido dos peliculas y
ha producido otras dos. Estas
dos Uultimas peliculas se vinculan

“Merced”. Productora Merced, cortesia de los artistas.

"Merced”. Productora Merced, cortesia de los artistas.



“Merced”. Productora Merced, cortesia de los artistas.

al cruce entre nuevos medios y
cinematografia. Como producto-
ra se desenvuelve en el mercado
generando productos derivados o
vinculados a sus peliculas. Su pri-
mera produccién fue Ruta lateral
de Pablo Langlois y otros artistas,
en la que también participaron
como curadores.

Merced was an exercise in inter-
active audiovisual production that
promoted the democratisation of
the flow and movement of contents
through the active participation of

the public. The exhibition consist-

ed of a station with works done
by Productora Merced and which
describes the technical, econom-
ic ideological, political and ma-
terial concepts shared by these
works. The experimental logic
that originated these procedures
was transferred to a state-financed
prototype, making it a commercial
product that allows the presence
of Productora Merced in events
like the BAM. This presence gen-
erated residual material, so it will
be used for other works based on
this initial experimental situation.
In this sense, Merced is a space of
continuous sensory construction,

located within the boundaries of
expanded cinema and participa-
tive performance.

biography

Productora Merced (Chile, 2010)
has co-produced two films and
produced another two. These last
two are related to the cross be-
tween cinematography and new
mediums. As a producer it moves
in the market, generating products
derived or related to its films. Its
first production was Ruta lateral
by Pablo Langlois and other artists
who also curated the event.

53



bincent Il

Gonzalo Ramirez
2012 - 2013, Chile

Instalacion; plotter, componentes
electrénicos, perfiles de aluminio,
bleo sobre tela

110cm x 70cm x 220cm

Cortesia del artista

Installation; plotter, electronic
components, aluminium profiles, oil
on canvas

110cm x 70cm x 220cm

Courtesy of the artist

#

Robot, autémata, inteligencia artificial,
pintura, arte generativo, autonomia,
azar.

Robot, automaton, artificial
intelligence, painting, generative art,
autonomy, randomness.

www.bincent.cl

Bingent Il fue un autémata digital
programado para experimentar
con procesos pictéricos a través
de métodos netamente digitales
aplicados a la accién anédloga de
pintar un cuadro. La obra plan-
ted la necesidad de reevaluar los
actuales parametros que definen
los estilos utilizados para la clasi-
ficacién de la pintura, y la mone-
tizacién de esta cuando el artista
deja de ser humano y la intencién
deja de ser racional. Para esto, se
readaptd una impresora de gran
formato, entregandole autonomia
en la determinacién de sus accio-
nes, situando el resultado en una
zona borrosa entre un producto
de fabricacién industrializada y
una obra Unica e irrepetible. El
trabajo corresponde a la tercera
iteracion de una serie de pintores
autématas digitales realizados du-
rante los Ultimos dos afios, a partir
de la readaptacion y el reciclaje de
una impresora plotter en desuso,
de la cual se han retirado todos
los componentes innecesarios, re-
duciendo el sistema a su minima
funcionalidad: eje X en el carro de
desplazamiento del cabezal de im-
presién y eje Y en el mecanismo

de avance de papel. Estos meca-

nismos fueron reacondicionados
para montar un brazo robdtico
con cinco ejes de movimiento en
el eje X, capaz de simular la ges-
tualidad correspondiente a un
brazo, mano y mufeca humanos.
El movimiento del eje Y se trasla-
dé a un plano vertical mediante un
sistema de elevacidn que sostiene
el lienzo. De esta manera, se logré
unir las capacidades de desplaza-
miento de ambos ejes, permitien-
do situar el cabezal —pincel en el
extremo del brazo robdtico— en
cualquier posicién cartesiana del
sistema. El control del mecanismo
descrito se compuso por un mi-
crocontrolador y un software con
una amplia gama de variables que
interactdan entre si para dar vida
al movimiento de todo el sistema.

biografia

Gonzalo Ramirez (1981), de for-
macién autodidacta, trabaja con
redes digitales, software de codi-
go abierto, hardware, electrénica,
robdtica y en practicamente cual-
quier area donde la conjuncién de
estos elementos tenga relevancia.
Su interés esta marcado por la ex-
ploracion de la creciente relacion
entre seres humanos y maquinas,

“Bincent II”. Gonzalo Ramirez, cortesia del artista.



Gonzalo Ramirez, cortesia del artista.

“Bincent II".

el intercambio de tareas que se
produce entre ellos y las repercu-
siones sociales de esta relacion.
En el afno 2002, después de tra-
bajar por afos en redes, seguri-
dad informéatica y administracién
de sistemas, comienza a explorar
en diferentes areas sobre la uti-
lizacién de tecnologia aplicada
a procesos creativos y artisticos.
Funda el primer netlabel chile-
no paranoia.cl (2002) y la galeria
virtual The Point (2005), para la
difusion de artistas plasticos inde-
pendientes. A partir del afio 2008,
con el proyecto resist.cl, se dedi-
ca a dar asistencia a artistas en la
produccién y desarrollo de obras
que involucran la explotacién de
diversos recursos tecnoldgicos.

Bingent Il was a digital automaton
programmed to experiment with
pictorial processes, in a purely dig-
ital way, applied to the analog ac-
tion of painting a picture. This work
presented the need to re-evaluate
the current parameters that define
painting styles and their prices
when the artists stops being a hu-
man being and the intention be-

hind his work is no longer rational.

For this purpose, a large format
printer was re-adapted, providing
it with autonomy of its actions,
placing the results in a blurry zone
between an industrially manufac-
tured product and a unique and
unrepeatable work. This is the third
iteration of a series of digital paint-
er-automatons produced during
the last two years, from the adapta-
tion and recycling of an unused or
abandoned plotter printer, whose
all unnecessary components have
been removed to reduce the sys-
tem to its minimum functionality:
the X and Y axis on the printing
carriage and a paper feeding
mechanisms. These were adapted
to mount a robotic arm with five
degrees of freedom on the X axis,
to be able to articulate the gestu-
ality of a human arm, wrist and
hand. The Y axis was translated to
vertical motion through an eleva-
tion system supporting the canvas.
By joining these two mechanisms
the system was able to place the
printing head (a paintbrush on
the tip of the robotic arm) on any
cartesian coordinate. Control is
provided by a microcontroller and
a software with a huge amount of

variables that interact between

themselves to provide motion to
the whole system.

biography

Gonzalo Ramirez (1981) is a self-
taught artist that works with dig-
ital networks, open source soft-
ware and hardware, electronics,
robotics and practically any area
in which the conjunction of these
elements is relevant. His main in-
terest is the exploration of the
increasing relationship between
human beings and machines, the
exchange of tasks they share and
the social repercussions of this re-
lationship. In 2002, after working
for years in networks, computer
security and systems administra-
tion, he began to explore different
areas of the utilization of technol-
ogy applied to creative and ar-
tistic processes. He founded the
first Chilean netlabel paranoia.cl
(2002) and a virtual gallery called
The Point (2005) for the diffusion
of independent plastic artists.
From 2008, with his project resist.
cl, he devotes his efforts to help
artists in the production and de-
velopment of works that involve
the exploitation of diverse tech-
nological resources.
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buscando, detras
del teldn

Catalina Cortazar
2013, Chile

Instalacién interactiva;
openFrameworks, computador,
internet

Dimensiones variables
Cortesia del artista

Interactive installation;
openFrameworks, computer,
Internet

Variable dimensions
Courtesy of the artist

#

Motor de bisqueda, inteligencia
artificial, informacién, control,
algoritmo, internet, autonomia.
Search engine, artificial intelligence,
information, control, algorithm,
Internet, autonomy.

www.catalinacortazar.com

Hoy en dia, por medio de Internet,
tenemos acceso a informacion
desde las partes mas remotas del
mundo. Nos informamos, creamos
significados y entendemos el mun-
do basandonos en los resultados
de los motores de busqueda. Por
esta razén, Catalina Cortazar re-
flexiona acerca de cémo sus algo-
ritmos estan seleccionando nues-
tros resultados. Buscando, detras
del telén fue una instalacién inte-
ractiva que invitd al publico a rea-
lizar una busqueda online. Los re-
sultados no fueron entregados en
la pantalla del computador, sino
en dos monitores que establecian
una conversacion escrita acerca
de sus resultados. Dicha conver-
sacion revel6 distintos aspectos
de como los motores de bisque-
da curan los resultados recibidos
por sus usuarios, cuestionando su
objetividad y exponiendo un fené-

meno que no es siempre visible:

como sus criterios han reempla-
zado los limites fisicos por limites
digitales que no siempre recono-
cemos, que no siempre sabemos
que existen. Este trabajo fue una
invitacion a pensar, desde una
perspectiva critica, como la tec-
nologia influye en nuestras vidas y
en nuestra manera de entender el
mundo de hoy.

biografia

Catalina Cortazar es ingeniera civil
especializada en el area de Disefio
Estructural de la Pontificia Univer-
sidad Catdlica de Chile. Obtiene
un Master of Arts en Media Stu-
dies y un Master of Fine Arts en
Disefio y Tecnologia de Parsons
The New School for Design. Su
obra se enmarca dentro del uso
de la tecnologia como herra-
mienta para la expresién artistica.
Durante los uUltimos dos anos, su
trabajo se enfoca en las areas de

“Buscando, detras del teldn”. Catalina Cortazar, cortesia de la artista.



Catalina Cortazar, cortesia de la artista.

“Buscando, detras del telon”.

physical computing (hardware)
y codigo creativo (software). Su
interés radica en cémo los moto-
res de busqueda seleccionan sus
resultados. Actualmente, Catalina
estd participando en la iniciativa
DI-LAB en la Escuela de Ingenieria
de la Pontificia Universidad Catéli-
ca de Chile, que busca incorporar

el disefio a la ingenieria.

In this day and age, the Internet
is @ medium that gives us access
to information from the remotest
corners of the Earth. We are in-
formed, we create meanings and
we understand the world through
the results of search engines. For
this reason, Catalina Cortazar re-
flects on the way in which algo-
rithms are selecting our results.
the Curtain

installation

Searching Behind

was an interactive

that invited the public to carry

out an online search. The results
were not given on the computer
screen, but on two monitors that
established a written conversation
about their results. This conver-
sation revealed different aspects
of how search engines select the
results received by their users,
questioning their objectivity and
exposing a phenomenon that is
not always visible: how their cri-
teria have replaced physical limits
with digital limits which we don't
always recognize; which we don't
always know their existence. This
work was an invitation to think,
from a critical perspective, on how
technology influences our lives
and our way of understanding our
world today.

biography

Catalina Cortézar is a civil engi-
neer with a degree in Structural
Design from the Pontifical Cath-

olic University of Chile. She holds
a Master of Arts in Media Studies
and a Master in Fine Arts in Design
and Technology from Parsons The
New School for Design. Her work
is related to the use of technolo-
gy as a tool for artistic expression.
For the last two years, her work
has been focused on the areas
of physical computing (hardware)
and creative code (software). Her
interest lies in the way that search
engines select their results. At the
present moment, Catalina is par-
ticipating in the DI-LAB project of
the Faculty of Engineering at Pon-
tifical Catholic University of Chile,
which aims to incorporate design
into technology.
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eumycota

Sebastian Jatz
2013, Chile

Instalacién inmersiva; tierra,
madera, agua, luz, sonido
800cm (didmetro) x 90cm (altura)
Cortesia del artista

Immersive installation; soil, wood,
water, light, sound

800cm (diameter) x 90cm (height)
Courtesy of the artist

#

Hongos, reino fungi, micologia,
multisensorialidad, definiciones
cientificas, autonomia.

Fungi, fungi world, mycology, multi-
sensoriality, scientific definitions,
autonomy.

La hibridacién de materiales no-
bles para la producciéon de una
experiencia multisensorial (olfato,
vista, tacto, audicién) conformaron
un ente sistémico y armonico, mo-
vilizador de sensaciones y pertur-
bador de lo que clasicamente es-
peramos encontrar en un museo.
Eumycota buscé recrear matices
de sensibilidad, que correspondan
y resuenen con la naturaleza de las
condiciones en las cuales germina
y brota una espora bajo la tierra
oscura y himeda, en un momen-
to y lugar dado, para generar una
correspondencia entre la personay
los hongos: un estado de animo se-
mejante al temperamento natural.
Los eumycota son organismos uni-
celulares que en su fase vegetativa
tienen hifas. Son los llamados hon-

gos verdaderos de la subdivisién

basidiomycotina, es decir, hongos
miceliales. El lenguaje cientifico
de su descripcién es digno de una
decodificacién extensa: formadas
con basidiosporas en basidios den-
tro de esporomas; poseedoras de
tres fases miceliales; pertenecien-
tes a la clase homobasidiomycetes
de basidios unicelulares. La obra
decodifico asi el entramado de las
definiciones cientificas, entregan-
do un espacio de conexién directa
con el reino visitado.

biografia

Sebastian Jatz es compositor y
traductor. En el 2008, funda ar-
somnis (www.arsomnis.com) con
la cual ha realizado Musicircus
de John Cage, Vexations de Erik
Satie y Reunion de John Cage (y

Marcel Duchamp). Junto a ala-

“Eumycota”. Sebastian Jatz, cortesia del artista, por Armando Saragoni.



1RECS realizé alrededor de trein-
ta conciertos bajo el nombre de
(www.et-musica.cl). Este ano ha
presentado Cien acordes geomé-
tricos extendidos en Pumalab
(www.arsomnis.com/100acordes)
y Los cuatro estandartes del arte
contemporéaneo en el CCE. Ha pu-
blicado traducciones de obras de
teatro de Jan Fabre y tres libros
de entrevistas a John Cage en la
editorial Metales Pesados.

The hybridisation of noble mate-
rials for the production of a mul-
tisensory experience (smell, sight,
touch, hearing) was a systemic and
harmonic unit that moved sensa-
tions and which perturbed in terms
of what we classically expect to find

in a museum. Eumycota was an at-

“Eumycota”. Sebastian Jatz, cortesia del artista, por Armando Saragoni.

tempt to recreate the shades of
sensitivity, which correspond and
echo the nature of the conditions
in which a spore germinates and
sprouts under dark and humid soil
at a moment that contributes to a
correspondence between humans
and fungi: a mood similar to nat-
ural temperament. Eumycota are
unicellular organisms which have
hyphas, or threads, in their vegeta-
tive stage. They are called the real
fungi of the basidiomycota sub-
division, in other words, mycelial
fungi. Their scientific description
merits an extensive decodification:
made up by basidiospores in ba-
sidia within spores, owner of three
classes of mycelial stages; part of
the homobasidiomycetes unicel-
lular basidia class. The work de-
coded the mesh of scientific defi-

nitions, giving a direct connection
space with the kingdom visited.

biography

Sebastian Jatz is a composer and
He founded arsomnis
(www.arsomnis.cl) in 2008 with
which he has produced Musicircus
by John Cage, Vexations by Erik Sa-
tie and Reunion by John Cage (and
Marcel Duchamp). With the ala-
1RECS he performed approximate-

translator.

ly thirty concerts as (www.et-musica.
cl). This year he has presented Cien
acordes geométricos extendidos
(www.arsommis.com/100acordes)
and Los cuatro estandartes del arte
contemporaneo at the CCE. He has
published translations of the works
of Jan Fabre and three books with
interviews with John Cage with Edi-
torial Metales Pesados.
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1001 suns
(1001 soles)

Michael Saup
2001 - 2013, Alemania

Instalacién multimedia; video
monocanal, sonido

40’

Cortesia del artista

Multimedia installation; mono
channel video, sound

40’

Courtesy of the artist
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#

Energia nuclear, radioactividad,
Fukushima, bomba atémica,
autonomia.

Nuclear energy, radioactivity,

Fukushima, atomic bomb, autonomy.

www.1001suns.com

En el episodio NUCLEAR ZEN
| - KEIBO OIWA se introduce la
reflexion de Keibo Oiwa sobre el
3/11 y los acontecimientos que
siguieron a la catastrofe de Fukus-
hima Daiichi. Keibo Oiwa es un
antropdlogo cultural, escritor, tra-
ductor, activista ambiental y ora-
dor publico. Trata temas relativos
a la radioactividad, que despier-
tan una multitud de pensamien-
tos y emociones polémicas en
nosotros, como los peligros de las
centrales nucleares, las secuelas
de las bombas atémicas, la irradia-
cién de los alimentos y la cuestién
de la eliminacién de los residuos
nucleares mediante tratamientos
para el cancer y otras aplicaciones
médicas. Desde su vanguardista
descubrimiento en el siglo XIX, la
radioactividad pasé de ser la pro-
mesa del reinado de la humanidad
sobre la materia, a una amenaza a
causa de sus aplicaciones y desas-
tres durante el siglo XX. La palabra
radioactividad se ha convertido en

una de las més controvertidas del
siglo XXl y se la ha considerado
como un sinénimo de la sospecha,
la protesta y el peligro. Sin em-
bargo, la radiactividad es natural
y universal. Todos los bloques de
construccién y elementos de la
naturaleza fueron creados en su-
pernovas y soles impulsados por
fuerzas nucleares. Sin la luz del sol
no existe la vida.

Este trabajo fue producido y diri-
gido por Andreas Erhart y Michael
Saup, con el apoyo de Nord-
media, Alemania, y curado para
la 11BAM por Margit Rosen de
ZKM, Alemania. Agradecimientos
especiales a Mihoko Tanno y Rai-
mund Wérdemann.

biografia

Michael Saup (Alemania, 1961)
vive y trabaja en Berlin. Su trabajo
se centra en las fuerzas subyacen-
tes de la naturaleza y la sociedad.
Durante los Ultimos anos, el enfo-

Produccion en masa, consumo
en masa y desecho en masa




que de su investigacién en curso,
al que denomina "“arqueologia del
futuro”, ha sido la dependencia
energética de la sociedad. Su me-
todologia de trabajo es colaborati-
va, de manera que ha participado
en exposiciones y festivales en
distintas partes del mundo. Luego
del cambio de siglo, comienza a
centrarse en cuestiones politicas y
sociales como el acceso a los me-
dios de comunicacion, el consumo
y transformacién de fésiles y de re-
cursos infosiles, la historia nuclear
y la teoria financiera y sus distintas
aplicaciones a la vida diaria de los
seres humanos.

The episode NUCLEAR ZEN | -
KEIBO OIWA
Oiwa's reflections on 3/11 and the

introduces Keibo

events that followed the Fukushi-
ma, Daiichi catastrophe. Keibo
Oiwa is a cultural anthropologist,
environmental

writer, translator,

activist and public speaker. He

specializes in radioactivity, which
brings out a multitude of polem-
ical thoughts in us, such as the
danger of nuclear power plants,
the sequels of atomic bombs,
food irradiation and the issue of
the elimination of nuclear waste
through cancer treatments and
other medical applications. Ever
since the breakthrough of its dis-
covery in the 19th century, radio-
activity started off by being the
promise of humanity's rule over
nature, but later became a threat
due to its disastrous applications
during the 20th century. Radioac-
tivity has become one of the most
controversial issues of the 21st
century and is usually taken as
a synonym of suspicion, protest
and danger. Nonetheless, radio-
activity is natural and universal.
Every natural building block and
natural element was created in
supernovas and suns driven by
nuclear power. Life is impossible
without sunlight.

This work was produced and di-
rected by Andreas Erhart and Mi-
chael Saup with the support of
Normedia, Germany and curated
for the T1BAM by Margit Rosen
from ZKM.

biography
Michael 1961)
lives and works in Berlin. His work

Saup (Germany,
focuses on the underlying forces
of nature and society. During the
past few years, the focus of his
work in progress, which he calls
"archaeology of the future”, is
society’s energy dependence. As
his work methodology is collabo-
rative, he has taken part in exhi-
bitions and festivals all over the
world. At the change of the cen-
tury, he began to express his con-
cern for political and social issues,
such as access to the media, con-
sumerism, fossil and non-fossil re-
sources, nuclear history, financial
theory and its daily application in
our life.

“Solo estoy haciendo lo que puedo.”
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la papita

Matthew Neary
2012 - 2013, Chile

Instalacién; 1.000 papas, cable de
cobre de 3mm, clavos de cobre,
clavos de metal galvanizado, luces
LED, estructura metalica reticulada,
adhesivos, soldadura, vidrio
Dimensiones variables

Cortesia del artista

Installation; 1000 potatoes,

3mm copper wire, copper nails,
galvanised metal nails LED lights,
reticulated metal structure,
adhesives, solder, glass

Variable dimensions

Courtesy of the artist

#

Energia organica, electrénica artesanal,
politica, ecologia, autonomia.

Organic energy, artisanal electronics,
politics, ecology, autonomy.

La papita fue la puesta en practica
de un principio quimico que pro-
duce electricidad a través del uso
de papas y metales interconecta-
dos. La conexién de clavos 99%
cobre y metal galvanizado, utiliza
como medio acido la pulpa de
la papa para generar la reaccion
quimica necesaria para producir la
energia que se traduce en volta-
jes. La energia producida alimenté
una bandera chilena construida
con luces LED. De esta manera,
el artista problematizé, desde el
humor, las politicas sobre nuevos
recursos y tecnologias orientados
por el discurso eco capitalista. La
instalacion rescaté de la colec-
cién permanente del MNBA un
grabado del artista Victor Grippo
de 1972, adquirido por el MNBA
en 1975. El grabado, realizado en
el contexto de la formacién del
CAyC (Centro de Arte y Comu-
nicacién) de Argentina, describe
un aparato capaz de registrar las
variaciones metabdlicas de una
papa. De acuerdo a los principios
de dicho centro, la obra de Grippo
actud aqui como un nexo que atra-
viesa, temporal y territorialmente,

la consigna de producir una rela-

cién practica y significativa entre
arte, ciencia, tecnologia y politica.
En el contexto de una bienal que
se ocupa, entre otras cosas, por
hacer practica ésta consigna, La
papita fue una aplicacién irdnica,
una reduccién simbdlica naciona-
lista de aquel principio, en un con-
texto donde volverse eco-friendly
ha sido también la jugada de una
maquinaria capitalista que inten-
ta disfrazarse amigablemente.
El titulo de la obra hace uso del
localismo “la papita”, utilizado
para designar una actividad facil
de ser realizada, y por ello, con-
veniente. Asi, Chile, los recursos
renovables, e incluso el arte o la
misma papa se adjudican el titulo
de La papita. Aquello que ocurre
fisicamente detras de los simbo-
los y enunciados, sigue fluctuando
como esa débil energia que varia
segln la degradacion de la papa
y que apenas se pronuncia en su
delicado aparataje.

biografia

Matthew Neary (1987) es Bachi-
ller en Comunicacién Audiovisual,
UNIACC (2006-2008). Diplomado
en Fotografia Fija (2008) y egre-




sado (tramitando licenciatura) de
Arte en la Pontificia Universidad
Catdlica de Chile (2009-2012). Su
trabajo se enmarca en la produc-
cién de sistemas de significacién
que integren al espectador como
un sujeto activo en la produccion
de sentidos y significados. En la
produccién de objetos, imagenes
o instalaciones, mediante el uso
de ilustracion, texto, fotografia, vi-
deo o la directa apropiacion de re-
cursos web, realiza una labor mas
préxima a la figura del programa-
dor que a la del productor.

La papita was the practical appli-
cation of a chemical principle that
produces electricity by means of
the use of potatoes and intercon-
nected metals. The connection
which consists of 99%

and galvanised metal used as its

copper

acid medium the pulp of the po-
tato with which it generates the
chemical reaction required to pro-
duce the energy that is translated
into certain voltage. The energy
produced feeded a Chilean flag
made of LED lights. In this way,
the artist used humour to refer to

Matthew Neary, cortesia del artista.

“La Papita”.

policies regarding new resources
and technologies according to
the eco-capitalist discourse. The
installation rescued from the per-
manent collection of the MNBA
a 1972 engraving by Victor Grip-
po, purchased by the MNBA in
1975. The engraving describes a
device capable of recording the
metabolic variations of a potato
and was created as part of the
organisation of the CAyC (Centro
de Arte y Comunicacién), Argenti-
na. In accordance with the princi-
ples of this centre, Grippo's work
acted as a nexus that crossed,
temporally and territorially, the
idea of producing a practical and
significant relationship between
art, science, technology and pol-
itics. In the context of a biennial
concerned with the practical ap-
plication of this principle, among
other things, La papita is an ironic
application, a nationalistic sym-
bolic reduction of it within a con-
text in which the act of becoming
eco-friendly has also been the
motivation of a capitalist machine
that takes a friendly disguise. The
title of the work uses the local
expression "la papita” (piece of

- ¥ .y

cake) used to describe a task that
is easy to perform and therefore
convenient. In this way, Chile, re-
newable resources, art and even
the potato itself are called La pa-
pita. What occurs behind the sym-
bols and discourses, which con-
tinues to fluctuate like that weak
energy that changes according to
the degradation of the potato and
that is only slightly made manifest
within its delicate mechanism.

biography

Matthew Neary (1987) holds a de-
gree in Audiovisual Communica-
tions from UNIACC (2006-2008),
with a Diploma in Photography
(2008) and a pending BA in Art
from the Pontifical Catholic Univer-
sity of Chile. His work relates to the
production of systems of meaning
that makes the viewer an active
subject in its creation. The produc-
tion of objects images or installa-
tions by means of illustrations, text,
photography, video or the direct
appropriation of web resources
makes his work more similar to the
one of a programer than the one of
a producer.
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putrere

Camilo Yanez
2013, Chile

Instalacién multimedia; video doble
canal color, sonido

Dimensiones variables

9

Cortesia del artista

Multimedia installation; double
channel video, sound

Variable dimensions

o

Courtesy of the artist

#

Hongos, reino fungi, micologia,
politica, poder, descomposicién.
Fungi, fungi kingdom, mycology,
politics, power, decomposition.

Putrére fue un ensayo audiovisual
a doble canal, donde hongos, po-
litica, contingencia y sociedad ge-
neran un espacio de percepcion y
reflexion, que pone de manifiesto
la complejidad de las relaciones
organicas y de poder. El artista uti-
liza hongos como metéforas de los
procesos de pudriciéon y descom-
posicion en una puesta en escena
inmersiva. Las imagenes, grabadas
con lentes macro, permitieron al
espectador acercarse sensorial-
mente a las estructuras que aflo-
ran cuando los hongos lanzan sus
esporas al aire. Este tipo de tomas
fue confrontada y superpuesta con
imagenes, sonidos y entrevistas
encontradas en los medios de co-
municacion acerca de la contingen-
cia politica. La instalacion planted
visiones analdgicas y metaféricas
de la muerte como condicién para
volver a producir vida. De esta ma-
nera, la politica se entiende como
un ecosistema que también debe
mutar, descomponerse y reciclarse.

biografia

Camilo Yanez (1974) es Licenciado

en Artes Visuales con estudios en
el Magister en Artes Visuales de
la Universidad de Chile. Entre sus
Ultimas exposiciones colectivas
destacan Stadium, Arc en réve
Centre d'architecture, Bordeaux,
Francia (2013); Memory_lost &
found en Tou Scene_@IHall, Sta-
vanger, Noruega (2013); Soccer.
Art and Passion en el Museo de
Arte Contemporaneo de Monte-
rrey, MARCO, México (2012); Five
Video Artists en ar/ge kunst Gale-
rie Museum, Bolzano, Italia (2012);
Untitled 12th

Turquia (2011); Dislocacién en el

Istanbul Biennial,
KunstMuseum de Berna, Suiza
(2011); Chile, behind the scenes
en Espace Culturel Louis Vuitton
de Paris, Francia (2010); V Bienal
del Mercosur, Porto Alegre, Bra-
sil (2006). De manera individual,
ha mostrado su trabajo recien-
temente en: Tierra derecha en
Sala Gasco Arte Contemporaneo,
Santiago, Chile; Punto muerto en
Galeria D21, Santiago, Chile; De-
rrota en Casa E, Valparaiso, Chile;

La historia inmediata en Sala CCU,
Santiago, Chile. Entre el afio 2001




“Putrete”. Camilo Yanez, cortesia del artista.

y 2008 fue curador del Centro
Cultural Matucana 100. Algunos
de sus proyectos curatoriales han
sido: Rubrica de Gonzalo Diaz
(2003), Muchedumbre de Jorge
Brantmayer (2012) y La historia
detras de la historia en los 20 afos
del Festival Internacional de Tea-
tro Santiago a Mil (2013). El afio
2009 trabajé como curador gene-
ral de la 7ma Bienal del Mercosur
de Porto Alegre, Brasil. Desde el
2007 es académico de la Universi-
dad Diego Portales.

Putrére was a double channel au-
dio-visual essay, in which fungi,
politics, contingency and society
generated a space for perception
and
complexity of the related aspects

reflection that showed the

between organic and power struc-
tures. Fungi were used as a meta-
phor of decomposition and putre-
faction on an immersive exhibition.
The images, recorded with macro
lenses, sensorially approached the
viewer to show him the structures

that emerge when fungi release

their spores into the air. These
shots were confronted and super-
imposed with images, sounds and
interviews on political contingen-
cy published in the media. The
installation proposed analogical
and metaphorical visions of death
as a condition to recreate life. In
this way, politics is seen as an eco-
system that must mutate, rot and
eventually recycle itself.

biography

Camilo Yanez (1974) has both a BA
and a MA in Visual Arts at Univer-
sity of Chile. Some of his recent
collective exhibitions are: Stadi-
um, Arc en réve Centre d'archi-
tecture, Bordeaux, France (2013);
Memory lost & found at Tou
Scene_(JIHall, Stavanger, Norway
(2013); Soccer. Art and Passion
at the Museum of Contemporary
Art MARCO, Monterrey, Mexico
(2012); Five Video Artists at enin
ar/ge kunst Galerie Museum, Bol-
zano, ltaly (2012); Untitled 12th
Istanbul Biennial, Turkey (2011);
Dislocacién at the KunstMuseum,
Berne, Switzeland (2011); Chile,

behind the scenes at Espace Cul-
turel Louis Vuitton Paris, France
(2010); V Mercosur Biennial, Porto
Alegre, Brazil (2006). Some of his
recent individual exhibitions are:
Tierra derecha at Sala Gasco Arte
Contemporaneo, Santiago, Chile;
Punto muerto at Galeria D21, San-
tiago, Chile; Derrota at Casa E,
Valparaiso, Chile; La historia inme-
diata at Sala CCU, Santiago, Chile.
Between 2001 and 2008 he curated
the visual arts exhibitions at Centro
Cultural Matucana 100. Some of his
curatorial projects are: Rdbrica of
Gonzalo Diaz (2003), Muchedum-
bre of Jorge Brantmayer (2012), La
historia detréds de la historia on the
20 Years of the International The-
ater Festival Santiago a Mil (2013).
In 2009 he worked as the general
curator of the 7th Mercosur Bien-
nial, Porto Alegre, Brazil. He has
lectured at the Universidad Diego
Portales since 2007.

65



error de formato

Nicolas Rupcich
2013, Chile

Instalacién audiovisual; video
monocanal HD.

5'25"

Cortesia del artista

Audiovisual installation; mono-
channel HD video.

525"

Courtesy of the artist

#

Paisaje, territorio, artificio, vacio,
topografia, autonomia.

Landscape, territory, artifice, vacuum,
topography, autonomy.

www.rupcich.cl

La obra consistié en un video en el
cual ciertos hitos geogréficos del
Parque Nacional Torres del Paine,
Chile, iban siendo lentamente eli-
minados por un bloque o muro de
color negro que avanzaba sobre la
superficie del paisaje. De esta ma-
nera, se generaba un corte en la
topografia hasta que las imagenes
terminaban completamente en
negro. Se transparentd asi la para-
doja de la condicién actual de las
imagenes de paisaje como image-
nes de territorio. Mediante esta
operacién de corte, dentro de
una logica abstracta y concreta, se
planted una postura distépica: el
desarrollo de la obra en el tiempo
comprende la eliminacién de las
imagenes, del paisaje y de si mis-
ma. Como si se tratara de una me-
tafora visual de un futuro posible,
el trabajo evocd estéticamente

el paisaje neoromantico aleman,

ademas de los cadaveres exquisi-
tos inundados por franjas digitales
que eliminan e imposibilitan total
o parcialmente su visualizacién.

biografia
Nicolas (Chile, 1981)

trabaja principalmente con foto-

Rupcich

grafia, video e instalaciéon enfo-
candose en las caracteristicas de
la produccién de imagen y de los
medios en la actualidad. En gran
parte de su obra se puede encon-
trar la artificialidad como un tema
conductor. Algunos de sus tra-
bajos se han exhibido en: Trans-
mediale 2012 (Berlin, Alemania);
Beijing Biennale 2009 (Beijing,
China); 7° Bienal del Mercosur,
Proyectables (Sao Paulo, Brasil);
Chili, I'envers du décor en Espa-
ce Culturel Louis Vuitton (Paris,
Francia); 28° Kasseler Dokumen-
tarflm und Video Fest (Kassel,

"Error de formato”. Nicolas Rupcich, cortesia del artista, por Rodrigo Manns.



Nicolas Rupcich, cortesia del artista, por Rodrigo Manns.

“Error de formato”.

Alemania); Contaminaciones con-
temporaneas en el Museo de Arte
Contemporaneo (Santiago, Chile).
Rupcich se titula en la Universidad
Finis Terrae. Luego obtiene el gra-
do de Magister en la Universidad
de Chile y un Diplomado en Mul-
timedia en la Academia Mac Pc.
Desde el ano 2012, vive en Ale-
mania, gracias a una beca DAAD,
y participa de una clase de inter-
media en Hochschule fir Grafik
und Buchkunst, Leipzig.

The work consisted of a video in
which certain milestones of the
Torres del Paine National Park are
slowly erased by a black block or
wall that moves through the sur-
face of the landscape. This gen-
erated a topographic interruption
until the images end up totally
black. It is a clear illustration of the

paradox between the current con-
ditions of landscapes as territorial
images. This cutoff operation, im-
mersed in a concrete and abstract
logic, proposed a dystopic posi-
tion: the development of the work
in the course of time involves the
elimination of images, the land-
scape and of itself. As if it were
a visual metaphor of a possible
future, the work was an aesthetic
invocation of the German neo-ro-
mantic landscape, in addition to
the exquisite corpses flooded by
digital stripes that eliminate and
render their visualization totally or
partially impossible.

biography
Nicolas (Chile, 1981)

works mainly with photography,

Rupcich

video and installations focusing
on the characteristics of image

production and of current me-

dia. Large part of his works refer
to artificiality as a leading theme.
The artist has exhibited at: Trans-
mediale 2012 (Berlin, Germany);
Beijing Biennale 2009 (Beijing,
China); 7th Projectable Mercosur
Biennale, Proyectables (Sao Pau-
lo, Brasil); Chili, I'envers du décor
at Espace Culturel Louis Vuitton
(Paris, France); 28° Kasseler Doku-
mentarfilm und Video Fest (Kassel,
Germany); Contaminaciones con-
temporéneas at the Museo de Arte
Contemporaneo (Santiago, Chile).
Rupcich holds a BA from Universi-
dad Finis Terrae. He later obtained
his MFA from the Universidad de
Chile, and a Diploma in Multime-
dia from the Academy Mac Pc. He
has lived in Germany since 2012,
with a DAAD Scholarship, and
takes part in an intermedia class
at Hochschule fir Grafik und Buch-
kunst, Leipzig.
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afecto
espectral:
cuerpos
sensibles en
ecologias elec-
tromagnéticas

Alejandra Pérez
2013, Chile

Instalacién inmersiva; amplificacién,
Raspberry Pi (Raspbian, Pidora),
Arduino, sensores, antena, receptor
de VLF (Very Low Frequencies),
Linux, Pure Data, Shell Scripts, libro
4dm x 4m

Cortesia del artista

Immersive Installation; amplification,
Raspberry Pi (Raspbian, Pidora),
Arduino sensors, antenna, VLF (Very
Low Frequencies) receptor, Linux,
Pure Data, Shell Scripts, book

4dm x 4m

Courtesy of the artist

#

Cartografia, electromagnetismo,

arte sonoro, analisis de frecuencias,
espacios hertzianos, afecto, deteccién
de quanta, territorio, espacialidad,
autonomia.

Cartography, electromagnetism, sound
art, frequency analysis, Hertzian spaces,
affection, detection of quanta, territory,
spatiality, autonomy.

www.elpueblodechina.org

En Afecto espectral: cuerpos sen-
sibles en ecologias electromag-
néticas, la artista reflexiond sobre
el afecto en lugares remotos y los
fantasmas de la cultura (fantas-
ma electromagnético, fantasma
geopolitico, fantasma econdmi-
co y fantasma biopolitico). Todos
existen en entornos impercep-
tibles a los sentidos desnudos y
pueden ser representados en el
dominio de las frecuencias. Tan-
to las sefales electromagnéticas,
como las fluctuaciones de la bol-
sa ocurren en espacios espectra-
les. Sus contenidos pueden ser
decodificados a través de instru-
mentos tecnoldgicos que aumen-
tan la percepcion de los sentidos.
Los espacios espectrales funcio-
nan como ouijas contemporaneas
que articulan mensajes, conte-

nidos, conductas y patrones. La

obra se compuso de un espacio
sonoro responsivo y de un libro
que interpelé al visitante con el
fin de formar parte de una ex-
periencia narrativa. Fue una invi-
tacién a realizar un ejercicio de
distancia critica en una ecologia
de medios.

biografia

Alejandra Pérez (1972) es también
conocida como elpueblodechina.
org. Su trabajo se desarrolla en
campos como el noise y la perfor-
mance, alternados con el desarro-
llo de herramientas en software
libre, la electrénica artesanal y la
escritura. Es licenciada en Psico-
logia y Estética de la Universidad
Catdlica de Chile, y cuenta con
una Maestria en Disefio de Me-
dios del Instituto Piet Zwart de
Rotterdam. Ha participado en




proyectos interdisciplinarios que
se ocupan de las ecologias elec-
tromagnéticas, la psicogeografia
y los estudios polares (cartogra-
fiasonora.org). Ha presentado su
trabajo sonoro en paises como
Noruega, Espafa, Canada, Ru-
Holanda,
Alemania, Brasil y Perl, ademas

sia, Francia, Bélgica,
de realizar talleres en los que ex-
plora el potencial expresivo de las
tecnologias abiertas y las nuevas
formas de practicas sociales (el-
pueblodechina.org). Actualmen-
te vive en Valparaiso y trabaja en
Santiago como docente universi-
taria en cursos de interfaces y es-

critura colaborativa.

In Spectral Affections: Sensitive
Bodies in Electromagnetic Ecol-

ogies the artist reflected on af-

fection in far-off places and the
cultural ghosts (electromagnetic,
geopolitical, economic and bio-
political ghosts). All of them exist
in environments that are imper-
ceptible to the bare senses and
can be represented in the domain
of frequencies. Both electromag-
netic signals and stock exchange
transactions occur in spectral
spaces. Contents can be decoded
using technological instruments
that increase perception. Spectral
spaces behave like contemporary
ouija-boards that articulate mes-
sages, contents, behaviours and
patterns. The work was composed
by a responsive audio space and a
book that encouraged the visitor
to be part of a narrative experi-
ence. The invitation was to take a
critical look in an immersive me-
dia ecology.

biography
Alejandra Pérez (1972) is

elpueblodechina.org.

also
known as
She works in the fields of noise
and performance, alternated with
the development of free software,
electronics and writing. She has a
degree in Psychology and Aesthet-
ics from the Catholic University of
Chile and a MA in Media Design
from the Piet Zwart
Rotterdam. She has participated

Institute in

in interdisciplinary projects con-
cerning electromagnetic ecologies
and psycho-geography, in which
she explores the expressive poten-
tial of open technologies and new
forms of social practices (elpueblo-
dechina.org). She currently lives in
Valparaiso and works in Santiago
as a university lecturer, teaching
courses about interfaces and col-
laborative writing.



marcar con una
linea

Nicolds Grum
2013, Chile

Instalacion; bicicleta, compresor de
aire, pintura, manual impreso, video
monocanal

Dimensiones variables

Cortesia del artista

Installation; bicycle, air compressor,
paint, printed manual, mono cannel
video

Variable dimensions

Courtesy of the artist

#

Ciclovias, espacio publico,
participacion, bicicleta, hazlo tu
mismo, baja tecnologia, autonomia.
Bike lanes, public space, participation,
bicycle, DIY, low-tech, autonomy.

www.grum.cl

Marcar con una linea fue un tra-
bajo de interacciones y acciones
sociales. Buscd incrustar subver-
sivamente un sistema de ciclo-
vias mediante el delineado de las
principales avenidas del centro de
la ciudad. Por medio de la demar-
caciéon se evidencidé la ausencia
de una infraestructura urbana in-
teligente y se actud politicamen-
te frente a ella, promoviendo la
apropiacién del espacio publico y
la manifestacion ciudadana de un
deseo colectivo. Dada su natura-
leza, el trabajo fue una cadena de
procedimientos y colaboraciones.
Implicd, entre otras acciones, el
desarrollo de una maquinaria de
baja tecnologia adherida a las bi-
cicletas, y que permite delinear
conforme se pedalea. El segundo
componente de la obra fue un
taller de produccién de esta ma-

quinaria con el fin de multiplicar

el efecto, en conjunto con la crea-
cién de un manual impreso y un vi-
deo para la autoproduccién de la
obra. Todas estas acciones fueron
desarrolladas en colaboracién con
agrupaciones de ciclistas.

biografia

Nicolds Grum obtuvo el grado de
Licenciatura en Arte de la Pontifi-
cia Universidad Catdlica de Chile.
Su trabajo se desarrolla a través de
diversos medios, particularmente
video, dibujo e instalaciones. En
la mayoria de sus proyectos esta
presente la ironia y la subversion
de signos, poniendo en crisis la
idea de autoridad y sistemas so-
ciales. Ha expuesto y desarrolla-
do proyectos en diversos lugares
alrededor del mundo. Entre sus
obras se destacan Linea decora-
tiva (2001), Mi nombre es futbol
(2003), El cuerpo (2005), El gran




salto (2006, Santiago; 2007, Bei-
jing), Daniel Lépez (2007). Entre
sus muestras individuales figuran
Ni tan joven ni tan promesa (2008)
y Un remoto pais (2011). Entre los
ahos 2009 y 2010, participd en
la Bienal 798 de Beijing y en la
muestra El terremoto de Chile de
la descontinuada Trienal de Chile.
Durante el mismo periodo realiza
una residencia en galeria Kiosko,
Santa Cruz de la Sierra, y en ISCP,
Nueva York.

Draw a Line is a work of social ac-
tions and interactions. It aimed to
subversively establish a system of
bike lanes through the drawing of
the main avenues of Santiago’s city
center. By using the medium of de-
marcation, it showed the absence
of an intelligent urban infrastruc-

ture. The artist responded politi-

cally to this absence by promoting
the appropriation of public space
and citizens’ manifestation of a
collective wish. Given its nature,
the work was seen as a chain of
procedures and collaborative ac-
tions. It included, among other
actions, the development of a low-
tech piece of machinery attached
to bicycles, which allowed the
rider to draw while cycling. The
second component of the work
was a workshop for producing this
device in order to multiply its ef-
fect, along with the creation of a
printed manual and a DIY video
production. All these actions were
developed with the support of cy-
cling groups.

biography

Nicolds Grum obtained his BA in
Art from the Pontifical Catholic
University of Chile. He develops

his work through a variety of me-
diums, particularly video, drawing
and installations. The majority of
his projects contain elements of
irony and subversion, questioning
the figure of authority on social
systems. He has exhibited and de-
veloped projects in different coun-
tries. Some of his most important
works are Linea decorativa (2001),
Mi nombre es futbol (2003), El cuer-
po (2005), El gran salto (2006, San-
tiago; 2007, Beijing), Daniel Lépez
(2007).
clude, Ni tan joven ni tan promesa
(2008) and Un remoto pais (2011).
In 2009 and 2010 he participated
in the 798 Beijing Biennial and in
the Terremoto de Chile exhibition
of the discontinued Chilean Trien-

His individual shows in-

nial. During the same period, he
worked in residencies at Galerias
Kiosko in Santa Cruz de la Sierra
and ISCP in New York.
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la casa lobo -
MNBA

Cristobal Leén y
Joaquin Cocina

(Ledn & Cociina)
2013, Chile

Instalacién audiovisual; video
monocanal, pintura, muebles, cinta,
carbén, set, esculturas
Dimensiones variables

Cortesia Galeria AFA (Santiago,
Chile) y Upstream Gallery
(Amsterdam, Paises Bajos)

Audiovisual installation; mono
channel video, paint, furniture,
tapes, carbon, set, sculpture
Variable dimensions

Courtesy of Galeria AFA (Santiago,
Chile) and Upstream Gallery
(Amsterdam, Netherlands)

#

Taller de grabacién, stop motion, cine,
materialidad, autonomia.

Recording set, stop motion, cinema
materiality, autonomy.

www.leoncocina.com

La casa lobo es una pelicula en
proceso de animacién cuadro a
cuadro, que trata, por un lado, de
la potencialidad material de las
narrativas y los objetos y, por otro,
del choque entre dos conciencias
que intentan superponerse una a
la otra: una intentando escapar
y la otra intentando retenerla. O
mejor, la pelicula relata la histo-
ria de una bella mujer que llega a
una casa buscando refugio, pero
encuentra en ésta una pesadilla
que intenta tragar sus suenos y su
vida. En este proceso, el mundo
material se redefine constante-
mente. Sus personajes invaden
como fantasmas la materialidad
de una habitacién en constante
metamorfosis. En el contexto de
produccién de La casa lobo, el
set de la pelicula se trasladé al
MNBA, donde se instald la obra
en proceso desnuda, honesta y
participativa. Los visitantes tuvie-
ron acceso a las transformaciones
del set y al resultado temporal.
Este es un proyecto que hace de

su proceso una obra con multiples

estaciones y momentos. La prime-
ra intervencion se desarrollé en el
taller de los artistas en Santiago,
Chile, y en la galeria Upstream en
Amsterdam, Holanda. La segunda
se realizé en Hamburgo, Alema-
nia, en el contexto del Summer
Festival Kampnagel. La tercera y
mas intensa estacion es la reali-
zada en el MNBA, un espacio ar-
tistico que nutrid la atmésfera de
este proyecto.

biografia

Cristébal Ledén y Joaquin Cocina
(Leén & Cocifa) han colaborado
desde el ano 2007, cuando em-
pezaron a realizar, junto a Niles
Atallah, la serie de cortos Lucia,
Luis & el Lobo, la cual fue apoyada
por FONDART. Entre el afio 2007
y 2013, sus trabajos han sido mos-
trados en diversas exhibiciones,
tales como: muestra individual en
Art Basel 2012, sector Statement;
muestra colectiva Art in the Audi-
torium en la galeria Whitechapel,
Londres; muestra individual The
Third World en Upstream Gallery,




“La casa Lobo”. Ledn & Cocina, cortesia de los artistas.

Amsterdam; muestra colectiva
YouTube Play en Guggenheim
Museum, Nueva York; Bienal del
Mercosur en Porto Alegre, Brasil;
muestra colectiva Art in the Audi-
torium en Fundacién PROA, Bue-
nos Aires. Sus cortometrajes se
han mostrado ademas en distintos
festivales de cine donde han reci-
bido muchos premios, tales como:
Grand Jury Prize en el Disposable
Film Festival, USA; premio a través
del Pabellén Latinoamericano IILA

de la Bienal de Venecia.

La casa lobo is a frame-by-frame
animation film, which deals, on the
one hand, with the material poten-
tial of narratives and objects and,
on the other, the clash between
consciences that try to superpose
each other: one trying to escape,
and the other trying to hold on to
it. Or rather, the film tells the story
of a beautiful woman who arrives at
a house asking for refuge, but what
she finds is a nightmare that tries
to swallow her life and her dreams.

In this process, the material world
is in a state of constant definition.
Its characters are phantoms that in-
vade the materiality of a room that
is in a constant metamorphosis. In
the context of the production of
La casa lobo, the film set moved
to the MNBA, where the work in
progress was installed in all its na-
kedness, honesty and participa-
tive nature. Visitors had access to
the set transformations and to the
temporary results. La casa lobo is a
project with multiple stations and
moments. The first intervention was
carried out at the artists’ workshop
in Santiago, Chile and at Upstream
Gallery in  Amsterdam, Nether-
lands. The second one took place
in Hamburg, Germany in the con-
text of the Summer Festival Kamp-
nagel. This third instance at MNBA
was the most intense of them, since
the museum place feeded the at-
mosphere of this project.

biography

Cristébal Ledn and Joaquin Cocifia

(Leon & Cocifia) have been collab-

orating since 2007 when they be-
gan to work with Niles Atallah on
the series of short films Lucia, Luis
and the Wolf with FONDART sup-
port. Between 2007 and 2013 their
work has been shown in different
exhibitions like a solo show at Art
Basel, 2012 on the Statement sec-
tor; the group exhibition Art in the
Auditorium at the Whitechapel
Gallery, London; the solo show The
Third World at Upstream Gallery,
Amsterdam; YouTube Play at the
Guggenheim Museum, New York;
Bienal do Artes Visuais in Porto
Alegre, Brazil; the group exhibition
Art in the Auditorium at Fundacién
PROA, Buenos Aires. Their short
films have also been shown at dif-
ferent film festivals and have re-
ceived many awards like the Grand
Jury Prize at the Disposable Film
Festival USA,; the award for the [ILA
Latin American Pavilion of the Ven-
ice Biennale.
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cyberfolk

Christian Lira
2013, Chile

Instalacién interactiva; video
monocanal, televisor Antd (1971),
Raspberry Pi, madera terciada,
acrilico

Dimensiones variables

Cortesia del artista

Interactive installation; mono
channel video, Antu television set
(1971), Raspberry Pi, plywood,
acrylic

Variable dimensions

Courtesy of the artist

#

Cybersyn, politica, internet,
participacion, medios de
comunicacion.

Cybersyn, politics, internet,

participation, communications media.

Cyberfolk fue un sistema de comu-
nicacién vanguardista para su épo-
ca y un experimento comunicacio-
nal donde la opinién social llegaba
a un punto de plenitud. Planteado
por el equipo de Cybersyn (1972),
este sistema permitia establecer
una comunicacion directa, a tiem-
po real, entre los grupos de toma
de decisién del gobierno y las
personas en sus casas, por medio
de un canal de televisién. Los es-
pectadores tenian consigo un dis-
positivo de madera con un botén
rotativo, por el cual se podian ma-
nifestar, en acuerdo o en desacuer-
do, sobre algin tema tratado en
el canal gubernamental. La insta-
lacién interactiva Cyberfolk tomé
este modelo conceptual para deci-
dir sobre el contenido de distintos
videos capturados de la Internet,
mediante un televisor Antd (1971)
y un interruptor que controlaba un
medidor de sugestion algeddnico,
que permitia elegir entre un con-
tenido “happy” o “unhappy”. Se
buscé llegar a un resultado demo-
cratico para determinar el video a
seguir, después de recibir la opi-
nién aplicada sobre la imagen ex-

puesta previamente al espectador.
Los videos seleccionados trataron
sobre problematicas actuales del
acontecer global y local, contra-
poniendo conceptos y propuestas
visuales con un tono que puede
llegar a considerarse lidico.

Colaboracién de Roy MacDonald
en el disefio de programacion.

biografia

Christian Lira vive y trabaja en San-
tiago de Chile como artista visual,
titulado de la Universidad Diego
Portales. Desarrolla su trabajo
por medio de multiples técnicas:
video, instalacién, pintura y graba-
do. Lira reflexiona en torno al fe-
némeno del habitar, comunicando
y graficando el entorno desde ex-
periencias intimas hasta situacio-
nes globales recibidas por medio
de modelos cotidianos. Ha parti-
cipado en exposiciones colectivas
en Chile, entre las que destacan:
Museum Man, Fragile and Am-
biguous Existence de Guy Brett,
Galeria Metropolitana (2008); Di-
mensién Madhaus, Galeria Oculta
de Industria Cultural (2009); La Re-

"“Cyberfolk”. Christian Lira, cortesia del artista.



“Cyberfolk”. Christian Lira, cortesia del artista.

sistencia: isla de los renunciantes,
Galeria Animal (2009); Naturaleza
modular, Sala Cero, Galeria Ani-
mal (2011); Gabinete de dibujo,
MAVI (2012); Realismo compulsi-
vo, Sala de Arte CCU (2013). Ha
recibido las siguientes distincio-
nes: Seleccién final Concurso Juan
Downey por Mundo en llamas en
la 8 Bienal de Video y Nuevos
Medios de Santiago, MAC Quinta
Normal (2007); Mencién honrosa,
Concurso PAC por La metralla
tumbada se avecina en Galeria
Metropolitana (2008).

Cyberfolk was an avant garde
communications system for its
time and a communication ex-
periment in which social opinion
reached a point of total plenitude.
Proposed by the Cybersyn team
(1971), this system allowed real
time communication between gu-
bernamental decision makers and
people at their homes through a
television channel. Viewers had
a wooden device with a button
through which they could express

their agreement or disagreement

regarding any issue addressed
by the gubernamental channel.
Cyberfolk was an interactive in-
stallation that took this conceptu-
al model to let the public decide
on the content of different videos
captured on the Internet by means
of an Antu television set (1971) and
an algedonic measurement switch,
which allowed to choose between
a "happy” or "unhappy” content.
Its aim was to reach a democratic
result about which video should
be viewed next, after receiving
the opinions applied to the image
shown previously to the viewer.
The videos chosen dealt with con-
temporary global and local issues,
opposing concepts and visual pro-
posals in a tone that could even be
considered ludic.

Programmation design in collabo-
ration with Roy MacDonald

biography

Christian Lira is a visual artist who
lives and works in Santiago, Chile.
He got his BA from Universidad
Diego Portales. He works with a
series of mediums such as vid-

eo, installation, painting and en-
graving. Lira reflects on the act of
inhabiting, communicating and
illustrating his surroundings, from
intimate experiences to global
situations received by means of
everyday models. He has partici-
pated in numerous collective exhi-
bitions in Chile, the most import-
ant of which are: Museum Man,
Fragile and Ambiguous Existence
by Guy Brett at Galeria Metropol-
itana (2008); Dimension Madhaus
at Galeria Oculta of Industria Cul-
tural (2009); La Resistencia: isla de
los renunciantes at Galeria Ani-
mal (2009); Naturaleza modular,
Sala Cero, Galeria Animal (2011);
Gabinete de dibujo, MAVI (2012);
Realismo compulsivo, Sala de Arte
CCU (2013). He has received the
following awards: Final selection,
Juan Downey Contest for Mundo
en llamas at the 8th Biennial of
Video and Media Arts, Santiago
MAC, Quinta Normal (2007), Hon-
ourable Mention, PAC Contest for
La metralla tumbada se avecina at
Galeria Metropolitana (2008).
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overexpo-
sure (sobreex-
posicion)

Manuela

Viera - Gallo
2012, Chile

Instalacién; esculturas en madera
de roble, cdmaras de vigilancia
Dimensiones variables

Cortesia Galeria Isabel Aninat

Installation; oak sculptures, security
cameras

Variable dimensions

Courtesy of Isabel Aninat Gallery

#

Vigilancia, espionaje, paranoia, culto a
la celebridad, espacio publico, drone
(aviones robot), camaras de seguridad,
control, informacién.

Vigilance, espionage paranoia,
celebrity cult, public space, drone
(robot plane), surveillance cameras,
control, information

www.mvieragallo.com

Overexposure consistié en la ins-
talacién de esculturas talladas a
mano, compuestas de madera de
roble y lentes de cédmaras. Estas
esculturas conformaban un grupo
discreto de aves camufladas que
parecian vigilar y grabar el entor-
no. Constatando el parecido for-
mal entre una cadmara de vigilancia
montada en la ciudad y un péjaro
posado sobre la rama de un arbol,
la artista reflexioné sobre una so-
ciedad de individuos obsesiona-
dos con registrar, en todo formato,
a si mismos y a los demas, ya sea
por espionaje o rutina, de manera

publica o privada. Mas alla de la

..

—
'.

naturaleza de cada elemento y la
metafora que encierra esta amena-
za velada de aves, su interés guar-
do relacidon con en el uso de estos
elementos para construir proposi-
ciones y enunciados.

biografia

Manuela Viera - Gallo (ltalia, 1977)
reside desde el afio 2004 entre
Chile y Nueva York. Sus trabajos
han sido expuestos en diversas ex-
hibiciones internacionales y nacio-
nales, bienales, museos, galerias
y festivales. Trabaja actualmente
con Galeria La Central, Colombia,
donde presentard una exposicién




individual en noviembre 2013.
También es representada por Y
Gallery, Nueva York, y por Galeria
Isabel Aninat, Chile. Recientemen-
te publicd su primer catdlogo mo-
nografico, en ocasién de su mues-
tra individual Sociedad andénima

en Galeria Isabel Aninat.
—

Overexposure was the installation
of hand-carved oak objects and
surveillance cameras, in  which

the heads of camouflaged birds

seemed to watch, film and record
Noting the
formal resemblance between an

their surroundings.

urban surveillance camera and a
bird perching on a tree branch, the
artist reflected on a society that is
currently obsessed with recording
itself and the people that surround
it in every possible format, pub-
licly or privately, either for espio-
nage or routinary reasons. Beyond
the nature of each element and
the metaphor the threat of birds
posed, her interest lied on the use
of these elements to construct
proposals and statements.

biography
Manuela Viera - Gallo (ltaly, 1977)
has lived between Chile and New

York since 2004. She has shown her
works in numerous national and
international exhibitions, biennials,
museums, galleries and festivals.
She currently works with Galeria
La Central in Colombia, where she
will present a solo show in Novem-
ber 2013. She is also represented
by Y Gallery, New York and Galeria
Isabel Aninat, Chile. She recently
published her first monographic
catalogue, on the occasion of her
show Sociedad andnima at the Isa-
bel Aninat Gallery in Santiago.



tsen

Romy Rementeria
2010, Chile

Escultura; mimbre, metal, cojines
2m x 2m x 3m
Cortesia de la artista

Sculpture; wicker, metal, cushions
2m x 2m x 3m
Courtesy of the artist
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#

Descanso, habitat primigenio,
madriguera.
Rest, primal habitat, den.

Tsen consistié en una escultura de
mimbre, de forma oval y gran for-
mato, que permitié el ingreso del
publico a su interior. Este espacio
fue creado para dar al especta-
dor la oportunidad de habitar una
obray, a la vez, dar una mirada in-
terna a la misma. En su interior se
encontraba un cémodo ambiente
con cojines y superficies blandas
que dieron a los visitantes una ex-
periencia acogedora.

biografia
Romy Rementeria (Chile, 1986)

realizé sus estudios de Licenciatu-
ra en Artes Plasticas con mencion
en escultura en la Universidad de
Chile, de la cual egresé el afo
2010. Trabajé en el Taller de Escul-
tores Parque Mahuida. Posterior-
mente, en los afios 2012 y 2013,
cursé un Magister en Arte Con-
temporaneo en la Universidad de
Edimburgo, Escocia, donde pro-
fundizd y continto con su carrera
escultérica. Durante los recientes
anos, ha realizado diferentes tra-
bajos relacionados a la escultu-
ra tradicional, pero recorriendo



siempre distintas fracciones y
medios del arte actual. Destacan
en su trabajo los formatos a gran
escala y, también, esculturas que
centran el foco de atencién en la
superficie y sus texturas.

Tsen was a large oval wicker sculp-
ture in which the public could roam
through. This space was created to
give the viewer the chance to inhab-
it the work and look at it from its in-
ner structure. The interior had com-
fortable cushions and soft surfaces

that offered the visitors a pleasant
and welcoming experience.

biography

Romy Rementeria (Chile, 1986) ob-
tained her BA in Art, majoring in
Sculpture, from University of Chile
from which she graduated in 2010.
She worked in the Parque Mahui-
da Sculpture Workshop and later
—between 2012 and 2013 - she did
an MA in Contemporary Art at the
University of Edinburgh, Scotland,
where she continued with her

sculpture studies. In recent years,

she has completed diverse works
related to traditional sculpture, but
always working with new areas and
mediums of contemporary art. Her
work is recognized for the use of
large scale formats and her sculp-
tures for the focus on their surface
and texture.



realidad
disminuida

Rodrigo Espinoza
2013, Chile

Impresién; registro audiovisual,
dibujo, serigrafia, papel bond,
cubierta en vinilo

Dimensiones variables
Cortesia de la artista

Print; audiovisual recordings,
drawing, serigraphy, bond paper,
vinyl cover

Variable dimensions

Courtesy of the artist

#

Android, aplicaciones web, internet,
ocupacion, espacio publico, vecindad,
estética relacional.

Androids, web applications

internet occupation, public space,
neighbourhood, relational aesthetics.

Realidad disminuida fue la segun-
da etapa de un ejercicio de reco-
pilaciéon de historias urbanas. La
primera etapa, iniciada en el 2010,
consistid en un seguimiento de
tragedias marginales devoradas
rapidamente por el apetito insa-
ciable del olvido. El artista acoge
las huellas ininteligibles de per-
sonas que, sin identidad, apare-
cen dia a dia muertas en la calle
y cuyos casos se archivan sin que
nadie sepa la causa de su brutal
destino. El proyecto, en el marco
de la 11BAM, se enfocd en reco-
nocer, contactar e interactuar con
personas que viven en la zona
céntrica de Santiago, aledafa al
MNBA. La realidad disminuida de
este colectivo difuso y heterogé-
neo hace fracasar de antemano
todo intento de dar un perfil pro-
totipico del indigente, sobre todo
cuando estos son mirados mas
alld de sus carencias econdmicas.
Son figuras pregnantes que cues-
tionan las convenciones sociales,

provocando atraccién y repulsion.
Diariamente, durante los dias de
duraciéon de la 11BAM, se intentd
hacer contacto con este grupo hu-
mano, que fue archivado a modo
de dibujos, registros audiovisua-
les, documentos vy aplicaciones
web. Generd con esta informacién
un nucleo organizador que dio vi-
sibilidad a cada individuo. El cuer-
po de obra sera distribuido via co-
rreo tradicional, previa inscripcion,
a personas del barrio Bellas Artes,
invitandolos asi a participar de la
dindmica misma del proceso.

biografia

Rodrigo Espinoza se titulé6 como
Profesor de Artes Visuales en la
Universidad Metropolitana de
Ciencias de la Educacién de San-
tiago, Chile. Desde el afio 2005,
ha participado en diversos pro-
yectos artisticos con el interés de
enriquecer su experiencia crea-
tiva en soportes y métodos tra-
dicionales, y en la investigacion

=




Rodrigo Espinoza, cortesia del artista.

“Realidad disminuida”.

artistica mediada por la tecnolo-
gia. De acuerdo a este segundo
interés, ha investigado sobre el
disefio de interfaces, la arquitec-
tura de la informacion, la gestiéon
de contenidos, los entornos de
aprendizaje interactivos, entre
otros. De estas investigaciones,
destaca su inclinacién por el cru-
ce de soportes analogos y digita-
les para crear y articular dispositi-

vos de comunicacion.
—

Diminished Reality was the sec-
ond stage of an exercise of com-
pilation of urban stories. The first
stage, which started in 2010, is a
follow-up of marginal tragedies
that are fastly eaten up by the insa-
tiable appetite of oblivion. The art-
ist represented the unintelligible
tracks of unidentified people who
appear dead on the streets. Their
cases are filed without anybody
knowing about the cause of their

brutal destiny. The work presented

at the 11BAM focused on recog-
nizing, contacting and interacting
with people living on the proximi-
ties of the MNBA. Any attempt to
establish a prototypical profile of
the diminished reality of this blur-
ry and heterogeneous group of
people leads to failure, especially
when regarding more than their
economic deprivation. Their pres-
ence draws attention to the peo-
ple walking around, because they
appear to live in another time or
in a parallel reality. They are recog-
nizable figures that question social
conventions provoking both at-
traction and repulsion. Every day,
during the period of the 11BAM,
an attempt was made to establish
contact with them and document
these instances through drawings,
audiovisual records, web docu-
ments and applications. This in-
formation works as an organizing
nucleus that made each individu-
al visible. The corpus of the work
will be distributed via traditional

post to previously registered in-
habitants of the Bellas Artes neigh-
bourhood, inviting them to take
part of this process.

biography
Rodrigo Espinoza is a visual arts
teacher from Universidad Metro-
politana de Ciencias de la Edu-
cacién in Santiago, Chile. Since
2005 he has been working on di-
verse artistic projects to increase
his knowledge on the creation of
works using traditional methods
and mediums, and an artistic re-
search mediated by technology.
In the context of this latter inter-
est, he has done research on the
design of interfaces, information
content

architecture, manage-

ment, and interactive learning
environments, among others. The
most important aspect of his re-
search is the interest in using both
analogous and digital communi-

cation mediums.
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picorocos

Francisco Muhoz
(Taller Dinamo)
2013, Chile

Instalacién interactiva; cubierta
exterior de metal plegado, interior
de globos, cornetas, vélvulas
neumaticas

Dimensiones variables

Cortesia de la artista

Interactive installation; folded metal,
balloons, horns, pneumatic valves
Variable dimensions

Courtesy of the artist

#

Picorocos, neumatica, artificio.
Barnacles, pneumatics, artifice.

www.tallerdinamo.cc

Proyecto originado a partir de una
propuesta de intervencion para el
Teatromuseo del Titere y el Paya-
so de Valparaiso, cuyo objetivo
inicial fue dar vida a un espacio
inerte —ubicado en la via publica,
en la antesala del recinto— para
sorprender y hacer reir a los asis-
tentes. Picorocos consistié basi-
camente en una broma para el
transelnte: la aparicion sorpresiva
de una serie de elementos vivos
de apariencia y de caracteristi-
cas animales, que se asoman y se
esconden alternadamente como
reacciéon ante estimulos externos.
Estos elementos modulares con-
formaron en su conjunto una colo-
nia que reproduce, en su esquema
de agrupacion y en sus caracteris-
ticas gestuales, la manera en que
los picorocos se agrupan sobre
las rocas. El elemento accionador
utilizado fue una corneta de cum-
pleafos, que no sélo se desplie-
ga, sino que ademas suena. Una

atmosfera sonora particular se

desplegd al ritmo de la aparicion
de los individuos que dependia
de la distancia entre el observador
y la instalacién. Los dispositivos
usados fueron un sistema electro-
neumético y un globo comun, que
hacian aparecer, a intervalos va-
riables, a uno u otro individuo por
medio de descargas controladas
de aire. La sefal de activacién del
mecanismo era entregada por un
sensor de movimiento.

biografia

Francisco Mufioz es disefiador in-
dustrial de la Universidad de Val-
paraiso y miembro de Taller Di-
namo desde su origen en el afio
2012, aunque su grupo de grupo
de trabajo viene colaborando en-
tre si desde mucho antes. Hasta
el dia de hoy, seis de sus ocho
miembros han trabajado en pro-
yectos museograficos. Tres de
sus miembros tienen mas de siete
afos de experiencia en el area y
dos adn trabajan en museos. El




punto de convergencia de todos
sus miembros fue el Museo Inte-
ractivo Mirador donde, desde el
ano 2004, se comenzé a formar
un equipo de trabajo que se fue
ampliando y que, en la actuali-
dad, se compone de un grupo
fluctuante de entre nueve y doce
personas. La busqueda continua
de nuevas y mejores herramien-
tas para el éptimo desarrollo y
disefio de los proyectos expositi-
vos, motivaron su especializacion
en distintas areas como: educa-
cién y comunicacion de museos;
iluminacién y manejo de ambien-
tes museogréficos; programacion
y electrdnica.

The project was born from an
intervention proposal for Teatro-
museo del Titere y el Payaso with
the objective of giving life to an
inert space —on a public area at
the entrance of the museum- to

surprise the audience and make it

laugh. Basically, it was aimed as
a joke for the people passing by:
the sorpresive apparition of a se-
ries of some things that look like
living beings, which appear and
disappear according to external
stimuli. This modular elements
forms a colony that reproduces,
in its grouping pattern and ges-
tural characteristics, the way in
which barnacles group on rocks.
The action device used was a pa-
per hornet, which not only moves
forward but also sounds. A dis-
tinctive sonority was listened in
the rhythm of the appearance of
visitors according to the distance
between the observer and the in-
stallation. The mechanism used
was made with an electro-pneu-
matic system and a regular bal-
loon, which made one or the
other of the barnacles-alike crea-
tures appear, at variable intervals,
through controlled air discharg-
es. Its activation signal was given
by a motion sensor.

biography

Francisco Mufoz, is an industrial
designer from University of Val-
paraiso and member of Taller Dina-
mo since its foundation in 2012.
The group has been working to-
gether for many years. At the pres-
ent moment six of its eight mem-
bers have worked in museographic
projects. The other three members
have been working for more than
seven years in the area and two still
work in a museum. Their point of
convergence was Museo Interac-
tivo Mirador, where the group be-
gan to consolidate as a team since
2004. Nowadays, Taller Dinamo has
between nine and twelve floating
members. Their ongoing search
for newer and better tools for the
optimum development and design
of exhibition products motivated
them to specialize in different ar-
eas like: museum education and
communications; lighting and mu-
seographic environments design;
programming and electronics.
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web fisica -
cédigo abierto

Viviana Alvarez
2013, Chile

Instalacién de sitio especifico; vinilo
adhesivo

Dimensiones variables

Cortesia de la artista

Site-specific installation; adhesive
vinyl, rugs

Variable dimensions

Courtesy of the artist

#

Codigo abierto, pagina web, internet,
HTML, movimiento, espacio publico,
virtualidad.

Open code, web page, Internet, HTML,
movement, public space, virtuality.

Instalacion de una péagina web en
el espacio fisico para ser visitada
(navegada) por el publico (usua-
rios). La naturaleza virtual de una
pagina web contiene dos dimen-
siones: la visual, es decir, la repre-
sentacion que puede verse en el
navegador, y el cédigo fuente o
HTML (Lenguaje de Marcacion de
Hipertexto). Esta segunda dimen-
sion, contiene o soporta la dimen-
sidn anterior y se representa en
texto. Siguiendo esta estructura
compleja, ambas dimensiones fue-
ron trasladas a una de las escalera
del MNBA, que operdé como un
marco en el espacio fisico permi-
tiendo desplegar, en si mismo, los
distintos planos de esta dualidad
que presenta el HTML. La dimen-
sion visual fue representada por
la huella y el cédigo por la contra-
huella. Las personas, al hacer uso
de la escalera, transitaron por am-
bas dimensiones, como también lo

hace un puntero o mouse. Este tra-

bajo buscé acercar y abrir el codi-
go de programacion a personas no
expertas, a través de la traduccién
al espanol y la redefinicién de cier-
tas etiquetas del lenguaje HTML.
Aunque en la actualidad este sea
uno de los lenguajes mas usados
para la construccién y desarrollo
de péginas web, el usuario usual-
mente interactda Unicamente con
la representacién de dicho cédigo.

biografia

Viviana Alvarez es Disefiadora en
Comunicacién Visual de la Univer-
sidad Tecnoldgica Metropolitana
de Santiago, Chile (2006). Rea-
liza investigaciones en el campo
de las instalaciones interactivas
en la Universitat der Kinste, UdK
Berlin, Alemania (2009-10), y co-
labora desde el afio 2010 con
el colectivo de arte electrénico
LaMe. Su trabajo se centra en la
experimentacion de formatos hi-
permediales y computacion fisica,

“Web fisica - Cédigo abierto”. Viviana Alvarez, cortesia de la artista.



“Web fisica - Codigo abierto”. Viviana Alvarez, cortesia de la artista.

con el fin de desarrollar arte en
contexto. El afo 2012, fue selec-
cionada para publicar un texto
poético escrito en lenguaje de
programacién HTML en el libro
code {poems}, editado en Barce-
lona, trabajo del cual se despren-
de la obra que presenta en esta
bienal. Recientemente exhibid la
obra "Objeto para escuchar la luz,
realizada en conjunto con LaMe,
en la Feria Tecné de Santiago. En
la actualidad, escribe su tesis para
el Magister en Artes Mediales de
la Universidad de Chile, sobre un
proyecto basado en la sinestesia.

Physical Web - Open Code con-
sisted on the installation of a
webpage in a physical space to
be visited (surfed) by the public
(users). The work transferred the
virtual nature of a webpage to a
physical space, which has two di-

mensions: a visual dimension or,

# transitan { width: opx;height: Opx;margin:

in other words, the representa-
tion we see on a net browser and
a source code, dimension written
in the HTML (Hyper Text Markup
Language). The stair acted as a
frame in the museum space that
allowed to show in itself the dif-
ferent levels of the dual nature of
the HTML. The visual dimension
was represented by the track and
the source code dimension by the
countertrack. The public, while us-
ing the stairs, went through both
dimensions as a pointer or mouse.
The objective of this work was
to open programming code and
bring it closer to inexperienced
users, through the translation
into Spanish and the redefinition
of certain HTML tags. In spite of
being one of the most used pro-
graming languages in the con-
struction and development of
web pages nowadays, the user
usually only interacts with the rep-
resentation of the source code.

biography

Viviana Alvarez is a Visual Com-
munication Designer from Univer-
sidad Tecnoldgica Metropolitana
Santiago, Chile, who has done
research in the area of interactive
installations at Universitét der Kiin-
ste, UdK Berlin, Germany (2009-10)
and, since 2010, has been collabo-
rating with the LaM electronic art
collective. Her work focuses on ex-
perimentation with multimedia for-
mats and physical computing with
the purpose of creating contex-
tual art. In 2012, she was selected
to publish a poetic text written in
HTML language on the book code
poems, edited in Barcelona, which
is the basis of the work she pre-
sented in the T1BAM. She recently
exhibited Objeto para escuchar la
luz at the Santiago Tecné Fair. Cur-
rently, she is writing her MFA thesis
on Media Arts, based on her work
on synesthesia.
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huerta urbana en
espacio publico

PlantaBanda
2013, Chile

Instalacién
Jardineras; 100cm x 50cm
Cortesia de la artista

Installation
Jardiniéres; 100cm x 50 cm
Courtesy of the artist

#

Huerto urbano, espacio publico,
participacién, vecindad, educacién,
ecobarrio, permacultura.

Urban vegetable garden, public
space, participation, neighbourhood,
education, eco-neighbourhood,
permaculture.

www.plantabanda.cl

En cada jardinera se encuentran
flores, plantas medicinales y co-
mestibles. Por ejemplo, crecen
caléndulas, ajos, ciboulette, oré-
gano, albahaca, maiz, amaranto,
tomate, ruda, perejil, manzanilla,
entre otros. Se busca recrear un
microecosistema comestible 'y
ornamental de temporada prima-
vera-verano. Ademas de su uso
comestible y medicinal, sus pro-
ductos ayudan a atraer insectos
mediante cierto tipo de flores y
repeler plagas mediante cierto
tipo de plantas. En esta oportu-
nidad, se buscd la interaccién con
otros artistas y participantes de
la 11BAM para complementar la
huerta del museo y, también, de la
biodiversidad en el entorno inme-
diato del parque.

biografia

Plantabanda es una iniciativa
para recuperar espacios publi-
cos a través de huertos y jardi-
nes participativos. Promueve la
educacion, el reciclaje y las redes

locales entre los actores de un ba-

rrio a escala humana. En abril del
2011, Plantabanda nace de una
pequefa intervencién piloto en
una huerta urbana de la calle Club
Hipico, realizada por el disefiador
industrial Emiliano de la Maza. En
agosto del mismo afo se integra
al proyecto el ingeniero agréno-
mo Alvaro Pumarino. Por medio
de un fondo municipal, presenta-
do a través del Comité de Salud
San Emilio junto a las vecinas y
voluntarios, se implementaron 72
m? de huertas en las platabandas.
Durante el 2012, las relaciones
entre vecinos se afianzaron con
dias de huerto y almuerzos com-
partidos hechos con las cosechas,
con la participacién de nifios de
la Escuela de Lenguaje. Al tomar
notoriedad publica, los miembros
de esta iniciativa fueron invitados
a varios encuentros de urbanismo
tactico y disefio de innovacion
social. Su modelo de ecobarrio
toma forma y pretende sumar

mas actores para enriquecer la
diversidad y sustentabilidad del
barrio. En el 2013, se suman mas

“Huerta urbana en espacio pulblico”. Plana Banda, cortesia de los artistas.



“Huerta urbana en espacio publico”. Plana Banda, cortesia de los artistas.

vecinos y platabandas al barrio,
gracias al fondo de Fundacién
Desafio Levantemos Chile y otros
tres proyectos de barrios a través
de fondos municipales. Paralela-
mente, nueve socios fundaron la
ONG Plantabanda. El proceso es
de aprendizaje continuo en mate-
ria de disefio e implementacién,
porque los tiempos de cada barrio
son propios de acuerdo a su histo-
ria y cultura local.

An urban garden could have flow-
herbs,
vegetables. For example, it might

ers, medicinal fruits and
contain marigolds, garlic, chives,
oregano, basil, amaranth, tomato,
rue, parsley, chamomile, among
others. The aim of this project is to
recreate an edible and ornamental
spring-summer  microecosystem.
In addition to their comestible and
medicinal use, the flowers in ur-
ban gardens help to attract certain
types of insects and repel disease.

In this opportunity, PlantaBanda

looked for interactions with the

11BAM’s artists and participants
to complement this garden in the
museum and to contribute to the
biodiversity of the park that sur-
rounds it.

biography
Plantabanda
ated for the recovery of pub-

is an initiative cre-

lic spaces through participative
flowers, herbs and fruits plant-
ers. It promotes education, recy-
cling and local networks among
the inhabitants of a human scale
neighbourhood. Plantabanda was
born in April 2011 after a small
intervention of an urban vegeta-
ble garden at Club Hipico Street,
which was carried out by industri-
al designer Emiliano de la Maza.
The agricultural engineer Alvaro
Pumarino joined the project in
August of that year. By means of
municipal funds submitted to the
San Emilio Health Committee and
with the help of neighbours and
volunteers, 72m? of urban gardens
were implemented on the road

shoulders. In the course of 2012

relations  between neighbours
were consolidated with activities
like lunches after garden days, in
which they shared the harvested
products with children attend-
ing the Language School. As the
project became better-known, its
members were invited to various
meetings of tactical town planning
and socially innovating design.
Their model of an eco-neighbour-
hood took shape and it aims to
have more participants in order to
strengthen the diversity and sus-
tainability of the neighbourhood.
In 2013, more neighbours and ur-
ban gardens were included thanks
to the support of Desafio Levant-
emos Chile Foundation and local
municipal funds. The same year
nine memWNGO. This is a process
of ongoing learning in the area of
design and implementation, be-
cause each neighbourhood’s time-
scale depends on its own history
and local culture.
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paradoja
(cacerolazos en
140 caracteres)

Carolina Pino
2013, Chile

Instalacién interactiva; estructura
metélica, ollas de aluminio, router,
Internet, Arduino (hardware,
software)

100cm x 70cm x 25cm

Cortesia de la artista

Interactive installation; metallic
structure, aluminum pots, router,
Internet, Arduino (hardware,
software)

100cm x 70cm x 25cm

Courtesy of the artist

#

participacion, Twitter, internet, medios
de comunicacién, Chile, cacerolazos,
politica, autonomia.

participation, Twitter, Internet, media,
Chile, pots, politics, autonomy.

www.carolinapino.net
www.shellhouse.org
www.duplo.cl

La metéfora del movimiento ciuda-
dano virtual y la emergencia de la
desdigitalizacién de su participa-
cién son claves fundamentales para
comprender el trabajo de Carolina
Pino. La utilizacién de Twitter, como
dispositivo que permite la activa-
cién de un instrumento creado para
protestar, es trasladada desde el es-
pacio virtual al fisico al ser montado
en la fachada del MNBA. Con un
sistema de activacién de cacerola-
zos como ente organico, el trabajo
se integro a la infraestructura de la
principal institucién cultural del pais.
El objeto determind que el edificio
también se convirtiera en un ente
protestante, un sujeto complejo con
demandas concretas, tanto para el
Estado como para sus visitantes.

biografia

Carolina Pino es Licenciada en Ar-

tes de la Universidad de Chile.
Obtuvo un Master del Interactive
Telecommunications Program en
Tisch School of the Arts, pertene-
ciente a NYU, y realizdé estudios
de postgrado en la Pontificia Uni-
versidad Catdlica de Chile y en la
Facultad de Arte y Arquitectura
de la Universidad de Columbia.
Es cofundadora de los colectivo
Duplo! y Pop-Up!, enfocados en
el uso de tecnologias interactivas,
e impulsora del Concurso Matilde
Pérez, Arte y Tecnologias Digita-
les de la Fundacién Telefénica. Su
trabajo explora, adhiere, colabora
y difunde temas relacionados con
tecnologias, sociedad y ciudad,
comunidades y redes, entre otros.

Actualmente, es académica del
DO-Design Lab de la Universidad
Adolfo Ibafiez. Ha obtenido di-
versos premios y becas, entre los




cuales destacan: FONDART, Beca
Fulbright y la Tisch School of the
Arts Scholarship de NYU. Ha mos-
trado su trabajo en el Museo de
Arte Contemporéaneo de Santia-
go, Milano Triennale, D.U.M.B.O.
Arts Festival, Nueva York, entre
otros lugares de Estados Unidos,
Europa, América Latina y Asia.

The metaphor of virtual citizens
movements and the emergence
of desdigitalizaciéon of their par-
ticipation are fundamental keys to
understand the work of Carolina
Pino. Using Twitter as a device that
allowed the activation of an instru-
ment created to protest, is moved
from the virtual to the physical
space when mounted on the front
of the MNBA. With different pots
linked to an activation system as an

organic entity, the work became
part of the infrastructure of the
country’s main cultural institution.
The object determined the fact
that the building was also a prot-
estant being, a complex subject
with specific demands, both for
the State and its visitors.

biography

Carolina Pino has a BA in Arts from
University of Chile. She obtained
her MFA from the Interactive Tele-
communications Program  from
NYU’s Tisch School of the Arts.
Assisted to postgraduate courses
at Pontifical Catholic University of
Chile and the Faculty of Arts and
Architecture of Columbia Universi-
ty. Carolina is one of the co-found-
ers of the Duplo! and Pop-Up!
collectives, focused on the use of

interactive technologies and one

of the creators of the Matilde Pérez
Art and Technologies Contest of
Fundacién Telefonica. Her work ex-
plores, disseminates and connects
with issues related to technology,
society and the city. She currently
teaches at the DO-Design Lab of
Universidad Adolfo Ibanez. She has
been awarded different prizes and
scholarships, the most important
of which are: FONDART, Fulbright
Scholarship and NYU's Tisch School
of Arts Scholarship. Her work has
been shown at the Museo de Arte
Contemporéneo, Santiago; the
Milano Triennale; D.U.M.B.O. Arts
Festival, New York; among other
venues in the USA, Europe, Latin
America and Asia.



radetzky loop

Ivan Navarro y

Atom™
2013, Alemania - Chile -

Estados Unidos

Instalacién sonora; neumaético

de camién de mineria, parlantes,
tocadiscos, discos de vinilo, sonido
344cm x 138cm

Cortesia de la artista

Sound installation; mining truck,
tyre, speakers, record player, vinyl
records, sound.

344cm x 138cm

Courtesy of the artist

#

Mineria, cobre, protesta, barricadas,
marcha militar, Radetzky, poder,
politica, arte sonoro.

Mining, cooper, protest, barricades,
military march, Radetzky, power,
politics, sound art.

www.ivan-navarro.com
www.atom-tm.com

Radetzky Loop se puede situar en
el campo de la estética de la resis-
tencia como una obra que resig-
nificé un neumatico, regularmente
utilizado para fines muy distintos a
los de este trabajo. Por un lado, la
rueda del camién tiene la funcién
de transportar minerales como el
cobre, que cumple la importante
funcién de trasladar el popular-
mente llamado “sueldo de Chile”.
Por otro lado, los artistas tomaron
irbnicamente dicha funcién ener-
gética en el sentido de la rueda
usada como una gran barricada
para marchas y protestas calle-
jeras, que resalta su dramatismo
al interrumpir flujos de transito
peatonal e interfiriendo el sonido
del area circundante. Desarrolla-
da en colaboracién con el musico
Atom™, el neumatico se transfor-
mo en una micro sala de escucha,
donde
gieron en un espacio industrial

los visitantes se sumer-

e intimo. Dentro de la rueda se
escuchaban fragmentos de soni-
dos eternos y distorsionados de la
popular marcha de Radetzky. Los
sonidos pretendian activar la me-
moria del poder militar, posible-
mente grabada en el inconsciente
colectivo social, tal vez, de una

manera mas profunda que muchas

de las iméagenes relacionadas con
el tema.

biografia

Ivan Navarro (Chile, 1972) vive ac-
tualmente en Nueva York y es co-
nocido internacionalmente por sus
esculturas sociopoliticas de nedn,
luz fluorescente e incandescente.
La luz, la forma y el poder se unen
como materiales base para sus es-
culturas e instalaciones. El artista
ademas explora como subtexto
las nociones de autoridad, castigo
y control. Influenciado por el dise-
fio de muebles de Gerrit Rietveld y
las esculturas minimalistas de Dan
Flavin, Navarro esta interesado en
como los objetos cotidianos se
imbuyen de significado, de tal ma-
nera que vienen a representar as-
pectos particulares de la sociedad,
la historia y la actividad humana.
Crecido en Chile bajo la dictadura
de Pinochet, Navarro tiene cons-
ciencia de las atrocidades cometi-
das por el régimen. En esa época la
tortura mediante dispositivos eléc-
tricos era comun y fue documenta-
da como uno de los ejercicios del
poder y el control sobre el pueblo
de Chile. Navarro acarrea estos
elementos en sus obras y, usando
la metafora en forma de capas,




crea un cuerpo de trabajo que re-
quiere, por parte del espectador,
rascar bajo la superficie estilizada
y explorar estas corrientes oscuras.

Atom™ (Si bien su nombre real es
Uwe Schmidt, también conocido
como Atom Heart y comUnmente
confundido con Sefor Coconut)
es un compositor aleman, musico
y productor de musica electréni-
ca. Es usualmente considerado
el padre de los estilos de musica
electro latino, electro gospel y
aciton (acid-reggaeton). Su sello
discogréfico, Rather Interesting ha
lanzado mas de cuarentaiseis LPs,
muchos de los cuales son escritos,
grabados, mezclados y masteriza-
dos por el mismo Schmidt.

Radetzky Loop had to do with the
aesthetics of resistance as a work
that re-signified a tyre, regularly
used for purposes far removed
from this installation. On the one
hand, the wheel of the truck has the
important function of transporting
minerals like copper, usually called
“the wage of Chile”. On the other
hand, the artists ironically consid-
ered this energetic function as it is
used to build an enormous barri-

cade used for protests and street
demonstrations, which emphasiz-
es its dramatism by interrupting
pedestrian traffic and interfering
with the sound of the surrounding
area. Developed in collaboration
with the musician Atom™, the
tyre became a micro-auditorium,
where the visitors were submerged
in an industrial and intimate space.
In this place, they could listen frag-
and distorted
sounds of the popular Radetzky

ments of eternal

March. The sounds were meant
to activate the memory of military
power, which is possibly embed-
ded on the collective social sub-
conscious and, perhaps, far more
deeply than many of the related
images of that period.

biography

Ivan Navarro (Chile, 1972) is based
in New York and is internationally
well-known for his neon, fluores-
cent and incandescent light sculp-
tures. In his work power, light and
form are related as basic materials
for his installations and sculptures,
in which the subtext is the explo-
ration of the notions of authority,
punishment and control. Influ-
enced by the furniture designs of
Gerrit Rietveld and the minimalist

sculptures of Dan Flavin, Navarro's
main interest is the way in which
daily objects acquire meaning and
how they come to represent spe-
cific aspects of society’s history and
human activity. Having grown up
in Chile during Pinochet's dictator-
ship, Navarro is aware of the atroc-
ities committed by the regime. In
this period, torture with electrical
devices was a common practice and
was well documented as one of the
exercises of control and power over
Chilean people. In his work Navarro
uses these elements and layered
metaphors to create a work corpus
that asks the viewer to scratch un-
der its stylized surface by exploring
these dark underpinnings.

Atom™ (also known as Atom Heart
and commonly confused with Mr.
Coconut, though his real name is
Uwe Schmidt) is a German com-
poser, musician, and producer of
electronic music. He is known as
the father of musical styles like
electro-latino, electro-gospel and
aciton (acid reggaeton). His record
company, Rather Interesting, has
produced more that forty-six LPs.
Many of which have been written,
recorded, mixed and mastered by
Schmidt himself.
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phototropes

Fernando Godoy
2011, Chile

Instalacién sonora de sitio
especifico; 120 dispositivos
electrénicos artesanales, paneles
solares de 3 volts

Dimensiones variables

Cortesia de la artista

Site-specific sound installation; 120
handcrafted electronic devices, 3
volts solar panels

Variable dimensions

Courtesy of the artist

#

Energia solar, insectos, BEAM
Robotics, hazlo tid mismo, electrénica
artesanal, territorio, cédigo abierto,
arte sonoro.

Solar energy, insects, BEAM robotics,
DIY, handcrafted electronics, territory,
open code, sound art.

www.00000000.info
www.tsonami.cl

Una comunidad de dispositivos
electrénicos autdbnomos, construi-
dos artesanalmente, habitaron un
arbol en las afueras del MNBA.
Entre sus ramas, este ecosistema
artificial utiliz6 la energia del sol
para producir pequefios impulsos
sonoros. Al igual que un insecto,
cada unidad tenia un compor-
tamiento propio, impredecible,
auténomo y duerio de un canto
repetitivo, sincronizado al ritmo
natural del dia y la noche. Este tra-
bajo se basé en las tecnologias de
codigo abierto BEAM Robotics y
el médulo de sonido solar.

biografia

Fernando Godoy es Ingeniero
Electrénico y Licenciado en M-
sica. Vive y trabaja en Valparaiso,
donde utiliza diversos medios y so-
portes para investigar fenédmenos
sonoros. Algunos de sus campos
de interés son el estudio del paisa-
je sonoro, la vinculaciéon entre arte
y tecnologia, los fenémenos acus-
ticos y su relacién con el territo-
rio, y la percepcién temporal. Sus
practicas incluyen presentaciones
en vivo, instalaciones, proyectos
web, composiciones y el desarro-

llo artesanal de tecnologias elec-

"“Phototropes”. Fernando Godoy, cortesia del artista.

"“Phototropes”. Fernando Godoy, cortesia del artista.



Fernando Godoy, cortesia del artista.

“Phototropes”.

trénicas. Desde el afio 2008 ha
sido director del Festival de Arte
Sonoro Tsonami, plataforma para
la difusién y el desarrollo de pro-
puestas sonoras contemporaneas.

The artist located autonomous
hand-made electronic devices on
a tree outside MNBA. This artifi-
cial ecosystem emerged from its
branches and used solar energy
to produce tiny sound impulses.
Just as insects, each unit had its
own unpredictable and auton-
omous behaviour and sounded

repetitively according the natu-
ral synchronization of the rhythm
of night and day. This work was
based on the open source tech-
nologies BEAM Robotics and the
solar sound module.

biography

Fernando Godoy is an Electronics
Engineer and a Bachelor in Music.
He lives and works in Valparaiso
and uses a diversity of mediums
to research about sound phenom-
ena. Some of his fields of interest
are the study of sound landscapes,

the relationship between art and

technology, acoustic phenomena
and temporal perception. His work
includes live presentations installa-
tions, web projects and the home-
made development of electronic
technologies. He has been the
Director of the Tsunami Sound Art
Festival, a platform for the devel-
opment and diffusion of contem-
porary sounds since 2008.
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el hombre
hidropoénico

CEILOM (Centro
de investigacion
y desarrollo de la
lombricultura)
2013, Chile

Infografia
Dimensiones variables
Cortesia de CEILOM

Infography
Variable dimensions
Courtesy of CEILOM

#

Lombrices, energia orgéanica, cadena
energética, alimentacién, materia

organica, descomposicion, autonomia.

Worms, organic energy, energy chain,
food, organic matter, decay, autonomy.

www.ceilom.cl

El ciclo energético o cadena ali-
mentaria es el aprovechamiento
maximo de la energia solar por
parte de los organismos vivos.
La energia radiante que proviene
del Sol es inagotable, pero solo
es captada por las plantas, las
algas verdes y algunas bacterias.
A través del proceso de fotosin-
tesis, la energia del sol es trans-
formada en materia organica. El
reino animal aprovecha esta ma-
teria organica, transformada por
las plantas, para vivir. Asi, se van
creando diferentes niveles ener-
géticos dentro de esta cadena.
Toda la energia de las plantas y
de los animales es transformada
por un grupo de micro y macro
organismos presentes en el suelo,
denominados descomponedores,
que transforman la energia en hu-
mus o coloide quimicamente es-
tabilizado. Esta materia orgéanica
degradada estd nuevamente dis-
ponible para las plantas. De esta
manera, la cadena se conecta con
su punto inicial, cerrando asi el ci-
clo energético. llégicamente, con
la llegada de la revolucién verde y
su forma de fertilizaciéon quimica,
se empezd a prescindir del hu-
mus del suelo. Aun asi, esta rapi-
da forma de fertilizacion artificial
depende para ser efectiva de su
constante aplicacién. Por esta ra-
zén, a largo plazo, esta estrategia
se ha transformado en un gigan-
tesco fracaso. En Chile, segln un
informe de la Camara de Diputa-

dos, tenemos un 67% de suelos
degradados. Sin embargo, como
pais desechamos una alta canti-
dad de materia orgénica a diario.
El potencial energético de los
desechos supera varias veces la
energia que consumimos. Todos
estos recursos son acumulados
en grandes vertederos, donde
la energia se quema sin ser de-
vuelta al suelo. Si en vez de in-
yectar energia externa mediante
combustibles fésiles, usaramos la
energia que desechamos, podria-
mos recuperar el ciclo energé-
tico que ha sostenido al planeta
desde sus inicios. Esta utopia no
debe ser solo abordada a nivel
estatal, ya que el tratamiento de
los desechos debe ser responsa-
bilidad de todo quien los produ-
ce. Por esta razén, CEILOM invita
a cada uno a hacerse parte de
esta urgente necesidad.

biografia

CEILOM (1980) comenzd a funcio-
nar cuando Félix Brunatto decide
traer a Chile a las lombrices de
la especie eisenia foetida o lom-
brices rojas de California. Fueron
traidas desde Italia en el momen-
to en que poseia los estudios mas
avanzados en el tema, y habia
logrado niveles de crecimiento
notables en el drea. Desde el co-
mienzo, la iniciativa atrajo al mun-
do académico, siendo los traba-
jos hechos por las universidades
e institutos chilenos, hasta hoy,
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unos de los mas avanzados en el
mundo. Naturalmente esta explo-
sién de la lombricultura atrajo la
atencién de muchos empresarios
latinoamericanos, que quisieron
incorporar esta actividad en sus
respectivos paises. En muy corto
tiempo, las lombrices y la tecno-
logia de CEILOM estuvieron pre-
sentes en casi toda Latinoaméri-
ca. Cuando Félix Brunatto parte a
la Regién de Aysén, por un llama-
do de la ONU y el Gobierno de
Chile para poner en préctica un
plan de descontaminacion de la
Carretera Austral, CEILOM hace
una pausa en sus investigaciones.
Actualmente, CEILOM reinicia sus
actividades, con el respaldo de
Félix Brunatto, y trabaja en posi-
cionarse nuevamente como una
de las mas importantes platafor-
mas de investigacion y desarrollo
de la lombricultura.

The energy cycle or food chain is
the maximum exploitation of the
solar energy by living organisms.
The radiant energy that comes
from the Sun is inexhaustible, but
is only captured by plants, green
algae and certain bacteria through
the process of photosynthesis in
which the solar energy is trans-
formed into organic matter. The
animal kingdom makes use of this
organic matter produced by plants
to live. This leads to the creation of
different energy levels within this

chain. All vegetable and animal en-
ergy is transformed by a group of
micro and macro organisms pres-
ent in the soil, called decompos-
ers, which transform energy into
humus or chemically stabilized soil
colloids. In this way, the chain con-
nects with its starting point and the
energy cycle is closed. Llogically,
with the advent of the green revo-
lution and its chemical fertilisation
methods, we began to ignore the
presence of humus in the soil. But,
the effectiveness of this form of ar-
tificial fertilisation depends on its
constant application. For this rea-
son, this strategy has turned into
an enormous failure along time.
According to a report issued by
the Chilean Chamber of Deputies,
67% of our territorial soil is de-
graded. Nonetheless, as a country,
we dispose of a large volume of
organic materials every day. The
energetic potential of garbage is
far larger than the energy we con-
sume. All these resources are ac-
cumulated in large landfills, where
the energy is burnt without return-
ing to the earth. If we used the
energy we throw away, instead of
injecting external energy through
fossil fuels to our food, we could
recover the energy cycle that has
sustained the planet since its very
beginnings. This utopia should
not only be addressed on a gov-
ernmental level, because garbage
treatment is responsibility of each

individual that produces it. There-

fore, CIELOM invites each one of
us to address this urgent need.

biography

CEILOM (1980) began to operate
when Felix Brunatto decided to
bring into Chile eisenia foetida
worms, also known as the Califor-
nian red worms. Imported from It-
aly, which at the time had the most
uptodate know-how on the subject
and had achieved notable rates of
development in the area. From its
very beginnings, this initiative at-
tracted the academic world. The
studies carried out by Chilean
universities and institutes are still
the most advanced in the world.
This explosion of vermicompost-
ing attracted many Latin American
entrepreneurs who wished to in-
corporate these activities in their
respective countries. Not long be-
fore, worms and CIELOM technol-
ogy were present in most of Latin
America. When Felix Brunatto trav-
elled to Aysén, due to the sugges-
tion of the United Nations and the
Chilean Government, he put into
practice his plan for decontami-
nating the Austral Highway. That
is when CIELOM decided to put
a temporary brake on its research
and activities. Currently, CIELOM
reactivated  his  investigations,
with the support of Felix Brunatto,
and is working on becoming once
again one of the most important
platforms of vermicomposting de-
velopment and research.
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multimedia para
la difusién del
reino fungi

Alumnos del curso
de computacién
Gréfica IV de
Inacap, Pérez
Rosales

2013, Chile

Audiovisual interactivo
1024 x 768 px
Cortesia de Inacap

Interactive Audiovisual
1024 x 768 px
Courtesy of Inacap

#

Hongos, reino fungi, micologia,
infografia, autonomia.

Fungi, fungi kingdom, mycology,
infographic materials, autonomy.

Audiovisual interactivo sobre el
reino fungi, instalado en pantallas
tactiles para generar interaccion
con el publico participante de la
muestra. Incluye animacién vecto-
rial, infografia interactiva y un set
de preguntas sobre el contenido

entregado por la Fundacién Fungi.

Este proyecto es gestionado por
Viviana Alvarez en colaboracién
con la Fundacién Fungi e Inacap,
institucion donde ella es docente.

biografia

Los alumnos del curso de Com-

putacién Gréfica IV de Inacap

adquirieron herramientas gréficas
computacionales sobre animacién
e interaccién basica vectorial. Con
estas herramientas, desarrollaron
materiales para la difusion del
reino fungi, con la colaboracién
y asesoria de la Fundacién Fun-
gi. Esta organizacién sin fines de
lucro tiene como misién la inves-
tigacion, conservacion y difusion
de los organismos del reino fun-
gi, con un énfasis especial en las
especies chilenas. También llevan
a cabo el registro e identificacién
del patrimonio fdngico nacional,
el fortalecimiento del estudio de
la micologia, el desarrollo de un

HONGOS EN CHILE ||
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“Multimedia para la difusién del reino fungi”. Alumnos del cursos computacién gréfica IV de Inacap, Pérez Rosales, cortesia Inacap.



“Multimedia para la difusién del reino fungi”. Alumnos del cursos computacién gréfica IV de Inacap, Pérez Rosales, cortesia Inacap.

marco legal en torno al reino
fungi, el apoyo a las actividades
econdmicas relacionadas con los
hongos en Chile y la propagacién
de los atributos ecosistémicos,
medicinales, gastrondmicos y es-
téticos del reino fungi.

An interactive audiovisual exhi-
bition about the fungi kingdom
was installed on touch screens
to generate interaction with the
public visiting the exhibition. It
included vectorial animation, in-
teractive infographic materials
and a set of questions about the

fungi kingdom prepared by Fun-
dacion Fungi.

This project was developed by
Viviana Alvarez in collaboration
with Fundacién Fungi and Inacap,
where she teaches.

biography

The students of the Inacap Com-
puter Graphics IV Course ac-
quired graphic animation and ba-
sic vectorial interaction computer
tools with which they developed
material for the diffusion of the
fungi kingdom, with the collabo-

ration and support of Fundacion

Fungi. This non-profit organisa-
tion is devoted to the research,
conservation and diffusion of the
fungi kingdom and its organisms
with a special emphasis on Chil-
ean species. It also records and
identifies our national fungal pop-
ulation, helps to strengthen myco-
logical studies, develops a legal
framework regarding economic
support for activities related to
fungi in Chile, and propagates the
ecosystemic, gastro-
nomic and aesthetic features of

medicinal,

the fungi kingdom.
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la conversacidn

Geraldine
MacKinnon
2013, Chile

llustracion cientifica; acuarela sobre
papel, espécimen herborizado de
chloraea chrysantha

50cm x 70cm / 50cm x 35cm / 35cm
x 25cm

Cortesia del artista

Scientific illustration; watercolour

on paper, herborized chloraea
chrysantha

50cm x 70cm / 50cm x 35cm / 35cm
x 25¢cm

Courtesy of the artist

#

Botanica, orquideas, hongos, reino
fungi, micorriza, simbiosis, mujeres
naturalistas.

Botany, orchids, fungi, fungi kingdom,
mycorrhizal, symbiosis, female
naturalists.

La artista propuso incorporar la
ilustracion  cientifica tradicional
al medio artistico, tomando en
cuenta que la percepcién de este
tipo de ilustracion puede cambiar
dependiendo del contexto donde
se sitlia. La conversacion consistio
en el estudio, a través de ilustra-
ciones, de las distintas fases de
crecimiento de la orquidea chilena
chloraea chrysantha. Las orqui-
deas de nuestro pais dependen,
desde su desarrollo méas tempra-
no, de hongos para su nutricion
y crecimiento. La investigacion,
en si misma, logré evidenciar la
dependencia entre las distintas
especies y reinos: una utiliza a la
otra en determinados momentos
de sus vidas y viceversa. Forman
redes, se ayudan y logran sobrevi-
vir en un medio que no les permite
hacerlo de forma independiente.

biografia

Geraldine MacKinnon es artista
visual y naturalista. Estudio las
carreras de Arte y Educacién en
la Pontificia Universidad Catdlica
de Chile y, durante algunos afios,

ensefid arte en colegios de San-
tiago e Isla de Pascua. Ha traba-
jado como fotdgrafa arqueoldgica
en Rapa Nui y, actualmente, se
dedica a la ilustraciéon naturalista
(boténica, ornitoldgica, zooldgica
y marina). Ha colaborado con el
Museo Nacional de Historia Natu-
ral de Santiago (2011) y con el Ro-
yal Botanic Garden de Edimburgo,
ilustrando plantas chilenas como
artista en residencia (2012). Re-
cientemente, fue aceptada como
miembro de la American Society
of Botanical Artists. Geraldine esta
a cargo del curso de ilustracién
boténica del Royal Botanic Garden
de Edimburgo en Chile, impartido
en el Instituto de Geografia de la
Pontificia Universidad Catdlica de
Chile. Sus obras se encuentran
en museos, fundaciones y colec-
ciones particulares de Chile y el
Reino Unido. Su principal obje-
tivo como ilustradora naturalista
es fortalecer el vinculo entre su
oficio, las ciencias naturales, las ar-
tes visuales y las personas. Es una
convencida de que, a través de un
trabajo sostenido en el tiempo, es



posible generar en nuestro pais
una renovacién de la cultura de la
ilustracién y documentacién visual
de las ciencias. La ilustracién cien-
tifica, en cualquiera de sus ramas,
es una herramienta educativa muy
potente y efectiva, que tiene infini-
tas aplicaciones: el placer estético,
la ensefianza del dibujo en nifios y
jévenes, el registro exacto y actua-
lizado de nuestras especies de flo-
ra y fauna, entre otros. Todo esto
contribuye a generar una concien-
cia mayor de nuestro medio natu-
ral y de quiénes somos en relacion
al mismo.

The artist proposed the incorpo-
ration of scientific illustration as
an artistic medium, considering
that its perception can change de-
pending on the context in which it
is placed. The conversation was a
study through illustrations of the
different growth phases of the
Chilean orchid chloraea chrysan-
tha. The nutrition and growth of
orchids in Chile depends since
their earlier stage of fungi. The in-

vestigation evidences in itself the
different
species and kingdoms: one uses

dependency between

the other in certain stages of their
lives and viceversa. They form net-
works, help each other and survive
in an environment that doesn't al-
low them to do so independently.

biography

Geraldine MacKinnon is a visual
artist and naturalist. She studied
Art and Education at the Pontif-
ical Catholic University of Chile
and spent some years teaching
in schools in Santiago and Easter
Island. She worked as an arche-
ological photographer in Rapa
Nui and is currently devoted to
naturalist illustrations (botany, or-
nithology, zoology and marine
species). She has collaborated with
a series of botanical publications
like the National History Museum,
Santiago (2011) and the Royal Bo-
tanic Garden, Edinburgh, where
she illustrated Chilean plants as a
resident artist (2012). She was re-
cently accepted as a member of
the American Society of Botanical

Artists. Geraldine is also in charge
of the Botanical lllustration course
on the Edinburgh Botanic Garden
in Chile, offered by the Institute of
Geography of the Pontifical Cath-
olic University of Chile. Her work is
shown in museums, foundations,
and private collections in Chile
and the United Kingdom. Her main
objective as a naturalist and illus-
trator is to strengthen the link be-
tween her profession, the natural
sciences, visual arts and people.
She is convinced that, through a
work done during a sustained pe-
riod of time, it is possible to renew
in our country the culture of illus-
tration and visual scientific docu-
mentation. Any of the branches of
scientific illustration is a strong and
effective teaching tool with infinite
applications like aesthetic plea-
sure, drawing lessons to children
and youngsters, the exact and
updated record of our natural spe-
cies, among others. All of which
contributes to generate a greater
awareness of our natural environ-
ment and who we are in terms of
this environment.
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serie naturalismo
metodolégico #3

Patricia Dominguez
2013, Chile

llustracion cientifica; grafito sobre
papel, fotografias, objetos, cartén
Dimensiones variables

Cortesia del artista

Scientific illustration; pencil on
paper, photographs, objects,
cardboard

Variable dimensions

Courtesy of the artist

#

Boténica, hongos, reino fungi, fosiles,
mujeres naturalistas, Marianne North,
Maria Sibylla Merian, naturalismo
virtual.

Botany, fungi, fungi kingdom, fossils,
female naturalists, Marianne North,
Maria Sibylla Merian, virtual naturalism.

llustraciones boténicas que re-
gistraron una cosmologia virtual,
que emerge de las dindmicas ac-
tuales de manipulacién de espe-
cies vegetales y de una vision de
mundo del siglo XXI en relacién a
los organismos vivos. A través del
programa VUE —utilizado actual-
mente por el American Museum
of Natural History de Nueva York
para recrear desde el presente
construcciones de paisajes pre-
histéricos— la artista realizé6 mo-
delos 3D de hongos, plantas y
fésiles ficticios, que funcionaron
bajo leyes naturales existentes
en el ecosistema virtual. Esta in-
vestigacion tomdé como punto de
partida el dibujo boténico como
una construccion sobre lo natural,
desde una mirada antropocéntrica
y no desde una mirada del espé-
cimen mismo. Muchas veces, en
los rasgos visuales de la ilustra-
cién, se refleja mas la cultura que
lo produjo que las propiedades
del espécimen a representar. Las
ciencias naturales han y seguiran
componiendo  representaciones
cientificas de lo natural para (de)
colonizar y proyectar nociones po-
liticas y sociales sobre territorios
y especies vivas. Las ilustraciones
cientificas son, asi, un espejo de la
manera de organizar y entender
el cosmos de una cultura. Si ante-
riormente se intentaban encontrar
especimenes Unicos, trasladados

de su hébitat y estudiados con fi-
nes académicos, la acciéon de bus-
car y encontrar se ha trasladado
al terreno virtual, modificando la
movilidad del cuerpo en un viaje
estatico y visual. Saturados de in-
formacion en la web: ;cémo hace-
mos sentido de esta informacion?;
icémo estan siendo producidas
las imégenes cientificas que refle-
jan o cuestionan la relacién de las
culturas contemporaneas con la
idea de lo natural?

biografia

Patricia Dominguez (Chile, 1984)
es artista visual y naturalista. Su
trabajo multidisciplinario investiga
la relacion de las culturas contem-
poraneas con la construccion del
concepto de lo natural. Obtuvo la
Licenciatura en Arte de la Pontifi-
cia Universidad Catdlica de Chile
(2007), un Certificado en llustra-
cioén Botanica y Ciencias Naturales
en el New York Botanical Garden
(2011) y un Master en Fine Arts
del Hunter College (2013). Ha
participado en residencias como
la de Institute of Critical Zoologist
(Singapore, 2012), Sandbard Resi-
dency (India, 2012), The Watermill
Center (Nueva York, 2011), Ame-
rican Museum of Natural History
(Nueva York, 2011) y FLORA ars+-
natura en Bogotd, Colombia. Su
trabajo ha sido incluido en publi-

caciones tales como Younger Than




Jesus: Artist Directory editada por
el New Museum, Nueva York y la
editorial Phaidon. Ha obtenido
los FONDART 2010 y 2013, Wi-
lliam Graf Travel Grant de Hunter
College (2012) y CONICYT Becas
Chile (2010). Sus principales pro-
yectos han sido presentados en la
Bienal: Here Is Where We Jump en
El Museo del Barrio, Estados Uni-
dos (2013); Historias de objetos
en la Galeria Gabriela Mistral, Chi-
le, bajo la curatoria de José Roca
(2013); MFA Thesis Exhibition en
Hunter College 42 St Gallery, Es-
tados Unidos (2013). Para desarro-
llar sus préximos proyectos parti-
cipara en la residencia Sub 30 en
el Museo de Arte Contemporaneo
de Santiago en Marzo de 2014.

Botanical illustrations that doc-
ument a virtual cosmology that
emerges from the current dynam-
ics of the manipulation of vegeta-
ble species and a vision of living
organism on the 21th century. With
the VUE programme, which is a
currently being used by the Muse-
um of Natural History of New York
to recreate prehistoric landscapes,
the artist developed 3D models of
fungi, plants and fictitious fossils
that operated according to the
natural laws existing in the virtual
ecosystem. This research took, as
its starting point, botanical draw-

ings as a natural construct from
an anthropocentric point of view
and not from the point of view of
the specimen. On many occasions,
the visual features of the illustra-
tion are more a reflection of the
culture that produced them than
of the properties of the specimen
represented. The natural sciences
compose and will continue com-
posing scientific representations
of the natural to (de)colonise and
project political and social notions
on living species and territories.
In this way, scientific illustrations
are the mirror of a way to organize
and understand the cosmos of a
culture. If previously the objective
was to find unique species, remove
them from their habitat and study
them for academic purposes, the
act of searching and finding has
turned onto the virtual field while
modifying the body’s mobility to a
static and visual voyage. Saturated
by information from the web: how
do we make sense of this informa-
tion?; how scientific images, which
reflect or question the relationship
of contemporary cultures with the
concept of the natural, are being
produced?

biography

Patricia Dominguez (Chile, 1984)
is a visual artist and naturalist. Her
multidisciplinary work addresses
the relationship between con-

temporary cultures and their con-
cepts of the natural. She obtained
her BA in Arts from the Pontifical
Catholic University of Chile (2007),
a MFA from Hunter College (2013)
and a Diploma in Botanical Illus-
tration and Natural Sciences from
the New York Botanical Garden
(2011). She has taken part in res-
idencies at the Institute of Criti-
cal Zoologists (Singapore, 2012),
Sandbard Residency (India, 2012),
The Watermill Center (New York,
2011), the American Museum of
Natural History (New York, 2011)
and FLORA ars+natura in Bogot3,
Colombia. Her work has been in-
cluded in publications like Young-
er Than Jesus: Artist Directory,
edited by the New Museum, New
York and Phaidon Press. She has
obtained fundings from FOND-
ART in 2010 and 2013, Hunter
College William Graf Travel Grant
(2012) and CONICYT Becas Chile
(2010). Her main projects have
been presented at Biennial: Here
Is Where We Jump at El Museo
del Barrio, United States (2013);
Historias de objetos at Galeria
Gabriela Mistral, Chile, curated
by José Roca (2013); MFA Thesis
Exhibition at Hunter College 42 St
Gallery, United States (2013). To
develop her future projects, she
got the residency Sub 30 at the
Museum of Contemporary Art in
Santiago on March, 2014.
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estado de
emergencia

Andrés Duran
2013, Chile

Instalacién audiovisual
Dimensiones variables
Cortesia del artista

Audiovisual installation
Variable dimensions
Courtesy of the artist
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#

Locacién, emergencia, baliza,
biblioteca, ciencia ficcién,
espacialidad.

Location, emergency, flashing light
library, science fiction, spatiality.

www.andresduran.cl

Estado de emergencia es par-
te del proyecto En locacién, que
consiste en una serie de videos de
sitio especifico, cuya caracteris-
tica principal es construir relatos
audiovisuales para ser exhibidos
Unicamente en la misma locacién
donde fueron filmados. Por medio
de la utilizacién de diferentes cé-
digos cinematogréficos, se buscod
enfrentar espacialmente la loca-
cién del video junto a la ficcion de
dicha locacién. Tomd, como refe-
rente cinematografico, peliculas
donde ciudades se ven afectadas
por catastrofes o brotes de enfer-
medades contagiosas. El video se
centra en el momento posterior al
abandono de la poblacién, donde
los espacios quedan desolados e
iluminados con luces de emergen-
cia y balizas. En este caso, la na-

rracion audiovisual funcioné como
un pretexto para hacer presente la
organizacion espacial y la ocupa-
cién de los usuarios de la Biblio-
teca del MNBA. El ejercicio de au-
toformacién en cultura se conecta
con la necesidad de cubrir espa-
cios abandonados por el sistema
y destacar el rol de la biblioteca
como lugar de estudio autodidac-
ta en un espacio colectivo en el
interior de un museo.

biografia

Andrés Duran (1974) es un artista
visual con estudios previos en ar-
quitectura. Ha participado en nu-
merosas exposiciones individuales
y colectivas en Chile y en el ex-
tranjero. Su obra se enmarca bajo
un imaginario ligado a la ciudad.
Utilizando diferentes soportes y




medios de producciéon como fo-
tografia, video y postproducciéon
digital, problematiza el hecho de
habitar espacios urbanos y las re-
laciones entre realidad, ficcion y
representacion. El afio 2005 fue
nominado al premio Altazor como
Mejor Instalacién y Videoarte.

State of Emergency is part of the En
locacién project, which consists of a
series of site specific videos whose
main characteristic is to construct
audiovisual narrations to be shown
exclusively in the place in which they
were filmed. By means of the use of
different cinematographic codes,
the artist aims to make a spatial
confrontation between the location
of a video and the fiction of that lo-
cation. It takes, as a cinematograph-

ic reference, fiction movies in which
cities are hit by catastrophes or out-
breaks of contagious diseases. The
video focuses on the moment that
follows the evacuation of the pop-
ulation, where spaces appear deso-
lated and illuminated by emergen-
cy lights and flashers. In this case,
the audiovisual narration worked as
a pretext to present the MNBA Li-
brary, its spatial layout and the use
given to it its users. The exercise
of cultural self-training is related
with the need of recovering places
abandoned by the system and of
emphasizing the role of the library
as a collective place of self-educa-
tion inside a museum.

biography

Andrés Duradn (1974) is a visual
artist with previous studies in ar-

Sr. Usuan
Para una meEs

pcdu

chitecture. He has shown his work
in numerous solo and collective
exhibitions in Chile and abroad.
His work is based on the imagery
of the city. Using different pro-
duction media and supports like
photography, video and digital
post-production he refers to the
problem of inhabiting urban spac-
es and the relationships between
reality, fiction and representation.
In 2005, he was nominated for the
Altazor Award for Best Installation
and Video Art.
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-gobierno
mundial

Bureau d'études
2013 - 2006 - 2013, Francia

Infografia

80cm x 50cm

150cm x 120cm
150cm x 500cm
Cortesia del colectivo

Infographics

80cm x 50cm

150cm x 120cm

150cm x 500cm

Courtesy of the collective

#

Mapa, cartografia critica, politica,
mundo, poder.

Map, critical cartography, politics,
world, power.

www.bureaudetudes.org
www.laboratoryplanet.org

Bureau d'études cree que nuestra
alienacién se encuentra estricta-
mente relacionada con nuestra in-
capacidad de imaginar mentalmen-
te un mapa del mundo en el que
vivimos. No existe ningdn mapa
de organizacién y control sistema-
tizado globalmente. Carecemos
de herramientas para encontrar el
camino en un sistema que sigue
siendo abstracto y fuera de nuestro
alcance. Mapear el gobierno del
mundo nos permite hacerlo tangi-
ble. Mediante la identificacién de
los nédulos y vinculos que estruc-
turan este sistema de arquitectura
global, podemos hacerlo visible.
Por estas razones, el colectivo bus-
ca recobrar la habilidad de las per-
sonas de emerger como una fuerza
potencial. Han vinculado el mapa
politico global con acciones con-
cretas y experimentaciones para
empoderar a las personas que lu-
chan con sus propios sentimientos
de impotencia, hacia la delimita-
cion de este mapa. Quizas, de esta
manera, un nuevo tipo de concien-
cia de clase pueda ser revelada.

biografia
El trabajo colectivo del grupo con-
ceptual con sede en Paris, funda-

do en el 2000, teje un recorrido
especial entre el arte, la teoria y
la investigacion. Han realizado re-
cientemente una serie de diagra-
mas gréficos a muro acerca de las
relaciones de propiedad entre los
estados y organizaciones trans-
nacionales y vistas sindpticas del
juego monetario mundial; formas
a modo de escudo son adornadas
con los nombres de los estados, los
organismos reguladores, centros
de estudios, empresas financieras
y corporaciones. Bureau d'études
crea una codificacién Unica que
transforma la informacién de las
instituciones militares, agencias
de inteligencia, fabricantes de ar-
mas, empresas satelitales, teleco-
municaciones, agencias de defen-
sa y conglomerados de medios de
comunicacién, contra-informacion
de las zonas autdonomas, manifies-
tos y constituciones en vocabula-
rios de accién y reflexion. Con una
estética propia, estos vocabularios
constituyen un poderoso mensaje
para trazar el lado oscuro de las
posiciones capitalistas, disidentes
y anarquistas. Sus cartografias se
convierten en herramientas de
colaboraciéon para descubrir las

relaciones de poder globales y de




intercambio social, con el fin de
potenciar el didlogo, la educacién
y la verdad. Desde 2009 estan in-
volucrados en la organizaciéon vy
desarrollo de una fabrica cultural
en una granja del centro de Fran-
cia. Entre sus Gltimas exposiciones
se encuentran: Bunny Smach, Art
and Design en el Museo de Arte
Contemporéaneo de Tokio (2013);
Bonds, Guilt, Debts and Other Lia-
bilities en Haus der Kulturen der
Welt, Berlin (2012); To the Arts,
Citizens, curada por Jodo Faria y
Oscar Fernadndez, en Fundacién
Serralves, Portugal (2011).

Bureau d'études believes that our
alienation is strictly related to our
incapacity to imagine a map of
the world in which we live. There
is no map of global organisation
and systematised control. We lack
the tools to find our way in a sys-
tem that is still an abstraction and
quite beyond us. Mapping world
government makes it tangible. The
identification of the knots and links
that make up the structure of this
global architecture allows us to
make it visible. So they search for

ways of recovering the individual's

ability to emerge like a potential
strength. The collective tries to re-
late the global political map with
concrete actions and experimen-
tations so as to empower those
people who struggle with their
own feelings of impotence regard-
ing the demarcation of this map.
This hopefully can lead to a new
class of awareness.

biography

The work of this collective, found-
ed in 2000 in Paris, makes a special
tour through art theory and re-
search with the recent creation of
a series of mural graphic diagrams
about the property relationships
between states and transnation-
al organisations and a synoptical
views of the international finan-
cial game. Shield alike shapes are
decorated with the name of states,
their
think tanks, financial companies

regulatory  organizations,
and corporations. Bureau d'études
creates a unique codification that
transforms the information of mili-
tary institutions, intelligence agen-
cies, arms manufacturers, satellite
companies, telecommunications,
defense agencies and communica-
tion media, conglomerates’ count-

er-information  of autonomous

zones, manifestos and constitu-
tions into vocabularies for action
and reflection. These vocabularies,
which have aesthetics of their own,
constitute a powerful message to
communicate to the dark side of
capitalist, dissidents and anarchis-
tic positions. Their cartographies
become collaborative tools to dis-
cover global power relationships
and social exchange in order to
strengthen dialogue, education
and truth. Since 2009 they have
been involved in the organization
and development of a cultural
factory in a farm in central France.
Their last exhibitions include: Bun-
ny Smach, Art and Design at the
Museum of Contemporary Art
Tokyo (2013); Bonds, Guilt, Debts
and Other Liabilities at Haus der
Kulturen der Welt, Berlin (2012); To
the Arts, Citizens, curated by Jodo
Faria and Oscar Fernandez at Fun-
dacién Serralves, Portugal (2011).
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accion publica,
publica

Sybil Brintrup
2013, Chile

Performance
Duracién variable
Cortesia del artista

Performance
Variable duration
Courtesy of the artist
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#

Planchado, trabajo doméstico,
autonomia.

roning, domestic work, autonomy.

www.oficinadearte.cl

“Istruzione di Stiratura: La idea
de planchar pone a temblar a
cualquiera. Aunque es una de las
tareas mas ingratas, en cualquier
momento nos surge la necesidad
de tener que plancharnos alguna
prenda. A partir de ahora y con
estos sencillos pasos, el plancha-
do se convertird en algo que solo
querras hacer ta.”

Accién publica, publica fue una
accion de arte performatica y un
acto de habla, que buscé dar voz
a un trabajo invisible. La artista in-
vité al publico a llevar una pren-

da para ser planchada durante el

transcurso de la inauguracién de
la 11BAM y Museos de Media-
noche. La performance incluyd
la ediciéon de un juego de cartas,
cuyo mecanismo es el memorice
realizado con imagenes del traba-
jo artistico de la autora. Todo lo
anterior habla sobre un cambio de
status de la labor del planchado y
la constitucién de la obra, a través
de una accién conocida por todos,
elevada al rango del arte como re-
adymade de una labor doméstica.

biografia
Sybil Brintrup (Chile, 1954) es
artista visual y performatica. Se



licencié en Arte, mencién en Pin-
tura, de la Pontificia Universidad
Catdlica de Chile en 1978. Desde
2004 es académica de la Escuela
de Arte de la Pontificia Universi-
dad Catdlica de Chile en los cur-
sos de Color y Video. Su propues-
ta en el ambito de las artes gira
en torno al objeto y sus desplaza-
mientos, siendo sus obras consi-
deradas abiertas o en desarrollo.

Public, public action was a perfor-
mance and an act of speech that
tries to give a voice to an invisible
domestic task. The artist invited

the audience to take a piece of
clothing to be ironed in the course
of the inauguration of the 11BAM
and Museos de Medianoche. This
performance also included the
edition of a deck of cards illustrat-
ed with the artist’s works. All the
above refers to the change on the
status of ironing and the constitu-
tion of the work through an action
known to everyone. Elevating, in
this way, a domestic task to the
rank of readymade art.

biography
Sybil Brintrup (Chile, 1954) is a vi-
sual and performance artist. She

studied Art with a mention in
Painting at the Catholic Univer-
sity of Chile in 1978. From 2004
she teaches at Pontificia Universi-
dad Catdlica’s Art School, where
she imparts the Color and Video
courses. Her proposal in the arts
revolves around the object and its
displacements. Her works are con-
sidered open or in progress.
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interneteadas

Ronald Kay
2012, Chile

Instalacién multimedia; video La
sangre de cronos, impresién digital
sobre papel

Pier Paolo Pasolini: 90 x 160cm, EIl
hondero entusiasta (triptico): 160 x
180 cm, Azul Molotov: 90 x 160cm,
Todo Iruya (triptico): 160 x 180cm
57’

Cortesia del artista

Multimedia installation: La sangre
de cronos video; digital print on
paper

Pier Paolo Pasolini: 90 x 1600 cm, El
hondero entusiasta (triptych): 160 x
180 cm; Azul Molotov: 90 x 160 cm;
Todo Iruya (triptych): 160 x 1180 cm
57’

Courtesy of the artist

#

Internet, collage digital,
encapuchados.

Internet, digital collage, hooded
demonstrators.

Ronald Kay mostré en Internetea-
das imagenes de tiempos distan-
tes, desde el Egipto faradnico has-
ta una muchachada encapuchada
batiéndose en el centro de San-
tiago. El manejo de la iconografia
ahonda en la fuerza indagatoria
que desencadena el método del
choque de imégenes, descubier-
to por los surrealistas, y que Kay
aplica a la informacién visual de
Internet, Google y la prensa onli-
ne al aterrizarla en su desktop. Por
su indole digital, Kay le designé
el nombre genérico de Interne-
teadas. En el video La sangre de
cronos, las interneteadas van in-
sertas en el registro filmico de la
desguazada Central de escucha
telefénica de la DINA (luego CNI),
ubicada en Republica 475, lugar
que fue sede del excelso Departa-
mento de Estudios Humanisticos
(DEH) entre 1972 y 1976, y que
desde el 2008 es sede del Museo
de la Solidaridad y de la Funda-

cion Salvador Allende. La banda
de sonido incluyé fragmentos de
las cintas magnetofénicas que se
grabaron el afo 1974 en el atico
del DEH durante la realizacién de
la Tentativa Artaud, conjunto de
registros fotograficos y documen-
tales realizados por Juan Balbon-
tin, Eugenio Garcia, Catalina Pa-
rra, Raul Zurita y Ronald Kay.

biografia

Ronald Kay, autor Del espacio de
acd, es bautizado por Neptuno
al cruzar el Ecuador Atlantico en
1947 a los seis afos de edad. Tra-
duce El origen de la obra de arte
de Martin Heidegger, en 1968.
Beuys le lava los pies en Basilea
en 1972. Es catalogado por Pie-
ro Montebruno como el eslabén
perdido de la poesia chilena. Radl
Bruna es su amigo desde 1947,
cuando el azar quiso que se en-
contraran en la calle. En 1968 bai-
la cueca en la Carpa de La Reina
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Ronald Kay, cortesia del artista.

“Interneteadas”.

Ronald Kay, cortesia del artista.

“Interneteadas”.



Ronald Kay, cortesia del artista.

“Interneteadas”.

con Clarisa Sandoval. Es Sho-Dan
en el Hombu-Doyo de Tokio y Tudi
en la familia Wu de Shangai. Body
& Soul es una de sus obsesiones.
En 1992 devuelve la cadena que
acreditaba a Hubert Fichte ante la
Corte de Dahomey a la Casa das
Minas de S&o Luiz de Maranh3o.
Sus préximos libros son Lorenzo
Berg: un origen'y, luego, La légica
del vértigo. Segun el calendario
Maya es un Mono azul magnético.

Internetings showed images of dis-
tant times from Pharaonic Egypt to
a hooded girl demonstrating in
downtown Santiago. In this case,
iconographic management deep-
ens the investigative force gen-
erated by the Surrealist's method
of the clash of images, which Kay
applies to the visual information
on the Internet, Google and on-
line news when placing them on
his desktop. Because of its digi-

tal nature, Kay generically named
them Internetings. In the video La
sangre de cronos, the internetics
are attached on a filmed record
of the derelict telephone tapping
facility of the DINA (later CNI) lo-
cated in Republica 475, which be-
tween 1972 and 1976 housed the
magnificent Centre of Humanistic
Studies (DEH) and since 2008 has
been the venue of the Museo de
la Solidaridad and Fundacién Sal-
vador Allende. The sound includ-
ed fragments of tape recordings
made in the attic of the DEH build-
ing in 1972 for Tentativa Artaud,
a set of photographic documents
made by Juan Balbontin, Eugenio
Garcia, Catalina Parra, Raul Zurita
and Ronald Kay.

biography

Ronald Kay, author of Del espa-
cio de aca, was baptised by Nep-
tune, when he crossed the Atlantic
Equator in 1947, at the age of six.
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He translated Martin Heidegger's
The Origin of the Work of Art in
1968. Beuys washed his feet in
Basel in 1972. Piero Montebru-
no called him the missing link of
Chilean poetry. Raul Bruna has
been his friend since 1947, after a
chance street encounter. In 1968,
he danced a cueca in the Carpa de
la Reina with Clarisa Sandoval. He
is a Sho-Dan of the Hombu-Doyo
in Tokyo and a Tudi of the Shang-
hai Wu family. One of his obses-
sions is Body & Soul. In 1992, he
returned the chain belonging to
the Casa das Minas de S&o Luiz de
Maranhao that accredited Hubert
Fichte before the Court of Dahom-
ey. His next books will be Lorenzo
Berg: un origen and, afterwards,
La Iégica del vértigo. According
to the Mayan calendar he is a Blue
Magnetic Monkey.

LASER
GUIDED
DEMOCRAC

109



Aut_nom_a/S_
cie_ad/En_rg_a

Diego Becas
2013, Chile

Acuarela sobre cartel
130cm x 90cm
Cortesia del artista

Watercolour on poster
130cm x 90cm
Courtesy of the artist

#

Cartel, reconstruccién, autopoiesis,
sustentabilidad, autonomia.

Poster, reconstruction, autopoiesis,
sustainability, autonomy.

www.carteles.prosite.com
www.diegobecas.cl

La autonomia es entendida por
Diego Becas como la virtud de
adaptar lo disponible al servicio
de lo faltante. En su faceta psico-
l6gica, la autonomia es la capaci-
dad del hombre para autorregular
su comportamiento ante si mismo
y la sociedad, sin verse afectado
por influencias externas o internas.
Contemporaneamente, la autono-
mia se asocia a la autoproduccion
a escala humana relacionada a lo
netamente necesario, sin exceso
y sin pérdida. En este sentido la
autonomia es una fuente de reuti-
lizacién y regeneracion. La trilogia
de carteles Aut_nom_a/S_cie_ad
/ En_rg_a expresa el principio de
la autopoiesis de los organismos
vivos, planteado por Humberto
Maturana como un sistema capaz
de reproducirse y mantenerse
por si mismo. Todo lo basicamen-
te necesario para sobrevivir en
cualquier ambiente o situacién
puede ser proporcionado por el
mismo organismo, reordenando
elementos, funciones y formas. En
una era donde la sustentabilidad,
la pequena escala y el valor de
la produccién a nivel personal se
vuelve una alternativa de vida en
respuesta a la globalizaciéon y a la

sobreexplotacién de los recursos
naturales, el concepto de autono-
mia se hace mas fuerte, necesario
y humano que nunca.

biografia

Diego Becas (Chile, 1982) es di-
sefador gréfico especializado en
carteles hechos a mano, ilustra-
cién y tipografia expresiva. Ha
desarrollado sus carteles para di-
ferentes areas culturales: dpera,
cine, teatro, musica, danza, politi-
ca y temas sociales. Fue ganador
del Primer Lugar del Concurso La-
tin American lllustration 2 de ALIP,
Nueva York (2013), y seleccionado
entre los diez mejores carteles de
la convocatoria mundial Poster
For Tomorrow, con su cartel Pe-
quenos lugares no son hogares.
Su trabajo ha sido exhibido en el
Museo de las Artes Decorativas en
Paris y pertenece a las colecciones
de los siguientes museos: Cana-
dian Museum for Human Rights
(Canada), Center for the Study of
Political Graphics (Estados Uni-
dos), Dansk Plakatmuseum (Di-
namarca), Design Museum Gent
(Bélgica), Graphic Design Museum
(Paises Bajos), Lahti Poster Mu-
seum (Finlandia), Museo de las Ar-

g_". Diego Becas, cortesia del artista.
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g_". Diego Becas, cortesia del artista.

“Aut_ nom_a/s_cie_ad/em_r

tes Decorativas (Francia), Museum
fur Gestaltung (Suiza), Wilanow
Poster Museum (Polonia), Victoria
and Albert Museum (Reino Uni-
do). Su trabajo ha sido publicado
en diferentes revistas y libros. Ac-
tualmente colabora con el estudio
de animacién polaco SE-MA-FOR,
ganador de dos Premios Oscar
(1983 y 2008) al Mejor Corto de
Animacion, en la creacion de car-
teles para sus diferentes peliculas
y festivales. Se ha desempefnado
como académico y jurado en las
areas de disefio gréfico e ilustra-
cién en Chile.

Autonomy is taken primarily by Di-
ego Becas as the virtue of adapt-
ing what is available at the service
of what is lacking. In its psycho-
logical sense, autonomy is under-
stood as human beings’ ability
to self-regulate their behavior in
terms of themselves and their so-
ciety, without feeling the effects of
internal or external influences. In
contemporary times, autonomy is
associated to self-production on
a human scale in relation to what
is strictly necessary, without excess
or loss. In this context, autonomy

is taken as a source of reutilization
and regeneration. The Aut_nom_a
/ S_cie_ad / En_rg_a is a poster
trilogy that expresses the princi-
ple of autopoiesis in living organ-
isms, which Humberto Maturana
described as a system capable
of reproducing and living on its
own. All that it requires to survive
in any environment or situation
can be provided by the organ-
ism itself by reordering elements,
functions and forms. In an era in
which sustainability, small scale
constructions and production on a
personal level becomes a lifestyle
alternative, that counters global-
ization and the overexploitation
of natural resources, the concept
of autonomy becomes stronger,
increasingly necessary and more
human than ever before.

biography

Diego Becas (Chile, 1982) is a
graphic designer specialized in
handmade posters, illustration,
and expressive typography. He
has produced posters for a variety
of cultural scopes: opera, cinema,
theatre, music dance, politics and
social issues. He was awarded the

First Prize on the Latin American

[llustration 2 Contest at Al.IP, New
York (2013) and selected among
the ten best posters for Poster
For Tomorrow convocation, with
his poster Pequerios lugares no
son hogares. His work has been
exhibited at the Decorative Arts
Museum in Paris and has been in-
cluded in the following museum
collections: Canadian Museum for
Human Rights (Canada), Center
for the Study of Political Graphics
(United States), Dansk Plakatmu-
seum (Denmark), Design Museum
Gent (Belgium), Graphic Design
Museum (Netherlands), Lahti Post-
er Museum (Finland), Decorative
Arts Museum (France), Museum
fur Gestaltung (Switzerland), Wila-
now Poster (Poland),
Victoria and Albert Museum (Unit-
ed Kingdom). His work has been

Museum

published in different journals and
books. He is currently collaborat-
ing with the Polish animation stu-
dio SE-MA-FOR, which has won
two Oscars (1983 and 2008) for
Best Animation Short Film, in the
creation of posters for his differ-
ent films and festivals. In Chile, he
has worked as a teacher and jury
member in the areas of graphics

and illustration.
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ensamble
aleatorio de
cishes

Manuel Orellana y
Julio Lamilla
2013, Chile - Argentina

Instalacién interactiva; botellas
de plastico, circuitos, hardware
hacking, webcam, bocinas 8 ohm
1w, 8 audios wav

Dimensiones variables

Cortesia de Cuello Morning
Foundation

Interactive installation; plastic
bottles, circuits, hardware hacking,
webcam, 8 ohm 1w horns, 8 wav
audio files

Variable dimensions

Courtesy of Cuello Morning
Foundation

#

Cisnes, Rio Cruces, Celulosa Arauco,
Celco, Grupo Angelini.
Swans, Rio Cruces, Celulosa Arauco,
Celco, Angelini Group.

www.ensamblealeatorio.info

Ensamble aleatorio de cisnes ope-
r6 como una instalacién sonora
interactiva, en la cual se tensiond
una problematica en torno a una
situacion ambiental especifica, por
medio de una superposicién alea-
toria de registros de cantos de cis-
nes de cuello negro. Naci6é desde
la posibilidad de asociacién entre
un estado animico y un desastre
ecoldgico, por medio del sonido
como material intangible para la
creacion de un fantasma (a modo
de un conjunto coral de almas de
cisnes en el limbo de una incerti-
dumbre). Su objetivo fue pertur-
bar la conciencia de los visitantes
a partir de un problema socio am-
biental no resuelto. Las capas so-
noras emitidas desde un sistema

octofénico fueron activadas por el

movimiento del espectador en un
medio controlado, permitiéndole
construir diversas capas sonoras
para asi realizar aproximaciones o
microrelatos a partir de la obra.

biografia

Manuel Orellana (Chile, 1978) es
artista medial y sonoro e investi-
gador. Es miembro y cofundador
del Laboratorio de Medios LaMe
y forma parte del colectivo Ensam-
ble Aleatorio. Su trabajo se situa
en distintos ambitos, entre ellos,
la creacion de objetos mediante
técnicas como circuit bending,
hardware hacking, net art, registro
sonoro y el cruce de disciplinas ar-
tisticas mediadas por la tecnologia.

Julio Lamilla (Chile, 1981) obtuvo

“Ensamble aleatorio de cisnes” Manuel Orellana y Julio Lamilla,

cortesia de los artistas.



“Ensamble aleatorio de cisnes” Manuel Orellana y Julio Lamilla, cortesia de los artistas.

la Licenciatura en Artes Visuales
de la Universidad de Playa Ancha,
Valparaiso. Es miembro y cofun-
dador de los colectivos Teoria en
Flujo y Ensamble Aleatorio. Tra-
baja como explorador sonoro e
investigador en Poéticas Sonoras
Expandidas del Posgrado en Len-
guajes Artisticos Combinados del
IUNA en Buenos Aires.

Random  Assembly of Swans
worked as an interactive sound in-
stallation, which stressed the issue
related to a specific environmental
problem through the random su-
perposition of the song of black-
necked swans. It was born from
the association between a state of

mind and an environmental disas-

ter, using sound as the intangible
material for the creation of a ghost
(in the guise of a choral bevy of
swan souls in the limbo of uncer-
tainty). Their objective was to the
awareness of an unresolved so-
cio-environmental problem. The
sound layers, played from an octo-
phonic system, were activated by
the movements of the visitors with-
in a controlled medium in order to
allow him to build different layers
and make micro-narratives or ap-
proximations based on the work.

biography
Manuel Orellana (Chile, 1978) is
a media and sound artist and re-

searcher. He is a member and

co-founder of the LaMe Media
Laboratory and belongs to the

collective Ensamble Aleatorio. He
works in different areas, such as
the creation of objects by means
of techniques like circuit bending,
hardware hacking, net art, sound
recordings and the relationships
between artistic disciplines and
technology.

Julio Lamilla (Chile, 1981) obtained
his BA in Visual Arts from the Uni-
versity of Playa Ancha, Valparaiso.
He is a member and co-founder of
the collectives Teoria en Flujo and
Ensamble Aleatorio. He works as a
sound explorer and researcher in
the Expanded Sound Art Poetics
Postgraduate of the Certificate in
Combined Artistic Languages at
IUNA, Buenos Aires.
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Gracias a la literatura y el cine, el
hombre llega simbdlicamente a la
luna, instalando en el inconsciente
colectivo esta conquista anhelada
desde los albores de la humani-
dad. Esta vinculacién entre me-
todologias cientificas y tecnoldgi-
cas, relacionada a la creatividad e
imaginacion artistica, es analizada
por el investigador y artista inglés
Paul Brown, quien explica cémo el
desarrollo de la tecnologia com-
putacional ha provocado que la
ciencia desarrolle nuevos modelos
de conocimiento. Hoy sabemos,
por ejemplo, sobre la posibilidad
de la existencia de otros espacios
creados mediante simulaciones di-
gitales que difuminan la distincién
entre realidad e ilusién. Segun
Brown, “ambas caminan juntas en
un modelo holistico, que modifica
la relacion entre el observadory lo
observado, entre el significante y
el significado”.

La imaginacién cientifica encuen-
tra en este contexto un espacio
de discernimiento abstracto, don-
de la logica es suspendida para
levitar hacia zonas no comproba-
bles, asociadas a lo indtil y a la li-
bertad expandida.

Esta seleccién de obras apunta a
desarrollar la percepcion de lo des-
conocido, en particular de aquello
que no puede ser observado di-
rectamente sin el uso de disposi-
tivos tecnoldgicos. El telescopio,
para investigar el macrocosmos, y
el microscopio, para investigar el
microcosmos, son, en este senti-
do, herramientas fundamentales
para la expansion de la percepcién

humana vy, por consecuente, de
las posibilidades tanto artisticas y
cientificas que esto detona. Tras
el surgimiento de las tecnologias
digitales, ya no sélo se puede ha-
blar del espacio astral, geografico
y microcelular, sino también del es-
pacio digital o ciberespacio. El len-
guaje digital se nutre tanto del len-
guaje cientifico como del lenguaje
medial, por lo que su investigacion
es especialmente interesante para
entablar relaciones cientificas, tec-
noldgicas y simbdlicas entre distin-
tas disciplinas. Asi, en la 11BAM se
presentaron obras que a través de
su investigacion previa en el ambi-
to de la ciencia y la tecnologia se
impregnan de un lenguaje ajeno
al del mundo del arte. Por esta ra-
z6n, esta seleccién abre espacios
artisticos en una comunidad que
se enfrenta a distintas formas de
relacién colectiva.

Through literature and cinema, hu-
man beings symbolically arrive to
the moon, installing this long-await-
ed arrival in our collective uncon-
scious. This vinculation between
scientific and technological meth-
odologies, related to artistic cre-
ativity and imagination, is analysed
by the English artist and researcher
Paul Brown, who explains how the
development of computational
technology provoked that science
started developing new learning
models. We know today that, for
example, the existence of other
spaces created by digital simulation
that blur the limits between reality
and illusion. According to Brown,
“both walk together in a holistic

model, which changes the relation
between object and observer, be-
tween meaning and signifier.

Scientific imagination finds in
this context a place for abstract
thinking, where logic is voluntarily
suspended to levitate to meth-
odologically less verifiable areas,
associated to unusefulness and ex-

panded perception.

This selection of works points out
to develop the perception of the
unknown, specifically, what can't
be seen directly without the use
of technological equipment. The
telescope to investigate the mac-
rocosmos and the microscope to
investigate the microcosmos are,
in this way, fundamental tools for
the expansion of human percep-
tion and for the artistic and sci-
entific possibilities that this det-
onate. After the development of
digital technology, it was not only
possible to talk about astral, geo-
graphical and microcelular spac-
es, but also about digital space
or cyberspace. Digital language
is inspired both of scientific and
medial languages and, for this
reason, its investigation is partic-
ularly interesting to establish sci-
entific, technological and symbolic
relationships  between different
disciplines. Thus, in the 11BAM,
works with a previous scientific or
technological investigation were
imbued by a language foreign to
the artworld. For this reason, this
selection opens artistic spaces in
a community that faces different
forms of collective relationships.
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Strength Ignacio Cuevas
Paramount Javier Gonzélez
El planetario indefinido
Rodrigo Araya Yanez

|
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J
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OVNI Archive Rosell Meseguer
Mapa estelar de Metz Neal Beggs
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universal del espacio
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Tierra de nadie

Matias Santa Maria

Retorno Juan Céspedes
Neo-observatorio
arqueoastronémico andino
Carolina Ibarra
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objeto espacial /

orbital /

transparencial lll

/ universal del
espacio

Simone

Chambelland
1970, Chile

Grabado; técnica mixta

76cm x 56cm / 78cm x 78cm /
66cm x 76em / 67cm x 73cm
Coleccién MNBA

Engraving; mixed technique
76cm x 56cm / 78cm x 78cm /
66cm x 76cm / 67cm x 73cm
MNBA Collection

#

Astronomia, espacio, transbordador,

cohete, artes espaciales.
Astronomy, space, shuttle, rocket,
spatial arts.

Los grabados de Simone Chambe-
lland, de la Colecciéon del MNBA,
dan cuenta de la carrera espacial
como referente visual de una épo-
ca de vertiginosos avances tecno-
|6gicos y de cdmo las estructuras
de los transbordadores y naves,
que nacen de propdsitos prin-
cipalmente funcionales, poseen
aspectos formales estéticamente
atractivos que son parte de un
codigo visual instaurado en el in-
consciente colectivo. De esta ma-
nera, Chambelland proyecta dis-
tintas ideas, incluyendo estudios
de objetos espaciales y de una
nave contenedora de una univer-
sidad que ella misma denomina
“Universidad del espacio”.

biografia
Simone Chambelland (Francia,
1921 - Chile, 2013) fue una pinto-

(m

!
I

ra y grabadora radicada en Chile
desde su juventud. En Francia es-
tudié en la Escuela de Paris y en
La Grand Chaumiere y, a su llega-
da a Chile, estudié en la Escuela
de Bellas Artes de la Universidad
de Chile y realizé cursos de grafi-
ca en el Taller 99 de Grabado. Se
interes6 por la pintura de temas
latinoamericanos, en especial por
escenas inspiradas en el altiplano
boliviano. Sus atmodsferas melan-
colicas muestran figuras sintéti-
cas y colores planos que centran
el interés en el equilibrio de la
composicién y las relaciones entre
sus formas. Mas tarde, concentré
su quehacer en el area grafica, al
usar el grabado para abordar te-
mas abstractos y semifigurativos
en diferentes series relacionadas
con el disefio de objetos moder-
nos como maquinas espaciales,

"Objeto espacial / Orbital / Transparencial lll / Universal del espacio”. Simone Chambelland. Departamento de colec-

ciones del Museo Nacional de Bellas Artes.



"“Objeto espacial / Orbital / Transparencial lll / Universal del espacio”. Simone Chambelland. Departamento de colec-

ciones del Museo Nacional de Bellas Artes.

artilleria nuclear y otros elemen-
tos de la era espacial. Con estas
obras, la artista reflejé su angustia
existencial por la idea de la muer-
te y la destrucciéon del hombre por
el hombre. Se desempefid como
profesora de dibujo y pintura en
diversas instituciones culturales.

Simone Chambelland’s engravings
of the Collection of MNBA visual-
ly reference the space race on a
time of vertiginous technological
development. They also show how
structures of space shuttles and
spaceships, which are built mainly
with functional purposes, possess
aesthetically pleasing formal as-
pects that are part of a visual code
embedded in the collective uncon-
scious. In this way, Chambelland
projects different ideas, including

studies of spatial objects and of a
spaceship containing what herself
called the Space University.

biography

Simone Chambelland (France,
1921 - Chile, 2013) was a painter
and engraver who arrived to Chile
as a young woman. In France she
studied at the Ecole de Paris and
at La Grand Chaumiere, and, when
she arrived to Chile, at the School
of Fine Arts of Universidad de
Chile and the engraving workshop
Taller 99, where she took graphic
design courses. She was interested
in Latin American painting themes,
especially in scenes of the Bolivian
altiplano. Her melancholic atmo-
spheres show synthetic figures and
flat colours, which focus on the
balance of the compositions and

the relationship between its forms.

Later on she focus on graphic de-
sign and starts producing abstract
and semi-figurative engravings
in different series related to the
design of modern machines like
spacecrafts, nuclear artillery and
other elements of the space age.
With these works the artist reflect-
ed her existential angst regarding
the issue of human being’s death
and destruction by themselves.
She taught drawing and painting

at various cultural institutions.
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el ultimo de los
idolos

Pilar Quinteros
2013, Chile

Escultura; plastico, placas de
madera MDF

80cm (didmetro) x 300cm (altura)
Cortesia de la artista

Sculpture; plastic, MDF wood plates
80cm (diameter) x 300cm (height)
Courtesy of the artist

#

Eduardo Paolozzi, robot, historia,
reinterpretacion, ciencia ficcion.
Eduardo Paolozzi, robot, history,
reinterpretation, science fiction.

www.pilarquinteros.wordpress.com

El dltimo de los idolos es la inter-
pretacion de la representacion de
un robot en colores primarios, lla-
mado The Last of the Idols, realiza-
do por el artista escocés Eduardo
Paolozzi en 1963. El artista cred en
su tiempo una serie de robots de
colores que remiten a la imagine-
ria de la ciencia ficcién y al estilo
pop de la época. Sus preguntas
con respecto al futuro, la ciencia y
la tecnologia van mas de la mano
de la visualidad que de la funciona-
lidad. En el caso de The Last of the
Idols, el artista dio énfasis a una re-
presentacion de formas sintéticas
de colores primarios por sobre una
representacion detallista a nivel de
composicién y estructura de las
maquinas. Por lo tanto, es comple-
jo imaginar qué funcién podrian

llevar a cabo robots como los que

el artista diserid. La version de The
Last of the Idols que se presentd
en la 11BAM, intentd, en la medida
de los posible, representar la mis-
ma paleta de colores que Paolozzi
utilizd, ademas de apegarse a las
medidas del original. Con respecto
a los materiales, por el contrario, El
ultimo de los idolos esta construido
de plastico, mientras que el original
fue hecho de acero.

biografia

Pilar Quinteros (Chile, 1988) es
Licenciada en Arte de la Pontifi-
cia Universidad Catdlica de Chile
(2011). La herramienta direccional
de su trabajo plastico es la téc-
nica del dibujo. Al indagar en las
multiples posibilidades de des-
plazamiento material del dibujo,
a través del collage y la tridimen-

“El Gltimo de los idolos”. Pilar Quinteros, cortesia de la artista.



“El dltimo de los idolos”. Pilar Quinteros, cortesia de la artista.

sionalidad, comienza progresiva-
mente a desarrollar su posterior
trabajo en el espacio publico. Ha
realizado una serie de interven-
ciones en cartén sobre edificios
Pilar
es cofundadora y miembro activo

demolidos o deteriorados.

del MICH, colectivo de arte mul-
tidisciplinario dedicado a generar
proyectos reflexivos, espacios de
arte y creaciones artisticas.

The Last of the Idols is the inter-
pretation of a representation of a
robot in primary colors, also titled
The Last of the Idols by Scottish art-
ist Eduardo Paolozzi in 1963. In his
time, the artist made a series of co-
lourful robots that refer to science
fiction imaginary and the pop style
of the period. His questions about

the future, science and technol-
ogy were more linked to visuality
than functionality. Such is the case
of the Scottish artist's The Last of
the Idols, where the representation
of synthetic coloured forms is far
more emphasized than a reliable
representation at a compositional
and structural level. For this rea-
son, the function of the represent-
ed robots is now hard to imagine.
The version of The Last of the Idols
exhibited at the 11BAM, tries to
represent the same colour palette
used by Paolozzi and also has the
same size as the original. As for the
materials employed, The Last of
the Idols is built with plastic while
the original was built with steel.

biography
Pilar Quinteros (Chile, 1988) holds

a BA in Art from the Pontifical
Catholic University of Chile (2011).
Drawing is her medium of expres-
sion. While looking into the mul-
tiple displacement possibilities of
drawing, through collage and tri-
dimensionality, she slowly began
to develop her subsequent work in
public spaces. She carried out a se-
ries of cardboard interventions of
demolished or deteriorated build-
ings. Pilar is one of the cofounders
and members of MICH, a multi-
disciplinary art collective devoted
to generate reflexive projects, art
spaces and artistic creations.
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satélite de
madera

MICH (Museo
Internacional de
Chile)

2013, Chile

Instalacién multimedia; madera,
pantalla LCD, mesa, panel,
volantines

FASat-Alfa: 160cm x 70cm x
70cm; paneles: 200cm x 180cm;
prototipos: dimensiones variables
Cortesia del colectivo

Installation; pine wood, cardboard,
prototypes, monitors, computer,
tables, panels

FASat-Alfa: 160cm x 70cm x 70cm;

panels: 200cm x 180cm; prototypes:

variable dimensions
Courtesy of the collective

#

Satélite chileno, FASat-Alfa, espacio,
conquista espacial, espacio publico,
historia, artes espaciales.

Chilean satellite, FASat-Alfa, space,
space conquest, public space, history,
spatial arts.

www.museointernacionaldechile.cl

Satélite de madera es el conjunto
de obras y acciones del colectivo
de arte MICH presentados en la
11BAM. Las obras indagan en el
recuerdo del FASat-Alfa, el primer
satélite chileno, construido bajo
un programa de transferencia tec-
noldgica entre la Fuerza Aérea de
Chile y la empresa britanica Surrey
Satellite Technology Ltd (SSTL),
en 1995. El FASat-Alfa es consi-
derado una especie de elegia al
fracaso y la resiliencia: al fracaso,
por el eterno devenir de proyec-
tos chilenos que fracasan debido a
factores externos o internos; y a la

resiliencia, por la capacidad de su-

perar y recomenzar procesos que
parecen perdidos. Esta caracteris-
tica surge de la cultura sismica que
destruye constantemente el ima-
ginario nacional. En ese sentido,
el gesto de MICH contrasta con
la tecnologia que retrata, creando
estrategias y espacios que facilitan
el acceso publico de los conteni-
dos propuestos.

biografia

Colectivo de arte chileno que, des-
de el afio 2010, se dedica a gene-
rar espacios de arte, creaciones ar-
tisticas e investigaciones sobre los
imaginarios que constityen nuestra

“Satélite de madera” MICH, cortesia de los artistas.



“Satélite de madera” MICH, cortesia de los artistas.

Concebido
por Christian Alvarez, Simén Ca-

existencia nacional.
talan, Felipe Contreras, Alexis Lle-
rena, Pilar Quinteros, Sebastian Ri-
ffo, Héctor Vergara, Javiera Mufoz
y David Vargas y en colaboracion
con Alejandra Masuero.

Wooden Satellite is the group
of works and actions presented
by the art collective MICH at the
11BAM. The works enquires about
the memory of the first Chilean sat-
ellite FASat-Alfa, which was built
for developing a better technolog-
ical transfer between the Chilean

Air Force and the British company
Surrey Satellite Technology Ltd.
(SSTL) in 1995. FASat-Alfa is now
considered an elegy of failure and
resiliency; elegy of failure for the
infinite development of Chilean
projects that fail for external or in-
ternal reasons: elegy of resiliency
for being able to overcome and
start again processes that seem
lost in a seismic culture where na-
cional imaginary is constantly lost.
In this way, MICH's gesture differs
from the technology they portray,
creating strategies and art spaces
that enable public access to the

proposed contents.

biography

Chilean artist collective that from
2010 is makes art spaces, artis-
tic creations and investigations
about our national existence
imaginary. Conceived by Christian
Alvarez, Simén Catalan, Felipe
Pilar

Quinteros, Sebastian Riffo, Héctor

Contreras, Alexis Llerena,

Vergara, Javiera Mufioz y David
Vargas; in collaboration with Ale-
jandra Masuero.
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defuncidn
electrdnica

Mauricio Zepeda
2013, Chile

Instalacién; sal, género, cordel
Dimensiones variables
Cortesia del artista

Installation; salt, fabric, rope
Variable dimensions
Courtesy of the artist

#

Movimiento, érbita, péndulo, galaxia
espiral, trayectoria, temporalidad,
espacialidad, artes espaciales.
Movement, orbit, pendulum, spiral
galaxy, trajectory, temporality, spatiality,
spatial arts.

Lanzar un objeto es sacarlo de su
inercia o dirigirlo desde un comien-
zo hacia un fin. Al dotarlo de una
existencia momentéanea, se deja al
objeto a la merced de un compor-
tamiento basado en las leyes fisicas
que lo dominan. Su liberacién me-
diante una fuerza inicial puede ser
traducida en energia y esta misma
energia en movimiento. El objeto
deja de moverse cuando es domi-
nado por la fuerza de gravedad,
que lo absorbe y lo deja en un es-
tado de quietud similar al de su co-
mienzo, pero distinto en cuanto se
encuentra situado en un tiempo di-
ferente. Pero, ;qué sucede con su
transcurrir? En el caso de un objeto
cualquiera, este camino trazado
queda sometido al recuerdo. Sin

embargo, en el caso que nos cita
aqui, no ocurre de esta manera. El
péndulo, en cuanto herramienta,
ha realizado un dibujo e interveni-
do un espacio y un lugar. Su trayec-
toria indica un inicio y un fin, y no
el comienzo y posterior término del
movimiento del péndulo.

biografia

Mauricio Zepeda (1986) vive en
Santiago de Chile y es estudiante
de arte y quimica de la Pontificia
Universidad Catdlica de Chile. Su
obra realiza un cruce entre ambos
campos, proponiendo respuestas
a problematicas provenientes del
movimiento de electrones alrede-
dor del nicleo atémico. Su inves-

tigacién utiliza la demarcacién de




una trayectoria producida por el
movimiento definido de un pén-
dulo. Actualmente, se encuentra
realizando un seminario en mode-
lacién molecular y, paralelamente,
investigando la plastica producida
en sembrados cromatograficos.

To throw an object is to free it from
its inertia or to guide their move-
ment from the very beginning. By
giving it a momentary existence,
the object is left at the mercy of
a behaviour based on the phys-
ical forces that rule it. Its release
by means of an initial strength
can be translated into energy and
this same energy into movement.

The object stops moving when it

is dominated by gravity which ab-
sorbs its energy. This leaves it in a
state of repose similar to its initial
state, but different in a temporal
sense. But what happens with its
trajectory? In the case of a com-
mon obiject, its path remains only
in its memory. But in this specific
case, this does not happen. The
pendulum, as a tool, has made a
drawing and affected a specific
space. lts trajectory indicates a
beginning and an end, and not
the initial and final movement of
the pendulum.

biography

Mauricio Zepeda (1986) lives in
Santiago, Chile, where he studies
art and chemistry at the Pontifical

Catholic University of Chile. His
work is transversal to both fields
and it proposes answers to prob-
lems derived from the movement
of electrons around the atomic
nucleus. He does this by means
of the demarcation of the tra-
jectory produced by the defined
movement of a pendulum. At the
present moment, he is assisting a
seminar on molecular modelling,
while doing research on the plas-
tic effects produced by chromato-
graphic sowing.



constelacion

Felipe Quezada
2013, Chile

Instalacién; madera, pintura
Dimensiones variables
Cortesia del artista

Installation; wood, painting
Variable dimensions
Courtesy of the artist
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#

Territorio, arquitectura, mapa, carta
estelar, estrellas, pueblos originarios,
cosmogonia, observacion espacial.
Territory, architecture, map, star chart,
stars, original cultures, cosmogony,

spatial observation.

Constelacién se basa en Expedi-
cion N°1: Buscando al pehuen-
che, que sefala: “No se trata de
los pueblos que ya no existen,
se trata de indicar que en un lu-
gar lejano ellos habitan, son un
pueblo que existe, mientras exis-
tan araucarias, mientras exista
montafa, pero ;donde estan los
Pehuenches?”. A partir de una
carta estelar, desarrollada luego
de una expedicién a la patagonia
desértica, se usa la posicion de las
estrellas para elevar los distintos
troncos con que se construyen
los habitaculos primitivos. De esta
manera, se genera una Composi-
cién de sitio especifico donde el
artista busca establecer relaciones
entre la observacién astrondémica,
la escultura y los pueblos origina-
rios. Un pueblo posee sus propias
creencias, por lo que es necesa-

rio construir nuevas cosmogonias

para vivir en el mundo de acuerdo
a lo que creamos en la actualidad.

Este trabajo es el resultado de la
experimentacion de una misma
forma en distintos paisajes con el
fin de mostrar la importancia del
retorno a la naturaleza. Sin este re-
torno, no tenemos el tiempo para
alcanzar la contemplacién necesa-
ria para devolvernos al interior vy,
desde ese lugar, establecer nue-
vos vinculos.

Esta obra fue realizada en cola-
boracién con el historiador Pedro
Pablo Bustos. Agradecimientos
especiales al Club Pehuenche,
Lonquimay.

biografia

Felipe Quezada (1985) vive y traba-
ja en Algarrobo, Chile. Es fundador
de Trafixxxx Gallery, espacio de




produccién y cultura DIY. Esté inte-
resado en la interaccion del hom-
bre con la naturaleza y como esta
interaccién modifica la percepcion.
Ha trabajado como coordinador
del Programa de Arte y Ciencia del
Museo de la Solidaridad Salvador
Allende.
en el La Ene, Museo de la Energia,

Obtuvo una residencia

en Buenos Aires. Actualmente, se
desempefia como director de To-
toral Lab, proyecto de sitio especi-
fico y arte en la tierra.

Constellation is based on Expedi-
cion N°1: Buscando al pehuenche,
which states: “This is not about the
people who no longer exist, this
is about showing the far off place
in which they live, they are a cul-
ture that lives while araucarias and
mountains exist. But where are the
Pehuenches?”. Using a star chart,

developed after an expedition to
the deserted Patagonia, logs are
located according to the position
of the stars to build primitive living
spaces. In this way, a site-specific
composition is created looking to
establish relations between astro-
nomical observation, sculpture and
native cultures. Every culture has
their own beliefs and, for this rea-
son, it is necessary to create new
cosmogonies to live in a world ac-
cording to our actual beliefs.

This work is the result of a single
experiment done in many differ-
ent landscapes with the aim of
showing the importance of the
return to nature. Without this
return, we have no time for the
contemplation required to return
to our inner beings and, from this
place, relate in new ways with ex-

ternal beings.

This work was developed in col-
laboration with the historian Pedro
Pablo Bustos. Our special thanks
to Club Pehuenche, Lonquimay.

biography

Felipe Quezada (1985) lives and
works in Algarrobo, Chile. Founder
of Trafixxxx Gallery, a DIY produc-
tion company and cultural space.
He is interested in human beings
interaction with nature and the way
in which this interaction modifies
perception. He has worked as an
Art and Science Programme coor-
dinator at Museo de la Solidaridad
Salvador Allende. He won a resi-
dency in Buenos Aires at Museo de
la Energia, La Ene. He is currently
the director of the site-specific and
land-based art project Totoral Lab.




calor oscuro

Francisca Garcia
2013, Chile

Instalacién audiovisual; video
monocanal, cdmara termogréfica,
sonido

8'30"

Cortesia del artista

Audiovisual installation;
thermographic-camera video, mono
channel, sound

8'30"

Courtesy of the artist

#

Termografia, William Herschel,
Caroline Herschel, historia,
observacién astrondmica, astronomia,
Urano, musica, artes espaciales.
Thermography, William Herschel,
Caroline Herschel, history, astronomical
observation, astronomy, Uranus, music,
spatial arts.

El video se basa en la figura de
Caroline Herschel —hermana y
maés cercana colaboradora del mu-
sico y astronomo aleman William
Herschel—, quien fue considera-
da y reconocida como una de las
primeras mujeres cientificas. Los
hermanos Herschel construyeron
telescopios y otros instrumentos
de observacion, por medio de
los cuales descubrieron el plane-
ta Urano el 13 de marzo de 1781,
ademas de lunas, cometas y varias
nebulosas. Caroline y William fue-
ron prolificos investigadores, re-
conocidos en todo Europa como
unos de los mas importantes cien-
tificos de la época. Del estudio
que William realizé del sol, descu-
brié que sus rayos estan mas alla
del color rojo y que, a su vez, los
rayos infrarrojos son invisibles al
ojo humano. Calor oscuro es un
trabajo que se aproxima metafori-
camente a esta historia, relatando
operaciones cotidianas y nutrién-
dose de las dos fuentes de inspi-
racion de los hermanos Herschel:

la musica y la astronomia. Ambos

campos se entrelazan y comple-
mentan armdnicamente.

Obra realizada con el apoyo del
Departamento de Infraestructura
de la Pontificia Universidad Caté-
lica de Chile. Agradecimientos es-
peciales a Luis Alberto Angueira y
Jorge Valdivia.

biografia

Francisca Garcia vive y trabaja en
Santiago de Chile. Estudia Licen-
ciatura en Arte en la Universidad
Catdlica de Chile y Realizacién
Cinematografica en la Escuela de
Cine de Chile. Ha participado en
exhibiciones nacionales e interna-
cionales, entre las que destacan:
Chili L'envers du décor en Espacio
Cultural Louis Vuitton, Paris, Fran-
cia (2010); IV Bienal Internacional
de Arte de Beijing, China (2010);
VIl Bienal del Mercosur, Grito e Es-
cuta en Porto Alegre, Brasil (2009);
Trienal de Chile en el Museo de
Arte Contemporaneo, Santiago,
Chile (2009); exposicion individual
Antarktikos en Galeria Puntange-

“Calor oscuro”. Francisca Garcia, cortesia de la artista.



“Calor oscuro”. Francisca Garcia, cortesia de la artista.

les, Valparaiso, Chile (2008); ex-
posicién individual Serales lumi-
nosas en Galeria AFA, Santiago,
Chile (2008); Daniel Lépez Show
en Roebling Hall, Nueva York, Es-
tados Unidos (2007); exposicion
individual Rundum die Landschaft
en Kunstverein Ahlen, Alemania
(2006); Estudio abierto en el Edi-
ficio de Correos de Buenos Aires,
Argentina (2006); TRANSFORMER
en el Centro Cultural Matucana
100, Santiago, Chile (2005).

The video is based on the figure of
Caroline Herschel, the sister and
closest collaborator of the German
musician and astronomer William
Herschel. She is considered to be
one of the first female scientists.
The Herschels built telescopes
and other observation devices by
means of which they discovered
the planet Uranus on March 13th,
1781. They also discovered moons,
comets and nebulae. Caroline and
William were prolific researchers

acknowledged throughout Europe

as one of the most important sci-
entists of their times. William’s
study of the sun led him to discov-
er that the sun’s rays go beyond
the color red in the spectrum and
that, at the same time, infrared
rays are invisible to the human
eye. Dark Heat is a work that has
metaphorical coincidences with
this story, narrating daily oper-
ations and feeding on the two
sources of inspiration of the Her-
schel brothers: music and astrono-
my. Both fields complement each
other harmonically.

This work was carried out with the
support of the Infrastructure De-
partment of the Pontifical Catholic
University of Chile. Special thanks
to Luis Alberto Angueira and
Jorge Valdivia.

biography

Francisca Garcia lives and works in
Santiago Chile. She studied art at
the Pontifical Catholic University
of Chile. Has taken part in nation-
al and international exhibitions

like: Chili L'envers du décor at Es-
pace Culturel Louis Vuitton, Paris,
France (2010); IV Beijing Interna-
tional Art Biennial, China (2010);
VIl Mercosur Biennial, Grito e Es-
cuta in Porto Alegre, Brasil (2009);
Trienal de Chile in the Museum
of Contemporary Art, Santiago,
Chile (2009); individual exhibition
Antarktikos at Galeria Puntange-
les, Valparaiso, Chile (2008); in-
dividual exhibition Senales lumi-
nosas at Galeria AFA, Santiago,
Chile (2008); Daniel Lépez Show
at Roebling Hall, New York, Unit-
ed States (2007); individual ex-
hibition Rundum die Landschaft
at Kunstverein Ahlen, Germany
(2006); Estudio abierto at the Post
Office Building of Buenos Aires,
Argentina (2006); TRANSFORMER
at Centro Cultural Matucana 100,
Santiago, Chile (2005).
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OVNI archive

Rosell Meseguer
2007-2013, Espana

Instalacion; impresién sobre papel
de algodén a partir de plancha

de cobre (OVNI PBK9), impresién
de tintas pictdricas sobre papel
(Globo Berlinés), fotograbado en
plancha de cobre (OVNI cobre),
impresion de tintas pictéricas sobre
aluminio (Teufelsberg), publicacién
Atlas OVNI, publicacién Encontrar
la historia que no existe, catdlogo
Vergangenes Begehren-Past Desire,
catalogo triptico OVNI
Dimensiones variables

Cortesia del artista

Installation; print on cotton

paper based on copper plates
(OVNIPBK®), pictorial ink print

on paper (Berlin Globe), photo-
engraving on copper plates
(Copper UFQ), pictorial ink print
on aluminum (Teufelsberg),
publications: UFO Atlas, Encontrar
la historia que no existe,
Vergangenes Begehren-Past Desire,
OVNI triptych catalogue

Variable dimensions

Courtesy of the artist

#

Guerra Fria, espionaje, informacién,
tecnologia, OVNI, historia, energia
nuclear, artes espaciales.

Cold War, espionage, information,
technology, UFO, history, nuclear
energy, spatial arts.

www.rosellmeseguer.com

El proyecto OVNI Archive desa-
rrolla un didlogo metaférico so-
bre el espionaje entre dos tiem-
pos distintos. El tiempo pasado
y oculto, tras el teléon de acero, y
nuestro tiempo actual. El término
Objeto Volador No Identificado,
de las siglas OVNI, es usado aqui
como una metéfora de la imposi-
bilidad de hacer publicos, o des-
clasificar, ciertos documentos que
pertenecen a las instituciones de
seguridad y la privacidad de una
nacion. El trabajo muestra docu-
mentos, fotografias de objetos
peculiares y otros archivos vincu-
lados al mundo del espionaje. Se
tiene en cuenta la imposibilidad
de que estos documentos sean
completamente legibles, porque
en ellos se oculta una parte esen-
cial de la informacién.

El proyecto se desarrolla, desde el
2007, con la idea de generar dia-
logos a diferentes niveles. Por una
parte, se recopila informacién vin-
culada a la relacién Europa versus
América tras la Segunda Guerra
Mundial y la Guerra Fria, épocas
en las que se producen muchas

de las migraciones del viejo al

nuevo continente. Por otra parte,
se articula un didlogo entre pasa-
do y presente, donde es esencial
entender las relaciones entre las
formas y los conceptos. Un bunker
de Rio de Janeiro —de la época de
la Guerra Fria— parece un OVNI o
la construcciéon de una clpula en
el Berlin contemporaneo hace re-
cordar los globos y los zeppelines
berlineses antes de la Segunda
Guerra Mundial.

Este proyecto ha sido producido
gracias a las Ayudas de Matadero,
Madrid 2010-2011.

biografia

Rosell Meseguer (Espafa, 1976)
es artista visual y Doctora en
Bellas Artes por la Universidad
Complutense de Madrid, donde
actualmente es docente. Ha desa-
rrollado diversas estancias de in-
vestigacion en el MoMA, Tate Bri-
tain y Centro Georges Pompidou.
La transformacion del espacio, asi
como el concepto defensivo en
su campo militar, social, politico
o0 econdmico, son temas constan-
tes en la creacion de metéforas

visuales realizadas en diversos




medios: fotografia, instalacién,
video, pintura y documentacion.
Ha expuesto desde 1997 en Espa-
fia (Manifesta 8, Matadero y Casa
Madrid; Arts Santa

Mbénica y Palau de la Virreina, Bar-

Encendida,

celona; IVAM, Valencia), Inglate-
rra (The Photographers’ Gallery,
Londres), Austria (Galerie im Ta-
xispalais, Innsbruck), Escandinavia
(Kulturhuset, Estocolmo; The Ste-
nersen Mu-seum, Oslo; National
Museum of Photography, Copen-
hague) y América (Galeria Francis-
co Oller, San Juan de Puerto Rico;
Matucana 100 y el CCE, Santiago
de Chile; Centro Cultural Borges,
Buenos Aires; Museo Leopoldo
Rother, Bogotd; Centro Cultural
Metropolitano, Quito).

OVNI Archive develops a meta-
phorical dialogue about espio-
nage between two different time
periods. The hidden past, behind
the iron curtain, and our current
time. The term Unidentified Fly-
ing Object, UFO, is used here as a
metaphor regarding the impossi-
bility of publishing or declassifying
certain documents owned by the

privacy and security institutions
of a nation. The work shows doc-
uments and photographs of pe-
culiar objects and other archives
related to the world of espionage.
It takes into account the fact that
they can't be totally legible be-
cause they hide an essential part
of the information they contain.
The project has been in progress
since 2007 to generate dialogues
at different levels. On the one
hand, it collects information about
the relationship Europe versus
America after WWII and the Cold
War, periods in which most of the
migratory movement from the old
continent to the new world oc-
curred. On the other hand, it ar-
ticulates a dialogue between past
and present understanding the
relation between forms and con-
cepts. A bunker in Rio de Janeiro,
in the time of the Cold War, looks
like an UFO or the construction in
contemporary Berlin of a dome
remembers the German balloons
and zeppelins before WWII.

This project has been developed

with the support of Ayudas de
Matadero, Madrid 2010 - 2011.

biography

Rosell Meseguer (Spain, 1976) is
a visual artist who holds a PhD in
Fine Arts from Universidad Com-
plutense in Madrid, where she is
currently a lecturer. She has done
various research residencies at
MoMA, Tate Britain and Centre
Georges Pompidou. The transfor-
mation of space and the concept
of defense in its military, social, po-
litical or economic areas, are con-
stant issues in the creation of visual
metaphors carried out through
different mediums such as photog-
raphy installations, videos, paint-
ings and documentation. She has
been showing her work since 1997
in Spain, (Manifesta 8, Matadero,
Casa Encendida, Arts Santa Méni-
ca, Palau de la Virreina, IVAM),
(The
Gallery), Austria (Galerie im Taxis-

England Photographers’
palais), Scandinavia (Kulturhuset;
The Stenersen Museum of Oslo;
National Museum of Photogra-
phy) and America (Francisco Oller
Gallery, Matucana 100, Sala CCU,
Centro Cultural Borges, Leopoldo
Rother Museum, Centro Cultural
Metropolitano de Quito).
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leviathan de
los desiertos,
el volatil
desconocido

Pilar Quinteros
2013, Chile

Instalacién multimedia; cartén,
acrilico, metal, fotos, videos
monocanales

Dimensiones variables

15 /1"

Cortesia del artista

Multimedia installation; cardboard,

acrylic, metal, photographs,
monochannel videos
Variable dimensions

15/ 1

Courtesy of the artist

#

Espacio, observacion espacial, OVNI,
Leviathan, ufologia, espacio publico,

artes espaciales.
Space, spatial observation, UFO,

Leviathan, ufology, public space, spatial

arts.

www.pilarquinteros.wordpress.com

La pesquisa que da origen al pri-
mer video de la serie y a los mo-
delos a escala de Leviathan de los
desiertos, el volatil desconocido
surge con la intencién de recopilar
diversas representaciones de OVNI
a través de la historia de nuestra
civilizacion. Posteriormente, estas
representaciones son analizadas
a partir de interpretaciones en di-
versos materiales plasticos como
cartén, yeso y metal, que derivan
en resultados de ejercicios de mo-
delos audiovisuales y modelos a
escala. La artista constata que los
objetos aéreos mencionados pre-
sentan variaciones en su forma y
modelo a medida que la época his-
térica cambia. En el primer video,
la artista construye un modelo de
nave espacial contemporanea es-
téandar y viaja con éste a la cima de
un cerro de Maria Pinto a las afue-

ras de Santiago. El titulo de la obra
alude a los nombres dados por los
testigos de lo que se cree que fue,
segln muchos medios especializa-
dos, el primer avistamiento OVNI
de los tiempos modernos. El fené-
meno tuvo lugar, segun el diario El
Constituyente, en 1868, a las afue-
ras de Copiapd, Chile. Fue en ese
diario donde se describieron las
circunstancias del evento, narradas
por un trabajador de la Mina Fan-
tasma, préxima a la ciudad, el 16
de marzo de 1868.

biografia

Pilar Quinteros (Chile, 1988) es
Licenciada en Arte de la Pontifi-
cia Universidad Catdlica de Chile
(2011). La herramienta direccional
de su trabajo plastico es la técni-
ca del dibujo. Al indagar en las

multiples posibilidades de des-




“Leviathan de los desiertos, el volatil desconocido”. Pilar Quinteros, cortesia de la artista.

plazamiento material del dibujo,
a través del collage y la tridimen-
sionalidad, comienza progresiva-
mente a desarrollar su posterior
trabajo en el espacio publico. Ha
realizado una serie de interven-
ciones en cartén sobre edificios
Pilar
es cofundadora y miembro activo

demolidos o deteriorados.

del MICH, colectivo de arte mul-
tidisciplinario dedicado a generar
proyectos reflexivos, espacios de
arte y creaciones artisticas.

The investigation of the first video
of the series and the scale mod-
els, as examples of what is said to
be the leviathan of the deserts or
an unknown flying object, began
as an attempt to collect different
representations of UFOs through-

out the history of our civilization.

These representations are later an-
alysed on the basis of reinterpreta-
tions in different plastic materials
like cardboard, plaster and metal,
that derive in the audiovisual and
scale models. In the course of this
research, she was able to see that
these flying objects have variations
in shape and model in accordance
with the historical period in which
they were first seen or represent-
ed. In the first video, the artist
builds the model of a standard
which
she takes to the top of a hill in
Maria Pinto at the outskirts of San-
tiago. The title of the work refers to

contemporary spaceship,

the names that witnesses gave to
what is believed to be the first UFO
sighting in Chile, near Copiapé in
1868, as reported by the city's the
newspaper El Constituyente. The
paper describes the details of the

event, narrated by a nearby work-
er of the Fantasma Mine, on 16th
March, 1868.

biography

Pilar Quinteros (Chile, 1988) holds
a BA in Art from the Pontifical
Catholic University of Chile (2011).
Drawing is her medium of ex-
pression. While looking into the
multiple possibilities of drawing
through collage and tridimension-
ality, she slowly began to develope
her subsequent work in public
spaces. She has carried out a se-
ries of cardboard interventions of
demolished or deteriorated build-
ings. Pilar is a cofounder and mem-
ber of MICH, a multidisciplinary art
collective devoted to generate
reflexive projects, art spaces and
artistic creations.
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tierra de nadie

Matias Santa Maria
2013, Chile

Pintura acrilica sobre tela
140cm x 120cm
Cortesia del artista

Acrylic paint on canvas
140cm x 120cm
Courtesy of the artist

#

Desierto, noche, sucesos
paranormales, espacio, observacion
espacial.

Desert, night, paranormal, space,
spatial observation.

Esta pintura forma parte de una
tematica que guarda relaciéon con
espacios naturales indefinidos, im-
precisos e imposibles de localizar
en un mapa. Son espacios enmar-
cados generalmente dentro de un
estado particular: la noche. Santa
Maria aborda la naturaleza de la
noche, asociada muchas veces a
ciertos misticismos, sucesos para-
normales, rituales, la contempla-
cién y las energias desconocidas.
Mediante elementos repetitivos,
pero en su mayor parte mediante
ejercicios de improvisacién, gene-
ra las situaciones que se levantan,
casi al azar, dentro de estos espa-
cios inverosimiles y personales.

biografia
Matias Santa Maria es Licenciado
en Artes Plasticas mencion Pintu-

ra de la Universidad Finis Terrae,
el afo 2007. Actualmente, vive y
trabaja en Santiago de Chile. El
2012, realiza su primera exposi-
cion individual titulada Via Lactea,
en Galeria Oops, y participa en la
exposicion colectiva Medidas va-
riables, en el Museo de Arte Con-
temporaneo de Valdivia. El afio
2011, participa en la exposicién
Réplica, organizada por el grupo
Azerty en Paris, Francia. A su vez,
ha participado en numerosas ex-
posiciones colectivas durante los
Gltimos anos: Laboratorio, con
el colectivo Gangbang en Espa-
cio Centex, Valparaiso; Attention
Spam, con el colectivo Gangbang
en Centro Cultural Borges, Bue-
nos Aires; Feria ArteBa, con Salén
Tudor. El 2013 realiza su segunda

muestra individual, Aura, en el




Centro Cultural Gabriela Mistral
para Pumalab y participa en la
residencia MUTT que concluye
con una exposicion. Actualmente,
esta preparando su tercera mues-
tra individual en la galeria Staple
Goods en la ciudad de Nueva Or-
leans, para el afio 2014.

This painting relates to indefinite
or imprecise spaces which are im-
possible to locate on a map. They
are generally spaces represented
at the same time of the day: the
night. Santa Maria approaches
the nature of the night, often as-
sociated with certain mysticisms,
paranormal events, and rituals,
contemplation and unknown en-
ergies. By means of repetitive
elements, but principally impro-

visation exercises, he generates
situations that arise almost at ran-
dom within those unbelievable
and personal spaces.

biography

Matias Santa Maria holds a BA in
Plastic Arts with a Major in Paint-
ing from the Universidad Finis Ter-
rae (2007). He currently lives and
works in Santiago, Chile. In 2012
he showed his first individual exhi-
bition, titled Via Lactea, in Galeria
Oops and participated in the col-
lective show Medidas variables
held in the Museum of Contempo-
rary Arts, Valdivia. In 2011 he par-
ticipated in the Replica exhibition,
organized by the Arezty Group in
Paris, France. He has also partic-
ipated in other collective shows

during the past few years: Labora-

torio with the Gangbang collective
at Espacio Centex, Valparaiso; At-
tention Spam with the Gangbang
collective at Centro Cultural Borg-
es, Buenos Aires; Feria ArteBa with
Salén Tudor. In 2013 he showed his
second individual exhibition, titled
Aura, at the Centro Cultural Ga-
briela Mistral for Pumalab and he
also won a MUTT residency, which
ends with a final show. He is cur-
rently producing his third individual
exhibition at the Staple Goods Gal-
lery in New Orleans for 2014.



retorno

Juan Céspedes
2013, Chile

Audiovisual; video monocanal,
sonido

6

Cortesia del artista

Audiovisual film; mono channel
video, sound

6

Courtesy of the artist

#

Espacio, vacio, observacién espacial,
espacio doméstico, cosmogonia,

| Ching.

Space, vacuum, spatial observation,

domestic space, cosmogony, | Ching.

La obra retrata los espacios intersti-
cios de la cotidianidad de astronau-
tas y cientificos espaciales en sus
lugares de trabajo. El gesto invisi-
ble que pasa desapercibido, resca-
tado solo por la disposicion de la
camara, y su capacidad por develar
acciones indtiles y mecanicas. En el
video, Céspedes integra la tension
de la incertidumbre, dislocando
la contemplacién bucédlica de una
observacion atenta, cuestionadora
y objetual mediante ejercicios de
quiebre de los tiempos lineales,

provocando el enrarecimiento en

la imagen. La metafora sobre esta
observacion espacial se dispone
desde la paciencia de la pesquisa,
la intensidad del objetivo y el pla-
cer del encuentro. La analogia de la
blsqueda se traslada al espacio in-
timo de la investigacion cientifica,
donde cada objeto constituye una
cosmogonia especifica, abstrayen-
do la vastedad de lo inexplorado
hacia el vacio de lo cotidiano.

biografia
Juan Céspedes (Chile, 1972) es
artista y profesor de la Universi-



dad de Chile y de la Universidad
Diego Portales. En su trabajo
relaciona el juego, el humor y la
tragedia haciendo referencias a
distintas disciplinas que se entre-
cruzan con la historia del arte y la
cultura popular.

The work portrays the interstitial
spaces of the astronauts and sci-
entist cotidianity, the unperceived
gesture, rescued only by the posi-
tion of the camera, with its capacity
to reveal useless and mechanical

“Retorno”. Juan Céspedes, cortesia del artista.

actions. In the video Céspedes
shows the stress of uncertainty, dis-
locating the aware, questioning,
objectual and bucolic observation.
The metaphor of this spatial obser-
vation is showed by the nature of
the investigation, the intensity of
the objective and the pleasure of
the encounter. The investigation’s
analogy is moved to the domestic
space, where each object consti-
tutes a specific cosmogony that
represent the abstraction of the ev-
eryday vacuum and the vastness of

the unexplored.

biography

Juan Céspedes (Chile, 1972) is an
artist and lecturer at University of
Chile and Universidad Diego Por-
tales. His work talks about games,
humour and tragedy that refer-
ence different disciplines inter-
twined with art history and popu-
lar culture.




neo observatorio
arqueoastrono-
mico andino

Carolina Ibarra
2013, Chile

Instalacién multimedia; adobe,
arena, cal, fibra de vidrio, resina,
poliuretano expandido, luces LED,
monitor, elementos fungicidas,
bactericidas naturales

100cm x 300cm

Cortesia del artista

Multimedia installation; adobe,
sand, limestone, fiberglass, resin,
expanded polyurethane, LED lights,
monitor, fungicidal elements, natural
bactericides

100cm x 300cm

Courtesy of the artist

#

Espacio, poder, autoconstruccion,
arqueoastronomia, tecnologia andina,
pucara, huaca, artes espaciales,
autonomia.

Space, power, self-construction,
archaeo-astronomy, Andean
technology, Pucara, huaca, spatial arts,
autonomy.

Instalacién basada en los asenta-
mientos de tierra en Latinoaméri-
ca, construidos con los principios
de la arqueoastronomia, ciencia
que estudia como los antiguos es-
tablecian relaciones con el cielo y
las estrellas. El barro como sistema
autoconstructivo y ecoldgico no es
exclusivo de Latinoamérica, pero
es aqui donde se desarrolla como
un sistema de autonomia social en
relacién arménica con el entorno.
El cosmos es también un espacio
politico donde las naciones des-
pliegan su poder de forma simbé-
lica, descubriendo y conquistando
el espacio a través de la tecnologia.

Las imagenes de la maqueta ex-
hibida audiovisualmente fueron
captadas mediante el escaner 3D
de la empresa Microgeo, Ingenie-
ria y Geodesia.

biografia
Carolina Ibarra (Chile, 1978) co-
menzé a trabajar el afo 2000

con las ideas de transparencia, si-

metria y autopoiesis. En el 2002,
gand un FONDART con un dibujo
hecho utilizando smog. Desde en-
tonces, ha ido desplazando su ini-
cial interés por la fenomenologia y
el vacio hacia contenidos politicos
y relativos a lo latinoamericano.
Sus proyectos intentan ser aproxi-
maciones a los llamados sistemas
adaptativos complejos y sus es-
tructuras implicitas en la ciencia,
el arte, los movimientos sociales,
la ecologia y la economia. Dichas
aproximaciones son exhibidas en
torno a reflexiones sobre el poder
y la construccién de lo ficticio en
el contexto latinoamericano. El
2012 gand la beca Interacciones
urbano rural de residenciasenred.
org, donde investigd y dibujd, a
la manera de un falso explorador,
documentacién real y ficticia so-
bre la construccion en adobe, o
baharque, y las especies vegeta-
les y animales de Residencia en la
Tierra, Colombia. Ha exhibido de
manera colectiva en CALCO- Cali
Contemporéneo de Colombia,




Museo de Arte Contemporaneo
de Santiago, Centro de Cultura
Contemporadnea de Barcelona,
Museo de la Solidaridad Salvador
Allende, Universidad Federal do
Spirito Santo, entre otros. Trabaja,
en el Museo Nacional de Historia
Natural y en el Museo de Anato-
mia de la Facultad de Medicina de
la Universidad de Chile, preparan-
do réplicas artisticas y cientificas y,
ademas, haciendo clases de arte
en espacios publicos.

Installation about the original set-
tlements in Latin America, based
on the principles of archaeo-as-
tronomy, the science that studies
the way in which our ancient peo-
ple established their links with the
sky and stars. Adobe as a self-con-
struction and ecological element
is not exclusive of Latin America,
but it is in this specific area that it
developed as a system of social au-
tonomy and harmonic relationship
with the environment. The cosmos

“Neo observatorio arqueoastronémico andino”. Carolina Ibarra, cortesia de la artista.

is also a political space in which
nations unfold symbolically their
power by discovering and con-
quering space through technology.

The images of the model were
taken by means of the company
Microgeo, Ingenieria y Geodesia’s
3D Scanner.

biography

Carolina Ibarra (Chile, 1978) start-
ed to work in 2000 with the con-
cepts of transparency, symmetry
and autopoiesis. In 2002 she won
a FONDART fund for a drawing
done using smog. Since then she
has tended to replace her initial
interest in phenomenology and
the vacuum for Latin American
political contents. Her projects
aim to be approximations to what
can be called “complex adaptive
system” and its implicit structures
in science, art, social movements,
ecology and economics. These
approximations are shown in the

context of reflections about pow-

er and the construction of fiction
within the Latin American context.
In 2012 she was awarded the Inter-
acciones urbano rural scholarship
given by residenciasenred.org,
where she investigated and drew,
in the guise of a false explorer,
real and fictitious documentation
on adobe, or baharque, and the
vegetal and animal species of Res-
idencia en la Tierra, Colombia. She
has participated in collective exhi-
bitions at: CALCO Cali Contem-
poréneo, Colombia; Museum of
Contemporary Art, Santiago; Cen-
tro de Cultura Contemporénea,
Barcelona; Museo de la Solidari-
dad Salvador Allende, Chile; Uni-
versidad Federal do Spirito Santo,
Brazil, among others. She works
at the National Museum of Nat-
ural History and the Museum of
Anatomy of the University of Chile
preparing artistic and scientific
replicas. Carolina also teaches art
in public spaces.
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contacto
espacial

Trimex y Amigo de
los insectos
2013, Chile

Instalacién audiovisual interactiva;
video multicanal, dispositivos de
interaccién

Dimensiones variables

Cortesia de Trimex y Amigo de los
insectos

Interactive audiovisual installation;
multichannel video, interactive
mechanism

Variable dimensions

Courtesy of Trimex and Amigo de
los insectos

#

Espacio, viaje espacial, galaxias,
estrellas, astronomia, artes espaciales.
Space, space voyage, galaxies, stars,
astronomy, spatial arts.

www.trimex.cl

Esta instalacién audiovisual inte-
ractiva pretende, principalmente,
introducir a sus visitantes al mundo
de los astros de manera presencial.
Consiste en un sistema de nave-
gacion con sensores que detectan
el movimiento de las manos, de
manera de poder desplazarse a
voluntad, en una especie de viaje
espacial. Usando la arquitectura
cilindrica del lugar de exposicion,
los muros son convertidos en una
pantalla que muestra imagenes en-
volventes. Asi, provoca el efecto
de inmersién en un ambiente es-
pacial. Se realizé6 3D Mapping en
tres proyectores para hacer calzar
las imagenes y generar el efecto de

espacio envolvente.

biografia

Trimex se origina a partir del
trabajo artistico desarrollado en
instalaciones visuales con im-
plementaciéon  tecnolégica de
vanguardia. Conformado por ar-
quitectos, artistas visuales y digi-
tales, Trimex trabaja en el merca-
do audiovisual y en el desarrollo
tecnolégico-interactivo. Participa
activamente en la escena actual
de las areas que representan. Sus
contenidos e instalaciones se ca-
racterizan por su creatividad en el
uso de tecnologias de vanguardia
de acuerdo al estado del arte y
las tendencias contemporaneas.
Este producto nace de la coo-
peracion intelectual de cada uno




de sus miembros, cuyas motiva-
ciones principales son la activa
participacion en el medio de las
artes visuales interactivas y el di-
sefo de espacios de participacién
masiva para practicas académicas
y de esparcimiento. Trimex busca
constantemente la innovacién.

[Ver biografia de Amigo de los in-
sectos en Conciertos Visuales].

The main objective of this inter-
active audiovisual installation is to
give viewers a face to face intro-
duction to the world of the stars.
The installation is a surfing sys-
tem with sensors that detect hand

movements, so that they can move
through the universe like in a space
voyage. Using the cylindrical shape
of the exhibition area, its walls
have been turned into a screen
that shows immersive images, thus
creating the sensation of being in
outer space. Three projectors use
3D Mapping to make the images
fit together.

biography

Trimex begins its artistic work devel-
oping audiovisual installations with
the implementation of avant-garde
technology. Its members include
architects visual artists and digital
artists. Trimex has an active partic-

ipation in the audiovisual market

and the interactive technological
development. Its contents and in-
stallations are characterized by their
creativity in the use of uptodate
technology according to the state of
contemporary arts and trends. The
product is a result of the intellectual
collaboration of each of its mem-
bers, whose principal motivations
are an active participation in the area
of interactive visual arts and the de-
sign of spaces for massive academic
and recreational activities. Trimex is
constantly looking for innovation.

[Biography of Amigo de los insectos
at Visual Concerts].




fuerza

Ignacio Cuevas
2013, Chile

Instalacién multimedia; madera,
lédmparas recicladas, circuito
electrénico, Arduino, parlantes,
luces LED, diapasones, motores
200cm (didmetro) x 50cm
(profundidad)

Cortesia del artista

Multimedia installation; wood,
recycled lamps, electronic circuit,
Arduino, LED lights, tuning forks,
engines

200cm (diameter) x 50cm (depth)
Courtesy of the artist
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#

Octograma, algoritmo, mandala,
mantra, hipnotismo, trance, infinito,
control, materialidad, arte sonoro.
Octagram, algorithm, mandala, mantra,
hypnotism, trance, infinite control,
materiality, sound art.

Strength es la basqueda matema-
tica de la produccién de un soni-
do perpetuo para intentar inducir
un trance con el fin de ampliar los
cinco sentidos. El hibrido entre
espacio organico y virtual es in-
vocado mediante la utilizacién de
ocho brazos mecanicos, los cua-
les producen una vibracién que
emula las ondas planetarias o la
musica de las esferas. El nimero
ocho representa el infinito balan-
ce entre lo material y lo inmate-
rial; la materia y la energia. Tam-
bién, este nimero lleva consigo la
ley universal de la verdad: la causa
y efecto. La octava carta del tarot
es la fuerza, y representa la lucha
entre la disciplina y el control. Se
presenta asi como un simbolo
criptico de energia positiva. Mor-
folégicamente, la obra se asemeja
a una arafa subiendo una pared y
se presenta a modo de un mantra
o mandala hipndtico, repetitivo y
algoritmico. Ocho ritmos digita-

les, en base a formas de ondas

</

crudas, generadas directamente
desde el circuito integrado, se
contraponen a la vibracién de los
ocho diapasones afinados en base
al antiguo solfeggio (usando un
LA 417 Hz en vez del comun LA
440 Hz). Asi como el nimero ocho
y el lemniscate se componen de
dos ciclos entrecruzados, se pre-
sentaron dos tipos de sonido. Por
un lado, un sonido digital, progra-
mado, numérico y dogmatico vy,
por otro, un sonido puro, reverbe-
rante y en proporcién con la Tierra
y el cuerpo humano.

biografia

Ignacio Cuevas (1979) es un mu-
sico electrénico y disefiador so-
noro, influenciado por la inves-
tigacion electrénica enfocada al
sonido y el arte. Se desempenfa
como profesor de Tecnologia en
cursos de Ensenanza Media, en
la Alianza Francesa de Santiago,
Chile. Ha sido parte del netlabel
paranoia.cl, ademas de disefar y

“~ \/

s




codirgir el netlabel glued.cl, me-
diante ediciones digitales de albu-
mes nacionales e internacionales.
Sus presentaciones multimediales
dentro del circuito santiaguino se
han realizado desde el afio 2003.
Ademas, participa como profesor
en workshops de electrénica, en-
sefiando a construir circuitos en-
focados al uso de audio, Arduino,
Processing y Max/MSP. Se desen-
vuelve en las éreas de disefio y
construccion de generadores y/o
controladores de sonido, interfa-
ces experimentales y frecuencias
de audio.

Strength is the mathematical search
for the production of a perpetual
sound to induce a trance-like state
in order to expand the five senses.
This hybrid between organic and
virtual space is invoked through
the use of eight mechanical arms,
which produce a vibration that em-

ulates planetary waves or the music

of the spheres. The number eight
represents the infinite balance
between material and immaterial;
matter and energy. This number
also expresses the universal law of
truth: cause and effect. The eighth
card of the Tarot is strength and it
represents the struggle between
discipline and control. It is a cryp-
tic symbol of positive energy. Mor-
phologically, the work resembles
a spider climbing up a wall and is
presented as a hypnotic repetitive
and algorithmic mantra-manda-
la. Eight digital rhythms, based in
forms of frequencies generated
directly from the integrated cir-
cuit, which were opposed to the
vibration of the eight tuning forks
tuned according to the antique
solfeggio (using LA 417 Hz instead
of the usual LA 440 Hz). In the one
hand, a digital sound programmed
numerical and dogmatic and, on
another, a sound that is pure re-
verberation in proportion with the
earth and the human body.

biography

Ignacio Cuevas (1979) is an elec-
tronic musician and sound de-
signer influenced by electronic
research on sound and art. He
teaches Technology at the middle
school Alliance Francaise in Santi-
ago, Chile. He has been involved
in paranoia.cl netlabel, and has
designed and co-directed glued.
cl netlabel through digital edi-
tions of national and international
albums. He has been carrying out
multimedia presentations in San-
tiago’s circuits since 2003. He also
teaches electronic workshops for
the construction of circuits based
on audio, Arduino, Processing and
Max/MSP. He works designing and
building generators and/or sound
controllers, experimental interfac-
es and audio frequencies.
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paramount

Javier Gonzalez
2013, Chile

Instalacion interactiva; pino
cepillado, planchas de volcanita,
papel maché, mochilas, fotografia,
barras de aluminio, video
monocanal

Dimensiones variables

Cortesia del artista

Interactive installation; brushed pine
wood, volcanita, papier mache,
backpacks, photographs, aluminium
bars, mono channel video

Variable dimensions

Courtesy of the artist

#

Publicidad, cine, Paramount Pictures,
geografia, Artesonraju.
Publicity, cinema, Paramount Pictures,
geography, Artesonraju.

En un espacio habitable y recorri-
ble, se exhibié una coleccién de
videos en loop del logo animado
de la empresa cinematografica
Paramount Pictures, junto a fo-
tos, textos e informacion relativas
al logo de esta casa productora.
Esta colecciéon comprende su his-
toria desde su creacion en 1923,
pasando por muchas de sus mo-
dificaciones y variables, hasta lle-
gar al logo animado actual. En la
entrada de este habitaculo, se en-
contraban una serie de mochilas
que podian ser utilizadas por los
espectadores mientras recorrian
la exhibicién de videos dentro
del gran paralelepipedo. De esta
manera, las estrellas se asomaban
por sobre la estructura para que-
dar a la altura de la montana de
papel maché, desde donde po-
dian ser vistas por quienes se en-
contraban fuera de la estructura.
Al realizar el recorrido sugerido,
los espectadores reconstruyeron
de manera precaria, temporal y
volumétrica lo que acontece en
los videos exhibidos en el interior.
Hacian que las estrellas giraran en

torno a la montana, tal como en
el logo animado de la Paramount.
Este trabajo propuso la construc-
cién de un espacio de exhibicién
que tiene la capacidad de replicar
el objeto exhibido en la medida
que se ponia en funcionamiento.

biografia
Javier (Chile,

1984) es un artista visual y curador

Gonzélez Pesce
independiente que vive y trabaja
en Santiago de Chile. Obtuvo una
Licenciatura en Bellas Artes men-
cién Escultura de la Universidad
ARCIS (2008). Actualmente, se
desempefia como académico de
pregrado en la Escuela de Artes
Visuales de la Universidad Diego
Portales. Ha exhibido su trabajo
de manera individual y colectiva
en Chile, y de manera colectiva en
Argentina, Estados Unidos, Suiza,
Grecia y China. Fue nominado
a los Premios Altazor en la cate-
goria Escultura (2012) y obtuvo el
Primer Lugar del concurso Cabe-
za de ratén del Museo de Artes
Visuales y la Minera Escondida
(2012). Ha trabajado como cura-
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dor desarrollando proyectos para
espacios como Galeria Animal,
Chile (2010), Galeria Loewenthal,
Chile (2011), CNCA, Chile (2013)
y Espacio de Arte Contempora-
neo, Uruguay (2013-2014). Desde
2011 codirige el espacio indepen-
diente LOCAL Arte Contempora-
neo, en donde realiza labores de
gestion y curatoria. En 2013 ob-
tiene el primer lugar del concurso
para curadores del CNCA con su
proyecto Los drganos vitales de
unas obras con cuerpos invisibles
y, este mismo ano, gana un pro-
yecto FONDART.

This exhibition space, which was
an habitable place where people
walked into, was used to exhibit a
collection of loop videos of the an-
imated logo of the Paramount Pic-
tures film company along with pho-
tographs, texts and information
related to the production compa-
ny's logo. The collection includes
the history from its creation in 1923
and its many variations and mod-

ifications over the years, until the

creation of the current animated
logo. There was a series of back-
packs at the entrance of the ex-
hibition space, which the viewers
used while they toured the video
exhibition in a large cuboid con-
struction. The stars appeared on
the top of the structure at the lev-
el of the papier mache mountain,
from where they could be spotted
by the people outside. During the
suggested tour, the viewers made
a precarious, temporal and volu-
metric reconstruction of what was
happening on the videos shown
inside it. They made the stars ro-
tate around the mountain just as
in Paramount’s logo. This work
proposed the construction of an
exhibition space capable of repli-
cating the object it exhibits when
it is put into operation.

biography

Javier Gonzélez Pesce (Chile, 1984)
is a visual artist and independent
curator that lives and works in San-
tiago, Chile. He holds a BA in Fine
Arts with a Major in Sculpture from
Universidad Arcis (2008). He cur-

rently teaches undergraduate art
courses at the Universidad Diego
Portales. He has shown his work
on individual and collective shows
in Chile and collective shows in
Argentina, United States, Switzer-
land, Greece and China. He was
nominated for the Altazor Award
for Sculpture (2012), and obtained
the First Prize in the contest Cabe-
za de ratén of the Museo de Artes
Visuales and Minera La Escondida
(2012). His curatorial work includes
projects for art spaces like Gale-
ria Animal, Chile (2010); Galeria
Lowenthal, Chile (2011); CNCA,
Chile (2013); Espacio de Arte Con-
temporéneo, Uruguay (2013-2014).
Actually he co-directs LOCAL Arte
Contemporaneo, where he also
works as a producer and curator. In
2013 he won the first prize in a cu-
rators’ contest organized by CNCA
with his project Los drganos vitales
de unas obras con cuerpos invisi-
bles and won a FONDART fund
the same year.
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el planetario
indefinido

Rodrigo Araya
2011 - 2013, Chile

Instalacién multimedia; aluminio,
acero, lamparas fluorescente, video
monocanal, sonido, electrénica,
infografias, documentos de archivo,
dibujos

Dimensiones variables

Cortesia del artista

Multimedia installation; aluminum,
steel, fluorescent lamps, mono-
channel video, sound, electronics,
infographies, database documents,
drawings

Variable dimensions

Courtesy of the artist

#

Observacion espacial, astronomia,
radioastronomia, telescopio,
radiotelescopio, radiacion,
electromagnetismo, conocimiento,
virtualidad, movimiento,
interdisciplinariedad, artes espaciales.
Spatial observation, astronomy, radio-
astronomy, telescope, radio-telescope,
radiation, electromagnetism,
knowledge, virtuality, movement,
interdisciplinarity, spatial arts.

El planetario indefinido propuso
un espacio de inmersion visual y
sonoro que exploraba problemas
relativos a la observacion. En par-
ticular, exploré los discursos aso-
ciados al valor de esta practica en
el campo cientifico y estético. La
instalacion se basé en la posibili-
dad de una exploracion estética
acerca de los sitios oscuros de la
percepciéon —lo que queda fuera
de ella en el acto de observar, los
elementos que la intervienen y
posibilitan— con la intencién de
comprender las implicancias psi-
quicas que estos sitios producen
sobre los individuos y las dina-
micas sociales. Esa breve compi-
laciéon de trabajos, realizados a
lo largo de dos afos, trata sobre
las expansiones politicas, imagi-
narias y simbdlicas asociadas a la
astronomia en nuestro contexto
y sus alcances como iconos de
los procesos de implementacion
tecnoldgica en el hiper acelerado
desarrollo politico y econémico
de Chile. También, interrogé las
motivaciones y cualidades de los
esfuerzos cientificos por estable-
cer estos confines territoriales

como uno de los puntos princi-
pales para intentar expandir los
limites de lo conocido.

biografia

Rodrigo Araya (Chile, 1983) es
un artista visual egresado de la
Universidad Catodlica de Chile. Su
trabajo muestra una notoria pre-
ocupacién por la interseccion de
disciplinas y medios, visible tanto
en investigaciones desarrolladas
en el contexto de las artes visuales
como en proyectos relacionados
al campo de la musica. Esta osci-
lacién constante entre disciplinas
y medios le ha permitido reforzar
la articulacién de una estética que
entrelaza elementos, motivado
por reflexiones basadas en una vi-
sidn que se resiste a la dispersion
de los medios y la especializacién
impuesta por la fragmentacién de
los desarrollos culturales. Simulta-
neamente, sus trabajos abordan
relaciones entre objetos, dibujos,
fotografias, esculturas y mdsica,
proponiendo un lenguaje centrado
en articular puentes entre distintos
campos de conocimiento e impul-

sado por investigaciones en torno




a los conceptos de hibridacion,
organizacion y sedimentacion. Por
esta razon, su interés radica en la
influencia de estos conceptos en
los modelos que determinan la
fragil articulacion entre la concien-
cia individual y la realidad de una
cultura. Sus Ultimas investigacio-
nes han abordado las expansiones
politicas, imaginarias y simbdlicas
asociadas a la astronomia en Chi-
le y, también, los efectos, faltas y
accidentes que se producen indi-
vidual y colectivamente en los pro-
cesos de implementacién tecnolé-
gica en este contexto.

The Indefinite Planetarium was

a visual and musical immersion
space that explored problems rel-
ative to observation. It specifically
explored discourses associated
to the fields of science and aes-
thetics. The exhibition was based
on the possibility of an aesthetic
exploration of the dark places of
perception -what remains be-
yond it in the act of observation,
the elements that affect and pos-

sibilitate it— with the intention of

understanding the psychic im-
plications that these spaces pro-
duce in individuals and in social
dynamics. This brief compilation
of works, carried out in the course
of two years, refered to the polit-
ical, imaginary and symbolic ex-
pansions associated to astronomy
within our context, and their range
as icons of the processes of tech-
nological implementation in the
hyper-accelerated political and
economic development of Chile.
It also questioned the motivations
and qualities of scientific efforts
to establish these territorial con-
finements as one of the principal
points in the attempt to expand
the boundaries of what it is known.

biography

Rodrigo Araya (Chile, 1983) is a
visual artist with an art degree
from the Pontifical Catholic Uni-
versity of Chile. His work shows
great concern for the intersection
of disciplines and mediums, visi-
ble both in his visual arts research
and his music projects. This con-
stant oscillation between mediums

and disciplines has enabled him

to reinforce the articulation of an
aesthetics that intertwines differ-
ent elements. He is motivated by
reflections based on a vision that
resists the dispersion of mediums
and the specialization imposed by
the fragmentation of cultural devel-
opments. Simultaneously, his works
approaches relations between ob-
jects, photographs, sculptures and
music, proposing, in this way, a
language that establishes links be-
tween different fields of knowledge
and development through research
into the concepts of hybridisation,
organization and sedimentation.
For this reason, his interest lies in
the influence of these concepts
on the models that determine the
fragile articulation between indi-
vidual awareness and the reality
of a culture. His latest research has
approached the political, imagi-
nary and symbolic expansions as-
sociated to astronomy in Chile and,
also, the individual and collective
effects, errors and accidents in this
specific implementation.
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coleccion FRAC Lorraine _
FRAC Lorraine collection

Efecto Coriolis: la fuerza del remolino
Coriolis Effect: The Force of the Whirlwind
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El FRAC —Fondo Regional de
Arte Contemporaneo de Lorrai-
ne— es, ademas de un fondo de
financiamiento, una coleccién vy
una sala de exhibicién. No es un
centro de arte, ni un museo, sino
un espacio vivo de didlogo, inter-
cambio y creaciéon. Su coleccién
interroga sobre los limites de la
politica patrimonial en las artes vi-
suales. Al optar en concreto por la
compra de performances y obras
protocolarias, es decir, que permi-
ten su montaje en base a instruc-
ciones, el FRAC intenta reivindicar
el exiguo espacio dejado a las
practicas efimeras. La particulari-
dad de la muestra Efecto Coriolis:
la fuerza del remolino fue el envio
de instrucciones para ser desarro-
lladas por artistas y colaboradores
locales. En 1835, Gaspard Gustave
Coriolis describié un efecto que
se manifiesta en todo cuerpo en
movimiento. Debido a la rotacién
de la Tierra, todo cuerpo se des-
via de su trayectoria rectilinea. Asi,
el efecto Coriolis explica el movi-
miento circular y la imposibilidad
de un movimiento en linea recta
en la Tierra. Literalmente, el efec-
to Coriolis explica el movimiento
de las masas de aire sobre la tierra,
la dindmica del giro del viento, la
fuerza de los remolinos y, metafé-
ricamente, obstruye el pensamien-
to lineal. De esta manera, pone en
evidencia la politica de la geogra-
fia. La exhibicién Efecto Coriolis:
la fuerza del remolino toma una
imagen de la naturaleza, el remo-

lino en estado de agitacion por el
viento, para desplazarla hacia el
arte contemporaneo. El remolino,
aplicado a la estética, propone
obras de arte como extensiones
abiertas, moviles y plurales.

Una de las acciones mas potentes
en torno a la nocién de autonomia
colectiva se presentd en el contex-
to del intercambio desarrollado
entre FRAC Lorraine y la 1T1BAM.
El envio de una serie de obras
descritas en un texto de instruc-
ciones, permitié generar un ejer-
cicio de construccién distribuido
de intervenciones en la Sala Chile,
dedicada a la incubacién de este
experimento. Esta acciéon permi-
tié que la bienal contara con una
serie de obras de alto nivel con-
ceptual, gracias a una estrategia
basada en la utilizaciéon de recur-
sos minimos para entrelazar temas
y sensaciones. Las instrucciones
enviadas desde Francia fueron
puestas en practica por artistas
chilenos, quienes, guiados por
Olivia Guasch, imprimieron en las
obras enviadas una forma de con-
crecién al borde de la apropiacion.
A partir de esta distribucién de la
autoria se complejizan los limites
de los derechos de autor.

Guasch rememora: “Desde el pri-
mer ingreso del equipo de monta-
je a la Sala Chile, la planificacién
y perseverancia formé parte del
ambiente de trabajo. Al encon-
trarnos frente a instrucciones y

algunas iméagenes que nos mos-
traban el camino a seguir, entendi-
mos que cada obra exigia un nivel
de precision, sutileza y constancia
importante. Todas requerian hallar
el gesto apropiado que la cons-
truiria, el cudl debiamos repetir
una y otra vez con mucha pacien-
cia. A pesar de tener instrucciones
de montaje bastante libres, éstas
demandaban lograr visualmente
conceptos complejos, por ejem-
plo: lo flotante, en una estructura
metalica de doce metros de Yona
Friedman, o lo abstracto, pero
definitivamente exacto, como la
representacion del algoritmo de
Vera Molnar. Por otra parte, bus-
camos materiales equivalentes
a los originales. En el caso de la
instalacion de Luis Camnitzer, con-
seguimos y elegimos los objetos
que constituyeron la obra. Una vez
inaugurada la muestra, caimos en
cuenta bastante sorprendidos de
que, justamente por haber estado
al tanto de cada detalle, nos ha-
biamos involucrado plenamente
con las obras y nos sentiamos - en
silencio - no solo parte del equipo
de produccidn, sino que de los ar-
tistas participantes en la 11BAM".

El camino propuesto fue coordina-
do por Olivia Guasch e implemen-
tado por Tarix Sepulveda, Victoria
Allende,
Claudio Israel, Claudia Gutiérrez y

Daniela Compagnon,

Daniela Sepulveda.



The FRAC - Regional Fund of
Contemporary Art— Lorraine is not
only a financing fund, but a col-
lection and an exhibition hall. It
is not an art center or a museum,
but a living space for dialogue, ex-
change and creation. Its collection
questions the limits of politics in
the visual arts heritage. By spe-
cifically choosing the purchase of
and
works, the FRAC tries to reclaim

performances instructional
the meagre space left to ephem-
eral practices. One of the partic-
ularities of the exhibition Coriolis
Effect: The Force of the Whirlwind
were the instructions sent to be
developed by local artists and col-
laborators. In 1835, Gustave Gas-
pard Coriolis described an effect
manifested in every moving body.
Due to the Earth’s rotation, every
body is diverted from its straight
path. Thus, the Coriolis effect
explains circular motion and the
impossibility of a rectilinear mo-
tion on Earth. Literally, the Corio-
lis effect explains the movement
of air masses over the earth, the
wind spin dynamics, the strength
of whirlwinds and, metaphorical-
ly, it obstructs linear thinking. In
this way, it evidences geographic
policies. The exhibition Coriolis
Effect: The Force of the Whirl-
wind takes an image of nature, the
swirling whirlwind, and displaces
it towards contemporary art. The
whirlwind applied to aesthetics
proposes artworks as open, mo-
bile and plural extensions.

One of the most powerful actions
around the notion of collective
autonomy was presented in the
exchange context developed
between FRAC Lorraine and the
11BAM. By sending a series of
works described on a text of in-
structions, it allowed to generate
distributed interventions exercises
at the Sala Chile, dedicated to the
incubation of these experiments.
This action allowed the biennial
to feature a series of high-level
conceptual works, through a strat-
egy based on the minimum use of
resources to weave themes and
feelings. The instructions sent from
France were put into practice by
Chilean artists, who leaded by Ol-
ivia Guasch, stamped on the works
a form of realization, bordering
appropriation. This distribution of
authorship leads to question the
limits of copyrights.

Guasch recalled: "From the first
moment the team entered to Sala
Chile, planning and perseverance
were part of the working envi-
ronment. When faced to the in-
structions and some pictures that
showed us how to develope the
works from the collection FRAC
Lorraine, we understood that each
project required an important level
of precision, subtlety and consis-
tency. All the appropriate gestures
were found to build something
that what we should repeat over
and over again with great patience.
On the one hand, despite having

quite free assembly instructions,
these complex concepts visually
demanding achieve, for example:
the floating metal structure of 12
meters by Yona Friedman, or the
abstract, but definitely accurate,
Vera Molnar algorithm. Moreover,
the issue of materiality was not
simple, because we should look
equivalent objects to the original,
and in the case of the Luis Cam-
nitzer long installation, get and
choose the items that compound
the work. The details and termina-
tions were very important for each
process in order to get a good final
result, which was a pretty engaging
challenge. Once the show opened,
we realized, otherwise quite sur-
prised that just by being aware of
every detail we had fully engaged
with the works. In silence, we were
not only members of the produc-
tion team, but of the artists that
participated on the 11BAM.

The development of this action
was coordinated by Olivia Guasch
and implemented by the artists
Tarix Sepulveda, Victoria Allende,
Daniela Compagnon, Claudio Is-
rael, Claudia Gutierrez and Danie-
la Sepulveda.
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promenade

(presque)
aléatoire

Vera Molnar
1998 - 1999, Francia

Instalacién; algoritmo, hilo negro,
clavos

Dimensiones variables

Coleccién FRAC Lorraine

Installation; algorithm, black thread,
nails
Variable dimensions

FRAC Lorraine Collection

#

Algoritmo, Erwin Steller, repeticion,
materialidad, espacialidad.
Algorithm, Erwin Steller, repetition,
materiality, spatiality.

www.veramolnar.com

Paseo (casi) aleatorio es el produc-
to de las Ultimas experimentacio-
nes de la artista durante la década
de los '90. La obra resulta de un
algoritmo creado por Vera Molnar
y programado por el matematico
y artista, Erwin Steller. Las formas
engendradas por esa figura mate-
matica son impresas y, luego, re-
producidas sobre la pared del es-
pacio de exposicion con la ayuda
de pequefos clavos y de un hilo
de algoddn negro. El papel como
soporte es, asi, dejado de lado a
beneficio de la instalacién. Las li-
neas, repetidas sin principio ni fin
en un friso, permiten jugar con la
percepcién del espacio y la super-
ficie del muro. Las féormulas mate-

maticas abstractas e inexorables

se encarnan en esta fragil y sensi-
ble materialidad de una linea que,
segln las palabra de la artista:
“camina jugueteando, deslizan-
dose, tanteando, en un solo pie,
avanzando, retrocediendo [...],
recomenzando y prosiguiendo sin

sentido una vez y otra vez".

biografia

Vera Molnar (Hungria, 1924) co-
menzd a desarrollar formas siste-
maticas de crear arte a una edad
muy temprana. En 1947, se gra-
dudé como Profesora de Historia
del Arte y Estética de la Acade-
mia de Bellas Artes de Budapest.
Como se puede ver en los bocetos
de Molnar desde 1946, sus dibujos
infantiles fueron reduciéndose a




formas geométricas elementales,
interés que permanece en su tra-
bajo actual. Después de graduar-
se, fue becada en la Villa Julia,
Roma. Luego, se trasladé a Paris,
donde ha continuado desarrollan-
do su trabajo desde entonces.

(Almost) Random Walk is the prod-
uct of the artist’s late experiments
during the 90s. The work is the
result of an algorithm created by
Vera Molnar and programed by
the artist and mathematician Erwin
Steller. The forms generated by
this mathematical figure are print-
ed and then reproduced on the
wall of the exhibition space with
the help of small nails and black

cotton threads. In this way, paper
as a medium is set aside in benefit
of the installation. The lines, re-
peated endlessly on a frieze, open
the possibility of playing with the
perception of space and the sur-
face of the wall. Abstract and inex-
orable mathematical formulas are
embedded in this fragile and sen-
sitive materiality of the line, which
according to the artist: “walks
playfully, sliding, groping for, on a
single foot, stepping forward and
back [...], starting again and con-
tinuing aimlessly once and again”.

biography
Vera Molnar (Hungary, 1924) be-
gan to develop systematic forms

of creating art at a very early age.

In 1947 she graduated as a Teach-
er of Fine Arts and Aesthetics from
the Budapest Academy of Fine
Arts. Since 1946, her children’s
drawings were reduced to elemen-
tary geometric forms, an interest
that she maintains until the pres-
ent day. After graduating, she won
a scholarship to go to Villa Julia in
Rome. She then moved to Paris,
where she has continued develop-
ing her work.

.L""i




north-south-east-
west

Angels Ribé
1973, Francia

Instalacion; brdjula, mapa de
Santiago
Coleccién FRAC Lorraine

Installation; compass, map of
Santiago
FRAC Lorraine Collection

#

Puntos cardinales, brijula, mapa,
ciudad.
Cardinal points, composs, map, city.

Creada en 1973, en la galeria
N.A.M.E. en Chicago, esta insta-
lacién constata la manera en que
es ordenada la ciudad segln los
cuatro puntos cardinales. Cada
extremidad de la sala fue marcada
con un punto cardinal. En el punto
central, donde se encuentran las
lineas que unen estos puntos, se
instala un mapa de la ciudad se-
gun la orientaciéon correspondien-
te. Encima de cada punto, una
brdjula corroboré la coincidencia
entre realidad y representacion.

biografia
Angels Ribé (Barcelona, 1943) es

una artista catalana, considerada
como una de las més relevantes
del arte conceptual de los afos
setenta. Con una fuerte presen-
cia internacional, ha expuesto o
colaborado junto a artistas como
Vito Acconci, Laurie Anderson,
Gordon Matta-Clark, Lawrence
Weiner, Hannah Wilke, Martha Wi-
Ison y Krzysztof Wodiczko, entre
muchos otros. Su trabajo, en un
inicio, fue creado con materiales
poco tradicionales como juegos
de agua y espuma. Ribé, progre-
sivamente, se dedicd a cuestionar
la obra de arte como material ar-

tistico, utilizando el espacio o el



propio cuerpo como entorno de
trabajo, investigaciéon o andlisis.
De esta manera, empezd a hacer
instalaciones y performances ca-
racterizadas por su contingencia,
remarcando el aspecto efimero de
la actuacion.

Created in 1973 in the N.AM.E.
Gallery in Chicago, this installation
shows how the city is organized
according to the four cardinal
points. Each corner of the rooms
was marked with a cardinal point.
At the central point, where we find

the lines that join these points to-

gether, there is a map of the city
with the corresponding orienta-
tion. On top of each point there
was a compass that corroborated
the coincidence between reality
and representation.

biography

Angels Ribé (Barcelona, 1943) is
a Catalan artist, considered to
be one of the most relevant fig-
ures of the conceptual arts of the
70s. With a strong international
presence, she has exhibited or
collaborated with artists like Vito
Acconci, Laurie Anderson, Gordon

Matta-Clark, Lawrence Weiner,

Hannah Wilke, Martha Wilson or
Krzysztof Wodiczko, among many
others. Her first works were created
with non traditional materials like
interactions between water and
foam. Ribé progressively began to
question the work of art as artistic
material, using the space or the
body itself as her work, research or
analytical environment. In this way,
she began to create installations
and performances characterised
by their contingency, underscoring
the ephemeral nature of acting.
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prototype
improvisé de
type “nuage’

I

Yona Friedman
2009, Francia

Instalacién
Dimensiones variables
Coleccién FRAC Lorraine

Installation
Variable dimensions
FRAC Lorraine Collection

#

Prototipo, instructivo, hazlo td mismo,
pueblo urbano, arquitectura.
Prototype, instructions, do it yourself,
urban settlement, architecture.

www.yonafriedman.nl

Los pueblos urbanos o poblacio-
nes, como entidades reducidas al
interior de las ciudades, se vuel-
ven el modelo por excelencia
sobre el cual Yona Friedman se
apoya para ilustrar su filosofia de
la pobreza. En 1958, crea el Grupo
de Estudios de Arquitectura Mévil
(GEAM), agrupacién que sugiere
un cambio en las costumbres de
los habitantes para modificar la
arquitectura al servicio de sus ne-
cesidades y deseos. La arquitec-
tura movil es el resultado de una
autoplanificacion por parte de los
usuarios, mientras la figura del ar-
quitecto queda relegada al rol de
consultor. Sin un halo autoritario,
Yona Friedman considera que la
improvisacién y la irregularidad
son intrinsecas a toda creacion.
Segln el artista, quien acepta lo
imprevisible y hace el proceso de
ganarse la vida trabajando desde
su corazon, es, sin duda, un artista
en potencia. En este trabajo, ac-

tualizado por el Centro de Arte

Contemporaneo de la Sinagoga
de Delme en 2009, las estructuras
del prototipo improvisado utilizan
materiales simples en su construc-
cién, en un montaje que cuenta
con el apoyo de realizadores loca-
les. Estas estructuras no son pre-
viamente dibujadas o planificadas,
ya que el instructivo solo explica
su modo de realizacién. Fueron
concebidas como viviendas habi-
tacionales, pero son vistas igual-
mente como obras de arte. Por
ser faciles de realizar, los mismos
espectadores pueden probarlas
en sus propias casas.

biografia

Yona Friedman (1923, Hungria)
ha participado en numerosas
bienales de arte, como Shanghai
y Venecia, y también en dOCU-
MENTA11, donde expuso dibujos
y modelos. En 1958, publicé el
manifiesto L'Architecture Mobile,
que constituye, a su vez, el do-

cumento fundacional del Grupo




de Estudios de Arquitectura Mé-
vil (GEAM). Desarrolla conceptos
espaciales urbanos como la ville
spatiale. Las ideas de estos mani-
fiestos fueron visionarias y adelan-
tadas a su época; las megaestruc-
turas sobre ciudades existentes,
en las cuales los ciudadanos po-
drian reconfigurar su vida futura
de manera flexible, ocuparon a
varias generaciones de arquitec-
tos y urbanistas. Conjuntamente
con lonel Schein, Walter Jonas,
entre otros, fundaron en 1965 el
Grupo Internacional de Arquitec-
tura Prospectiva (GIAP). Su traba-
jo abarca modelos urbanisticos,
textos teodricos, peliculas de ani-
macidn, entre otros.

Urban settlements or townships,
as reduced entities within inner
cities, become the model of excel-
lence from which Yona Friedman
beses to illustrate his philosophy
of poverty. The Group of Mobile

Architectural Studies (GEAM) is
the result of the users’ self-plan-
ning exercise, with the figure of
the architect being relegated to
that of a consultant. Without an
authoritarian halo, Yona Friedman
considers that improvisation and
irregularity are basic to all cre-
ation. According to the artist, the
one who accepts the unpredict-
able and makes a living working
with his heart is undoubtedly a
potential artist. This work, updat-
ed by the Centre of Contempo-
rary Arts of the Delme Synagogue
in 2009, shows structures of the
improvised prototype that use
simple construction materials and
has the support of local builders.
There are no preliminary drawings
or plans for these structures as the
manual gives nothing but building
instructions. They were conceived
as housing units but are also seen
as works of art. As they are easy to
make, the visitors can build them
in their own homes.

biography

Yona Friedman (1923, Hungary)
has participated in numerous bi-
ennials, like Shanghai and Ven-
ice, and also in dJOCUMENTA1T,
where he exhibited drawings and
models. In 1958, he published
the L'Architecture Mobile mani-
festo, which is the foundational
document of the Group of Mo-
bile Architectural Studies (GEAM)
where he develops urban spatial
concepts like the ville spatiale.
The idea of these manifestos was
visionary and avant-garde for the
time: megastructures over existing
cities, where the inhabitants could
configure their future lives flexibly,
involving various generations of
architects and urban planners. To-
gether with lonel Schein, Walter
Jonas, and others, they founded
in 1965 the International Group of
Prospective Architecture (GIAP).
Their
models, theoretical texts and ani-

work includes urbanistic

mation films, among others.
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dos lineas
paralelas

Luis Camnitzer
1976, Francia

Instalacién; escritura mural, objetos
encontrados

Dimensiones variables

Coleccién FRAC Lorraine

Installation; mural, writing, found
objects

Variable dimensions

FRAC Lorraine Collection

#

Lineas paralelas, virtualidad, realidad,
paisaje literario, paisaje plastico.
Desert, night, paranormal, space,
spatial observation.

Dos lineas paralelas fueron traza-
das de manera horizontal sobre
la pared. La primera fue trazada
encima de varios objetos encon-
trados, alineados uno al lado del
otro: hilos, cinta adhesiva, peda-
zos de cuerda, aficos de lapiz,
etc. La segunda, trazada por de-
bajo de la anterior, fue una linea
escrita a mano, donde se expli-
caba con detalle una sucesién de
férmulas lapidarias que podrian
servir como titulos alternativos o
autocomentarios del trabajo. Pue-
den ser interpretadas como notas
a pie de pagina o como la formali-
zacion de pensamientos en curso,
pero, sin duda, estos fragmentos
poético-filosoficos evocan el hori-
zonte, la frontera, la exclusion, la
trayectoria y la muerte. Son dos
lineas paralelas: una virtual y lite-
raria, otra real y plastica. Ambas

lineas compartieron un mismo es-
pacio y una misma esencia, pero
nunca se encontraron: las palabras
y las cosas.

biografia

Luis Camnitzer (Alemania, 1937)
es pintor, artista, critico, docen-
te y tedrico uruguayo nacido en
Alemania y residente en Estados
Unidos desde 1964. Es una figura
lider del conceptualismo latinoa-
mericano. Sus padres fueron re-
fugiados judios que huyeron, en
1939, de la Alemania nazi a Uru-
guay. Crecié en Montevideo, estu-
dié en la Escuela de Bellas Artes
de Uruguay y en la Academia de
Munich. Recibié la Beca Guggen-
heim en 1961 y 1982. Es profesor
emérito de la State University de

Nueva York. Su obra se encuentra
en el Tate Modern, MoMA y Mu-




seo del Barrio, con retrospectivas
en el Bronx (1991), Kunsthalle Kiel
(2003), Daros Museum (2010) y
Museo del Barrio (2011). Participd
en la Bienal de La Habana (1984,
1986 y 1991), Bienal de Venecia
(1988), Bienal del Whitney (2000),
dOCUMENTA11  (2002),
otros. Recibié el Premio Konex
Mercosur 2002.

entre

Two parallel lines were drawn hori-
zontally on a wall. The first one was
drawn on top of different found
objects, placed next to each oth-
er: threads, tape, pieces of string
pencil stubs, among others. The
second line was handwritten un-
derneath and gave detailed in-
structions for a succession of lapi-
dary formulae that could serve as
alternative titles or comments of

e —

the work. They can be interpret-
ed as footnotes or as the formal-
isations of thoughts in progress,
but there is no doubt whatsoev-
er that these poetic-philosophic
fragments evoke the horizon, the
frontier, the exclusion, and the tra-
jectory of death. These were twin
parallel lines: one virtual and lit-
erary; other real and plastic. Both
lines shared the same space and
essence, but words and things
never met.

biography

Luis Camnitzer (Germany, 1937) is
a Uruguayan painter, artist, crit-
ic teacher and theoretician born
in Germany and resident of the
United States since 1964. He is a
leading figure in the field of Latin
American conceptualism. His par-
ents were German Jews who flew

from Nazi Germany to Uruguay in
1939. He grew up in Montevideo,
and studied at the Montevideo
School of Fine Arts and the Munich
Academy. He was awarded a Gug-
genheim scholarship in 1961 and
1982. He is professor emeritus of
the State University of New York.
His work is part of the collections
of the Tate Modern and Museo
del Barrio and has been shown in
retrospectives at the Bronx (1991),
Kunsthalle Kiel (2003), Daros Mu-
seum (2010) and Museo del Bar-
rio (2011). He participated in the
Havana Biennial (1984, 1986 and
1991), the Venice Biennial (1988),
the Whitney Biennial (2000), dOC-
UMENTA11 (2002), among others.
He was awarded the Konex Mer-
cosur Prize in 2002.




portulan

Benoit Billotte
2013, Francia

Instalacién; dibujo con rotuladores
grises sobre pared

380cm x 610cm

Coleccién FRAC Lorraine

Installation; grey felt-tip pen on a
wall

380cm x 610cm

FRAC Lorraine Collection

#

Viaje, mapamundi, puntos cardinales,
cartografia, mapa, nautica, astronomia.
Voyage, world map, cardinal points,
cartography, map, navigation,
astronomy.

www.benoitbillotte.com

Inspirado en las antiguas cartas
nauticas del siglo XIV, llamadas
portulan, el artista, en esta inter-
vencién en grafito, redibuja un ma-
pamundi en el cual solamente las
zonas maritimas son entrecruzadas
por sus ejes. Portulan revisita las
convenciones cartogréficas para
dar con un mapa que invita a mo-
verse a la deriva. La ausencia de
escala hace perder los puntos de
referencia, abriendo el dibujo a po-
sibles lecturas que van desde la as-
tronomia a la red de informacion,
pasando por la técnica del hilado.

biografia
Benoit Billotte se gradué de la
Escuela de Arte de Metz y obtu-

vo un grado de postgrado de la
Alta Escuela de Arte y Disefio de
Ginebra. Billotte ha participado en
diversas muestras: durante el afio
2013 en la exposiciéon Una breve
historia de la linea en el Pompi-
dou-Metz; durante el 2011 en la
exposicion colectiva Gesto ser-
pentina y otras profecias en FRAC
Lorraine y la exposicién colectiva
dibujo / Final del dibujo en el Mu-
seo de Bellas Artes de Nancy; du-
rante el 2007 en el Salén de Mon-
trouge. En el 2013, obtuvo una
residencia en el Instituto Suizo de
Romay en el 2010, en el centro de
Saint Léger Art Parc Pougues-les-
Eaux. En su obra, frecuentemente

se desenvuelve como un topdgra-




fo que recoge los datos y recursos
de informacién que nos rodean.
Traducido a estadisticas, mapas,
planos, arquitecturas, pone de
manifiesto las diversas formas de
propaganda en las que operamos.
Hoy en dia, vive y trabaja en Gine-
bra, Suiza.

Inspired in ancient 14th century
navigation charts, named in the
same way as the work, the artist in
this graphite intervention redraws
a mapamundi in which only the
maritime zones are crossed by their
axles. Portulan reviews cartograph-
ic conventions to have a map that

encourages sailing adrift. The ab-

sence of a scale makes the viewer
loose its reference points, with the
drawing opening possible inter-
pretations that go from astronomy
to information networks, passing
through the act of weaving.

biography

Benoit Billotte graduated from the
Metz School of Art and then ob-
tained his postgraduate degree
from the Geneva University of Art
and Design. In 2013, Billotte took
part in the exhibition Una breve
historia de la linea at the Pompi-
dou-Metz; in 2011, in the collec-
tive exhibition Gesto serpentina
y otras profecias at FRAC Lorraine
and in the collective exhibition

dibujo / Final del dibujo at the
Museum of Fine Arts of Nancy; in
2007, he exhibited at the Salon
Montrouge. In 2013, he obtained
a residency at the Swiss Institute
in Rome and, in 2010, at the Saint
Léger Art Parc Pougues-les-Eaux
art centre. In his work, he often acts
as a topographer who records data
and the information resources that
surround us. Translated into statis-
tics, maps, plans and architectures,
he shows the different forms of
propaganda with which we oper-
ate. He works and lives in Geneva,
Switzerland.




starfield

Jordan Wolfson
2004, Francia

Audiovisual; cinta 16mm
&
Coleccién FRAC Lorraine

Audiovisua film; 16mm film
4
FRAC Lorraine Collection

#

Protector de pantalla, lineas paralelas,
infinito, eternidad, temporalidad,
espacialidad.

Screensaver, parallel lines, infinite,
eternity, temporality, spatiality.

www.jordanwolfson.org

En Starfield, Wolfson animé pun-
tos brillantes que viajan eterna-
mente contra un fondo oscuro.
La obra puede evocar visiones
del espacio exterior tomadas de
producciones de ciencia ficcidn,
donde la mirada de un viajero di-
vaga a través del espacio. Aun asi,
la animacién es meramente una
version del protector de pantalla
Starfield, muy popular en los afos
noventa. También, el film puede
ser considerado como posibles
representaciones del infinito y
la eternidad. Desde la ilusion de
perspectiva, las orbitas de las es-
trellas aparecen como lineas para-
lelas. Las lineas parecen converger
y, eventualmente, encontrarse en
la pelicula bidimensional. El axio-
ma matematico de las lineas pa-
ralelas intersectadas en el infinito,

se convierte aqui en un escenario

posible. El trabajo de Wolfson,
cominmente, desencadena ideas
de espacios infinitos, cambios en
el dominio del tiempo o poderes
y posibilidades ilimitadas. En sus
mundos visuales, estas opciones
casi parecen alcanzables; una ven-
tana a nuevas dimensiones parece
abrirse al observador.

biografia

Jordan Wolfson (Estados Unidos,
1980) realiza peliculas y videos
que combinan estrategias del
arte conceptual con un conteni-
do personal que frecuentemente
presenta una profunda emocio-
nalidad. Trabajando con tomas
directas, animacion, cinta y video
digital, ha producido un cuerpo
de obras psicolégicamente com-
plejas, en las cuales las imagenes
y el lenguaje experimentan repe-




ticiones y practicas oniricas. Sus
dramas tratan no sélo de nues-
tras ansiedades culturales, sino
también de nuestros mas intimos
miedos. Ademas de su trabajo ci-
nematografico, ha realizado insta-
laciones, performance, impresio-
nes y fotografias. Desde el 2009,
se ha enfocado en una serie de
ambiciosas animaciones que pue-
den ser consideradas como una
trilogia: Con Leche (2009), Ani-
mation Masks (2011) y Raspberry
Poser (2012).

In Starfield, Wolfson animated
bright spots that traveled eternal-
ly against a dark background. It
can evoke visions of outer space
taken from science fiction pro-
ductions, where the eyes of the

traveler ramble through space.

Despite this first impression, the
animation is merely a version of
the Starfield screensaver which
was very popular in the 90s.The
film can also be taken as possi-
ble representations of infinity
and eternity. From the illusion
of perspective, the orbits of the
stars appear as parallel lines.
The lines seem to converge
and eventually meet on the
two-dimensional film. The math-
ematical axiom of parallel lines
intersected at infinity becomes
a possible scenario. Wolfson's
work commonly unchains ideas
of infinite spaces, changes in
the domain of time or unlimit-
ed powers and possibilities. In
his visual worlds, these options
appear to be tangible. It seems
that there
opened to the observer.

is a new window

biography

Jordan Wolfson (USA, 1980) makes
films and videos that combine con-
ceptual art strategies with a per-
sonal content which is frequently
highly emotional. Working with
direct shots, animation, film and
digital video, he has produced a
corpus of psychologically com-
plex works in which images and
language experiment onirical rep-
etitions and practices. His dramas
not only approach our cultural anx-
ieties, but our most intimate fears
as well. In addition to his films, he
has produced installations, perfor-
mances, prints and photographs.
Since 2009, he has focused on a
series of ambitious animations
that can be taken as a trilogy: Con
Leche (2009), Animation Masks
(2011), and Raspberry Poser (2012).



mapa estelar
de metz

Neal Beggs
2006, Francia

Afiche

66cm x 99cm

Cortesia del artista para FRAC
Lorraine

Poster

66¢cm x 99cm

Courtesy of the artist for FRAC
Lorraine

#

Carta estelar, estrellas, Metz,
topografia, territorio, mapa,
astronomia, artes espaciales.
Star chart, stars, Metz, topography

territory, map, astronomy, spatial arts.

www.nealbeggs.com

Mapa estelar de Metz es un mapa
topogréfico realizado por Neal
Beggs a partir del plano de la
ciudad de Metz, reinterpretado
como el mapa del cielo. El mapa
de Beggs transcribe, de un modo
original y poético, un territorio
urbano despejado de las informa-
ciones utiles y de las referencias
de costumbre. Cubierto en su
integridad de negro con puntos
blancos, representa las “cumbres”
de esta ciudad. La obra desvia la

informacion para liberar el imagi-
nario usando la intercambiabilidad
vertical-horizontal y la confusién
entre cumbres y constelaciones.
Ofrece una vision por lo menos
inédita y astronémica de la nocién
de territorio.

biografia
Neal Beggs (Irlanda, 1959) vive y

trabaja en Chevru, Francia. Obtu-
vo un MFA del Glasgow School
of Art el afio 1998, luego de fi-



nalizar sus estudios de pregrado
en Sheffield Hallam. Su actividad
artistica se ve influenciada por la
practica de la escalada y el mon-
tafiismo. Ha realizado performan-
ces y exposiciones en Francia y el
Reino Unido.

Metz Starmap is a topograph-
ic map designed by Neal Beggs
based on the map of the city of
Metz, reinterpreted as a sky map.
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Beggs' map is an original and
poetic transcription of an urban
territory freed of its usual useful
information and references. It is
totally covered in black and white
spots that represent the summits
of the city. The work diverts infor-
mation to liberate imagery. Using
a vertical-horizontal interchange-
able scheme and the confusion
between summits and constella-
tions, this work offers a unique as-
tronomical notion of territory.

biography

Neal Beggs (Ireland, 1959) lives and
works in Chevru, France. He holds
a MFA from the Glasgow School
of Art in 1998, after finishing his
undergraduate studies at Sheffield
Hallam. He has done performances
and had held exhibitions in France
and the United Kingdom.
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wind

Joan Jonas
1968, Francia

Audiovisual; video monocanal b/n
(transferido desde cinta 16mm)
5'37"

Coleccién FRAC Lorraine

Audiovisual film; black and white
mono-channel video (transferred
from a 16mm film)

5'37"

FRAC Lorraine Collection

#

Viento, movimiento, espacialidad,
figura humana, paisaje.

Wind, motion, spatiality, human figure,
landscape.

Wind es el registro de una per-
formance realizada por la artista
en 1968. Situada entre campos y
una costa marina implacable, Joan
Jonas retraté a un grupo de acto-
res que se mueven por un paisaje
duro, azotado por el viento. La pe-
licula en blanco y negro, desigual,
silenciosa y en cdmara rapida evoca
los inicios del cine, mientras su con-
tenido la localiza en el intersticio de
recambio hacia el minimalismo a fi-
nales de los afios sesenta. Como en
Songdelay, otra temprana pelicula
de performances, Joan Jonas se
preocupd de quitar atencién al me-
dio para resaltar la figura humana y
sus movimientos como rituales en
el espacio. Sus ejecutantes apare-
cen luchando, una y otra vez, con
sus abrigos que revolotean, com-
batiendo las réfagas de un viento
que, aunque silencioso e invisible,
definié los contornos de esta obra.

biografia

Pionera del video y la performan-
ce, Joan Jonas (Estados Unidos,
1936) es una de los artistas mas
importantes surgidas entre los
ahos sesenta y setenta. Comen-
z6 su carrera como escultora y
en 1968 su interés se traslada
hacia un territorio de avanzada,
mezclando imagenes mediadas y
performances situadas en entor-
nos naturales y/o industriales. Ac-
tualmente, es profesora de cursos
de artes visuales en el Instituto
de Massachusetts de Tecnologia
(MIT), Estados Unidos. Entre sus
trabajos estan: Organic Honey’s
Visual Telepathy (1972), The Ju-
niper Tree (1976), Volcano Saga
(1985), Revolted by the Thought
of Known Places... (1992), Woman
in the Well (1996/2000), My New
Theater Series (1997-1999), Lines
in the Sand (2002), The Shape, The
Scent, The Feel of Things (2004).

Wind is a 1968 recorded perfor-
mance where the artist is situated
between fields and an implacable
marine coast. Joan Jonas portrayed
a group of actors as they move
through a harsh windblown land-
scape. The black and white, uneven,
silent, and fast-forward film evokes
early cinema while its content plac-
es it in the gap towards minimalism
at the end of the 60s. As in Songla-
dy, another early performance film,
Joan Jonas was concerned with
drawing attention away from the
medium in order to bring out the
human figure and its movements
like rituals in space. Her performers
appear struggling once and again
with their coats that flap against the
bursts of the wind, despite being
silent and invisible defined the con-
tours of this work.

biography

A pioneer of video and perfor-
mance, Joan Jonas (United States,
1936) is one of the most important
artists that emerged in the 60s
and 70s. She began her career
as a sculptress and in 1968 her
interest shifted to the avant-gar-
de, mixing media images and
performances in natural or indus-
trial environments. She currently
teaches visual arts courses at the
Massachusetts Institute of Tech-
nology (MIT), United States. Her
works include: Organic Honey’s
Visual Telepathy (1972), The Ju-
niper Tree (1976), Volcano Saga
(1985), Revolted by the Thought
of Known Places... (1992), Woman
in the Well (1996/2000), My New
Theater Series (1997-1999), Lines
in the Sand (2002), The Shape, The
Scent, The Feel of Things (2004),
among others.



desenlace

Ismail Bahri
2011, Francia

Audiovisual; video monocanal HD
g’
Coleccién FRAC Lorraine

Audiovisual film; HD monnochannel
a
FRAC Lorraine Collection

#

Espacialidad, figura humana, vacio,
paisaje.

Spatiality, human figure, vacuum,
landscape.

www.ismailbahri.lautre.net

Este video presenta el acto de atar
un hilo de coser negro de varios
metros ante un paisaje nevado.
El escrito es de una alta tenui-
dad, flotando entre el dibujo y el
volumen. El hilo negro corta el
area blanca en dos, dividiendo la
pantalla en un diptico. La cdmara
muestra el angulo inverso de un
cuerpo vestido de negro en una
relacién de simetria. El enfoque es
muy corto, de modo que la zona
de nitidez se centra en las fibras
rizadas que se mueven cerca del
lente de la camara. Al igual que el
hilo de alarma, que une la arafia
a su red, el enlace ajusta sondas
en el espacio vacio que separa la
silueta negra del visor. Se muestra
el movimiento de las manos en la
camara. Poco a poco, el cuerpo
entra en el campo de la imagen.
A medida que evoluciona, el video
llega a su fin: el plano del espacio
se vuelve mas profundo, la zona
se convierte en un paisaje blanco
y la linea se convierte en volumen.
La formacion del nudo se parece
a una operacién de envolvimien-
to, una herida por condensacién
de los espacios cruzados como si
al sostener el carrete se integrara
el espacio.

biografia
Bahri
Paris y en Tunez, su ciudad natal.

Ismail estudié Arte en
Su trabajo incorpora una gran
cantidad de referencias culturales
y estéticas, desarrollando
experimentos visuales tan sensibles
como exactos. Los resultados de
estos experimentos toman formas
que varian en su formato: dibujos,
videos, fotografias e instalaciones.
De los extrafos rituales inventados
por el artista, emerge un
cuestionamiento de los limites de

lo visible y de la percepcion misma.

This video presents the action of
tying a long black cotton thread
in front of a snowy landscape.
The writing is very tenuous, float-
ing between the drawing and the
volume. The black thread divides
the white area in two, dividing the
screen into a diptych. The cam-
era shows the inverse angle of a
dressed figure in a symmetrical re-
lationship. The focus is very short
so that the clear zone is centred
on the wavy fibres that move near
the camera lens. As is the case of
the alarm thread, which joins the
spider to its web, the link connects
the sounding lines in the vacuum
that separates the black outline
from the visor. Hand gestures are
shown on camera. Little by little,
the body enters the field of the
image. As it develops, the video
comes to an end: the spatial area
becomes deeper, the zone turns
into a white landscape and the line
becomes volume. The creation of
the knot looks like an enveloping
operation, a wound created by the
crossed spaces as if by holding the
roll the space was integrated.

biography

Ismail Bahri studied Art in Paris and
in Tunis, his birthplace. His work in-
corporates a large amount of cul-
tural and aesthetic references de-
veloping visual experiments that
are as sensitive as they are exact.
The results of these experiments
take shapes that have a variety of
formats: drawings, videos, pho-
tographs and installations. After
the strange rituals invented by the
artist, emerges questioning of the
limits of what is visible and of per-
ception itself.
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el lado de abajo,
arriba

Fiona Tan
2002, Francia

Audiovisual; video monocanal b/n,
sonido

2'04"

Coleccién FRAC Lorraine

Audiovisual film; black and white
mono-channel video, sound
2'04"

FRAC Lorraine Collection

#

Espacialidad, figura humana,
movimiento.
Spatiality, human figure, motion.

www.fionatan.nl

El lado de abajo, arriba es un video
donde formas indeterminadas apa-
recen en el espacio. Luego, siguen
unos segundos de espera en una
cadencia poética suave del sonido
y las imégenes se convierten en
sombras de personas marchando
por una calle. Algunos estan cami-
nando lentamente, otros corriendo
o andando en bicicleta. Al igual
que en la caverna de Platén, sélo
se ven las sombras.

biografia

Fiona Tan (Indonesia, 1966) se for-
mé en Hamburgo y Amsterdam.
Trabaja principalmente con medios
de comunicacién basados en la fo-
tografia. Es reconocida por sus ins-
talaciones de video, desde donde
ha disefiado habilmente una explo-
racion de la memoria, el tiempo, la
historia y el papel de lo visual. Ha
realizado exposiciones individuales
en galerias y museos de todo el
mundo, incluyendo el MCA Chica-
go, Fundacién De Pont, Vancouver
Art Gallery, Galeria Sackler y Kuns-
thaus Aargau. Su trabajo es parte
de numerosas colecciones publicas
y privadas internacionales como la
Tate Modern en Londres, Stedelijk
Museum en Amsterdam, Neue Na-
tionalgalerie en Berlin, Schaulager
en Basilea, New Museum en Nueva
York y Centre Georges Pompidou
en Paris.

Downside Up is a video where
indeterminate forms appear in
space, followed by a couple of
minutes in which soft and poet-
ic sounds are played and imag-
es become shadows of people
marching along a street. Some
walk slowly, others run or ride bicy-
cles. As in Plato’s cave, nothing but
shadows is seen.

biography

Fiona Tan (Indonesia, 1966) stud-
ied in Hamburg and Amsterdam.
She works principally with com-
munication mediums based on
photography. She is well-known
for her video installations from
which she has skillfully designed
explorations into memory, time,
history and the role of visuality.
She has hold individual exhibi-
tions in various museums and
galleries throughout the world
including the Chicago MCA, De
Pont Foundation, Vancouver Art
Gallery, Sackler Gallery and Kuns-
thaus Aargau. Her work is part of
numerous private and internation-
al collections like the Tate Modern
in London, Stedelijk Museum in
Amsterdam, Neue Nationalgalerie
in Berlin, Schlaulagr in Basel, New
Museum in New York and Centre
Georges Pompidou in Paris.



(sin titulo (mesa,
luz, hoja de

papel))

Marie Cool
Fabio Balducci
2007, Francia - ltalia

Audiovisual; video monocanal
2'56"
Coleccién FRAC Lorraine

Audiovisual film; mono-channel
video

2'56"

FRAC Lorraine Collection

#

Luz, movimiento, transformacién,
creacion, materialidad, espacialidad.
Light, motion, transformation, creation,
materiality, spaciality.

La pelicula muestra la mano de Ma-
rie Cool junto a una hoja de papel
sobre una mesa, atravesada por un
largo rayo de sol. Cuando el papel
penetra la zona iluminada, éste
desaparece con el contacto de la
luz y la imagen se va a blanco. Los
artistas proponen una lectura del
espacio-tiempo del arte: el tiempo
de transformacién de la materia y
el lugar mismo de la forma, donde
la vision se realiza sobre un soporte
material elemental. El papel blan-
co, como encuentro elemental con
otra materialidad, es el comienzo
mismo de la creacion.

biografia

Marie Cool (Francia, 1961) y Fabio
Balducci (Italia, 1964) trabajan jun-
tos en Francia. Sus muestras indivi-
duales se han exhibido en lugares
como: Site Gallery, Sheffield (2008);
La Maison Rouge, Paris; Attitudes,
Génova (2008); The South London
Gallery, Inglaterra (2009); CAC Bré-
tigny, Francia (2010); Villa Medici,
Roma (2011); La Synagogue de
Delme Art Center, Delme (2013);
FRAC Lorraine, Metz (2013); Le
(2012-2013).
También, su trabajo formé parte

Consortium, Dijon

de la seleccién de las muestras co-
lectivas: On Line: Drawing through
the Twentieth Century, curada por
Connie Butler y Catherine de Ze-
gher, en MoMA, New York (2010);
The Living Currency, curada por
Pierre Bal-Blanc, en la Bienal de
Berlin (2010); La cavalerie en CAN,
Neuchatel (2013). Su trabajo ha
sido afnadido recientemente en
las colecciones del MoMa New
York, Centre Georges Pompidou,
Frac fle-de-France, FRAC Lorraine
y Fundacién Vehbi Kog, Estambul.
Los artistas se basan menos en la
tradicion del arte performativo que
en la escultura, la pintura y el dibu-
jo. Sus acciones se componen de
un inventario simple con gestos re-
ductivos, iniciados por las propor-
ciones fisicas de materiales ordina-
rios como cuerda, papel o pedazos
de cinta adhesiva.

The film shows Marie Cool's hand
next to a sheet of paper on a table
crossed by a long ray of sunlight.
When the paper enters the illu-
minated area, it disappears by its
contact with light and the image
turns blank. The artists propose a
reading of space-time in art: the
time in which matter is transformed
and the specific place of the form,
where vision operates through an
elementary material medium. The
sheet of white paper, as the ele-
mentary encounter with another
material, is the very beginning of
creation.

biography

Marie Cool (France, 1961) and Fa-
bio Balducci (Italy, 1964) work to-
gether in France. They have held
individual shows at: Site Gallery,
Sheffield (2008); La Maison Rouge,
Paris; Attitudes, Geneva (2008);
The South London Gallery, En-
gland (2009); CAC Brétigny, France
(2010); Villa Medici, Rome (2011);
La Synagogue de Delme Art Cen-
ter, Delme (2013); FRAC Lorraine,
Metz (2013); Le Consortium, Dijon
(2012-2013). Their work was also
part of the group shows: On Line:
Drawing through the Twentieth
Century, curated by Connie But-
ler and Catherine de Zegher, at
the MoMa, New York (2010); The
Living Currency, curated by Pierre
Bal-Blanc, at the Berlin Biennale
(2010); La cavalerie exhibition
at CAN, Neuchatel (2013). Their
work was recently added to the
following collections: MoMa New
York, Centre Georges Pompidou,
Frac lle-de-France, and Vehbi Koc
Foundation, Estambul. The artists
are based less on the tradition of
performance art than on sculpture,
painting and drawing. Their ac-
tions consist of a simple inventory
with reductive gestures, triggered
by the physical proportions of ev-
eryday materials like rope, paper
or pieces of tape.
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A es mas caliente
que B

Edith Dekyndt
2005, Francia

Audiovisual; video monocanal color
9
Coleccién FRAC Lorraine

Audiovisual film; colour mono-
channel video

o

FRAC Lorraine Collection

#

Movimiento, transformacion,
materialidad, practicas de laboratorio,
Stimmung.

Motion, transformation, materiality,
laboratory practices, Stimmung.

www.edithdekyndt.be

A es mas caliente que B es un vi-
deo que muestra la disolucién de
una gota de tinta en un cubo de
hielo, que se va derritiendo en
los dedos de la artista. El titulo
asume el estatuto de una férmu-
la matematica, que contrasta con
el esplendor del movimiento ar-
monioso del liquido coloreado.
Las lineas arabescas son una fun-
cién de la temperatura del agua:
cuando se encuentra fria, la tinta
se propaga muy lentamente, man-
teniendo una forma compacta;
cuando se entibia, la tinta se de-
rrama mas rapido. Nuestra mira-
da sigue los giros y piruetas de
las formas espirales, que parecen
ser la expresion mas simple del
claroscuro y que alcanzan su cli-
max al disolverse. Asombrados
por tanta belleza, nuestros ojos
se pierden en los detalles de las
curvas sensuales, mientras nuestra
atencién se aquieta atraida por el

esplendor del movimiento. Obe-

deciendo a la dindmica encarna-
da por las practicas cientificas de
observacion, el trabajo desarrolla
una mirada atenta al mundo fisico.
El punto cllmine recae en el con-
cepto de Stimmung —concepto
aleman estudiado por numerosas
disciplinas como la filosofia y la
estética—, que puede ser tradu-
cido como una expresién de la
unidad armoniosa y la sensacién
de plenitud experimentada en la
observacién de un paisaje, siendo
éstas tan potentes como para en-
gendrar el deseo de ser absorbido
por el paisaje, de volverse uno con
el paisaje.

biografia

Edith Dekyndt (Bélgica, 1960) vive
y trabaja en Bélgica. Su interés ra-
dica en los cambios de estado de
la materia, demostrando las leyes
fisicas sin la necesidad de calculos
matematicos. Da rienda suelta a su
curiosidad por los movimientos de




los liquidos y el aire, entendidos
como generadores de figuras. Asi,
como observa Francois Mauriac, el
polvo no es lo mismo que la nada.
La artista elabora desde esta pers-
pectiva una percepcién de la rea-
lidad en perpetuo movimiento. La
busqueda de la movilidad denota
un interés por la distincion entre lo
visible y lo invisible, revelada por
la inmediatez de las cualidades
sensibles de la materia. En su afan
de experimentacion, propone si-
tuaciones capaces de capturar la
intuicion del instante.

A is hotter than B is a video that
shows how a drop of ink dissolves
in an ice cube which melts in the
artist's hands. The title assumes the
statute of a mathematical formula
which contrasts with the splendour
of the harmonious motion of the
coloured liquid. The arabesque
lines are a function of the tempera-

ture of the water: when it is cold,
the ink spreads very slowly keep-
ing a compact shape; when it gets
warmer, the ink spreads quicker.
Our eyes follow the movements
and pirouettes of the spiral shapes
that are apparently the simplest
possible expression of chiaroscu-
ro and which reach their climax as
they dissolve. Astonished by such
beauty, our eyes lose themselves in
the nuances of the sensual curves,
while our attention is subdued by
the splendour of motion. Follow-
ing the dynamics of the scientific
practice of observation, the work
gives a close look to the physical
world. The culminating point is
based on the concept of Stim-
mung, —a German concept stud-
ied by many disciplines, including
philosophy and aesthetics— which
can be translated to an expression
of harmonious unity and a sense
of plenitude felt when observing

a landscape and which is strong

enough for the observer to wish to
be absorbed by the landscape, to
become one with the landscape.

biography

Edith Dekyndt (Belgium, 1960)
lives and works in Belgium. Her
main interest lies in the changes
in the state of matter showing the
laws of physics without the need of
mathematical calculations. She fo-
cuses her curiosity on the motion
of liquids and air as generators
of figures. And, as Francois Mau-
riac said, dust is not the same as
nothing. From this perspective,
the artist works with a perception
of reality in perpetual motion. This
search for mobility shows an inter-
est in the difference between what
is visible and invisible, revealed
by the immediacy of the sensitive
qualities of matter. In her concern
for experimentation, she proposes
situations capable of capturing the
feeling of the instant.
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circulo de tiza
sobre el suelo

lan Wilson
1968, Francia

Escultura; tiza

183cm (didmetro)
Coleccién 49 Nord 6 Est
FRAC Lorraine

Sculpture; chalk

183cm (diameter)
Collection 49 Nord 6 Est
FRAC Lorraine

#

Circulo, inmutabilidad, eternidad,
tiempo presente, autonomia.
Circle, immutability, eternity, the
present, autonomy.

El circulo de tiza sobre el suelo a
la entrada del museo simbolizé el
aquiy el ahora. La escultura efime-
ra regald a los visitantes la posibi-
lidad de detenerse en el tiempo
presente, transportandolos a una
realidad inmutable y a una repe-
ticién eterna. La idea del tiempo
ciclico fue reforzada por la figura
emblematica del circulo que evo-

ca la perfeccion, los ciclos natura-
les y el infinito.

biografia

lan Wilson no evita el radicalismo
en su trabajo, desafiando cada va-
lor del conocimiento estético e in-
tentando derribar la idea de la obra
de arte como producto objetual.

Ademas, sus objetos artisticos limi-



tan con lo inmaterial. Esta carencia
lo lleva a proponer la comunicacién
oral como una forma de arte.

A chalk circle on the ground at the
entrance of the museum symbol-
ized the here and now. This ephem-
eral sculpture gave the visitors the
possibility to step away from our

current present, taking them to an
immutable reality and an eternal
repetition. The idea of cyclic time
is reinforced by the emblematic fig-
ure of the circle that evokes perfec-
tion, natural cycles and infinity.

biography
lan Wilson does not avoid radi-
calism in his work by challenging

each value of aesthetic knowledge
and trying to demolish the idea of
a work of art as a conceptual prod-
uct. Furthermore, Wilson's artistic
objects limit with immateriality.
This shortcomings moves him to
propose oral communication as
an art form.




eterna busqueda
del tiempo #2

Marco Godinho
2013, Francia

Performance; lapiz grafito sobre
pared

Dimensiones variables

Cortesia del artista para FRAC
Lorraine

Performance; lead pencil on wall
Variable dimensions

Courtesy of the artist for FRAC
Lorraine

#

Circulo, dibujo, hipnotismo, trance,
temporalidad.

Circle, drawing, hypnotism, trance
temporalitys.

www.marcogodinho.com

Se dibujaron en la pared movi-
mientos circulares hasta el agota-
miento de la mina del lapiz. Lue-
go, con otro lapiz, se empezd otro
dibujo a su lado, una y otra vez.
La obra consistié en la performan-
ce realizada en publico y el dibujo
que quedd en la pared durante el
transcurso de la 1T1BAM.

biografia

Marco Godinho (Portugal, 1978)
reside entre Paris y Luxemburgo.
Su interés radica en la subjetividad

de la percepciéon del tiempo vy el

espacio, a través de la exploracién
de nociones como el deambular,
el exilio, la experiencia, la me-
moria y el tiempo vivido. Desde
el ano 2000 al 2005, estudié en:
Ecole nationale supérieure d’art
de Nancy, Francia; Ecole cantona-
le d'art de Lausanne, Suiza; Kuns-
takademie Diisseldorf, Alemania.
Entre el 2005 y el 2006, termind
sus estudios de postgrado en el
Atelier de Recherche
Typographique, Desde
el 2006, ha realizado varias expo-

National
Francia.

siciones individuales en: Forum



d'art contemporain, Luxemburgo
(2013); Aschaffen-
burg, Alemania (2012); Espace
pour l'art, Arles (2012); Museo
de la Fotografia, Montréal (2011);
Instituto de Camdes, Luxemburgo
(2008, 2011).

Kunstverein

The artist drew circles on the wall
until the lead pencil was finished.
He then began with other pencils
and another drawing next to the
last. The work consisted in a public

performance and also the draw-

ings that remained on the wall for
the duration of the T1BAM.

biography

Marco Godinho (Portugal, 1978)
lives between Paris and Luxem-
bourg. His main interest lies in the
subjectivity of the perception of
time and space through notions
such as roaming, exile, experi-
ence and memory. Between 2000
and 2005 he studied at the Ecole
Nationale Supérieure d'art de
Nancy, France; Ecole cantonale
d'art de Lausanne, Switzerland;

Kunstakademie Dusseldorf, Ger-
many. Between 2005 and 2006 he
finished his postgraduate stud-
ies at the Atelier National de Re-
cherche Typographique, France.
Since 2006, he has held various
individual exhibitions at Forum
d'art contemporain, Luxembourg
(2013); Kunstverein Aschaffenburg,
Germany (2012), Espace pour l'art,
Arles (2012); Museum of Photogra-
phy, Montréal (2011); Camdes Insti-
tute, Luxembourg (2008, 2011).




Carmen /
Shakespeare

Olga Mesa y
Francisco Ruiz de

Infante
2013 - 2015, Espaha

Performance
30’ - 40’
Coleccién FRAC Lorraine

Performance
30 - 40’
FRAC Lorraine Collection

www.olgamesa.eu
www.ruizdeinfante.org

Carmen / Shakespeare es fruto del
didlogo y la confrontacion de dos
personas que desean establecer
un mestizaje audaz en diferentes
territorios artisticos, para com-
poner un objeto “prismatico ilu-
minado por varias luces” y otro
“multiple generador de historias”.
¢Se trata de una épera contempo-
rdnea? La sonoridad, evocadora
de los Sonetos de Shakespeare y
la de la dpera de Bizet, es el punto
de partida para la puesta en esce-
na de algunas relaciones (intimas
y sociales) en un mundo atrapado
por la angustia de un futuro incier-
to. Una gran parte del trabajo se
concentra en aspectos visuales y
sonoros provocados por las rela-
ciones complejas entre seres (pre-
sentes y ausentes) y la concretiza-
cién de la imagen de sus cuerpos.

Todo esto, gracias a algunos dis-
positivos tecnoldgicos contempo-
raneos que abren nuevas posibi-
lidades a las relaciones humanas,
pero que generan, también, filtros
peligrosos. En el tiempo de crea-
cién, que se prolongard durante
tres afos, apareceran diferentes

formatos, tiempos y publicos: una

serie de videos, instalaciones plas-
ticas, intervenciones en Internet,
un ciclo de conferencias performa-
tivas, talleres, una serie de formas
coreogréaficas repensadas para
espacios especificos (Los actos)
y una pieza escénica que reunira
los principales elementos del viaje

creativo (La obertura).

biografia

Olga Mesa es coredgrafa y artista
visual. En su obra, busca agudizar
la conciencia a través del cuestio-
namiento constante de los acon-
tecimientos y las acciones del
cuerpo, cuya presencia se estudia
como un fabricante del espacio y
un elemento de memoria. Busca
captar la percepcion del cuerpo a
través de los ojos y amplificar sus
sensaciones y acciones mas inme-
diatas por medio de la aplicacién
experimental del concepto de
corps opérateur.

Francisco Ruiz de Infante es un
artista perteneciente a una ge-
neracién cuya sensibilidad se en-
cuentra marcada por el encuentro
y la confrontacién de las maquinas
audiovisuales con materiales sim-




ples y cotidianos. Hace malabares
usando mecanismos de alta tecno-
logia y artefactos de emergencia.
Le interesa reconstruir cémo fun-
ciona la memoria cuando es ali-
mentada por garabatos llenos de
errores informaticos o secuencias
de imagenes que estan empezan-
do constantemente. Su obra cues-
tiona algunos estados efimeros
(presente, pasado, futuro), zonas
inestables, paradojas, falsas dua-
lidades (realidad-imaginacién) y
algunos otros aceleradores mas
complejos del inconsciente, que
incluyen, por supuesto, el cuerpo.

Carmen / Shakespeare is the result
of the dialogue and confrontation
between two people who wish to
establish a daring blend of differ-
ent artistic territories to compose
a "“prismatic object illuminated
by various lights” and a “multi-
ple story generating object”. Is
this a contemporary opera? The
sounds, which are evocative of
Shakespeare’s Sonnets and of Bi-
zet's opera, are the starting point
for the staging of certain (intimate

and social) relationships in a world

trapped by the anxiety created by
an uncertain future.

A large part of this work concen-
trates on the visual and sound ef-
fects generated by the complex
relations between beings (present
and absent) and the concretiza-
tion of the image of their bodies.
All this is obtained through some
contemporary technological de-
vices that open new possibilities
for human relationships, but also
generate dangerous filters. In the
time of the work’s development,
which will take three years, the
artists will view the appearance
of different formats and public
instances: a series of videos, plas-
tic installations, Internet inter-
ventions, a cycle of performative
lectures, workshops, a series of
choreographic forms redesigned
for specific venues (The Acts) and
a scenic piece that will bring to-
gether the principal elements of
this creative voyage (La Overture).

biography

Olga Mesa is a choreographer
and visual artist who aims to en-
hance awareness through a con-

stant questioning of bodily events
and actions, which presence is
studied as if by a manufacturer of
space and an element of memory.
She wants to capture the percep-
tion of the body through the eyes
and amplify its most immediate
sensations and actions through
the experimental application of
corps opérateur.

Francisco Ruiz de Infante is an
artist who belongs to a generation
whose sensitivity is marked by
the meeting and confrontation of
audio visual machines made with
simple and everyday materials.
He juggles with high technology
and
devices. Is interested in rebuilding

mechanisms emergency
the way in which memory works
when it is filled by nonsense,
informatic errors or sequences of
images in loop. His work questions
(past,
unstable

some ephemeral states

present and future),
states, paradoxes, false dualities
other

(reality-imagination)  and

more complex accelerators of
the unconscious, which of course

include the body.
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duchesses

Francois Chaignaud
y Marie-Caroline
Hominal

2009, Francia

Performance
35’
Coleccién FRAC Lorraine

Performance
35’
FRAC Lorraine Collection

Entre el éxtasis arido, la medita-
cién y la hipnosis radiante cruel,
Duchesses explora una danza im-
probable, soberana y presa del
juego mas antiguo de la humani-
dad. El ula ula, simbolo de la libe-
racion sexual, se convierte para la
duquesa en un dispositivo coreo-
grafico, instantdneo y constante,
sin pasado ni futuro, un vehiculo
de dos ruedas universal.

biografia

Francois Chaignaud egresé del
Conservatoire National Supérieur
de Musique et de Danse (CNSM),
Paris (2002). Desde entonces, este
bailarin ha colaborado con va-
rios coredgrafos, entre ellos Boris
Charmatz, Emmanuelle Huynh, Gi-
lles Jobin, Tiago Guedes, Alain Bu-

ffard y Dominique Brun. También

ha colaborado con la artista Marie
Caroline Hominal, el modelo fran-
cés Benjamin Dukhan, el artista de
cabaret Jerome Marin, la legenda-
ria transformista americana Rumi
Missabu del grupo The Cockettes
y la coredgrafa Cecilia Bengolea.

Marie-Caroline Hominal estudié
danza en la Schweizerische Ballett-
berufschule, Zurich y en el Rambert
School of Ballet and Contempo-
rary Dance, Londres. Sus trabajos
coreogréficos, en su mayoria solos
o duetos, son: el triptico Fly Girl
(2008), Yaksu Exit Number 2 (2010),
Voice Over(2011), BAT (2012). Tam-
bién colabora en forma regular con
artistas como Francois Chaignaud
(Duchesses, 2009), Clive Jenkins
(Opus 69, 2009), Kim Boninsegni
(4 Strobs, Some Wax, Screwed Up

Crédito Martin Kaluen
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Timeline, Glitter, Two Voices, One
Dance, All in One, 2010) y recien-
temente con su hermano, el artista
visual David Hominal, en la perfor-
mance Two Birds at Swim, at Birds
Two Swim, at Two Birds Swim, 2012.
Con el nombre de MCH, ha produ-
cido videos que han sido exhibidos
en numerosos festivales de Europa
y Estados Unidos.

Between the arid ecstasy, meditation
and radiantly cruel hypnosis, Duch-
esses explores an improbable, sov-
ereign dance which represents the
oldest game of humanity. The hula
hula, symbol of sexual liberation,
becomes for the duchess an instant
and constant choreographic device
that lacks both a past and a future-a
universal two wheeled vehicle.

biography
Francois Chaignaud graduated
from the Conservatoire Nation-
al Supérieur de Musique et de
Danse (CNSM), Paris (2002). Since
then he has collaborated as a
dancer with various choreogra-
phers such as Boris Chamartz,
Emmanuelle Huynh, Gilles Jobin,
Tiago Guedes, Alain Buffard and
Dominique Brun. He has also
collaborated with the artist Marie
Caroline Hominal, french model
Benjamin Dukhan, cabaret artist
Jérdbme Marin, American legend-
ary drag queen Rumi Missabu
from The Cockettes and choreog-

rapher Cecilia Bengolea.

Marie-Caroline Hominal received

a dance training at Schweizeri-
Ballettberufschule,

sche Zlrich

and Rambert School of Ballet and
Contemporary Dance, London. Her
choreographic works, mainly solos
and duos, are: the tryptique Fly Girl
(2008), Yaksu Exit Number 9 (2010),
Voice Over (2011); BAT (2012). Be-
sides, she regularly collaborates
with other artists like Francois
Chaignaud  (Duchesses,  2009),
Clive Jenkins (Opus 69, 2009), Kim
Boninsegni (4 Strobs, Some Wax,
Screwed Up Timeline, Glitter, Two
Voices, One Dance, All in One,
2010) and recently with her broth-
er, the visual artist David Hominal,
for the performance Two Birds at
Swim, at Birds Two Swim, at Two
Birds Swim, 2012. Under the name
MCH, she has made videos that
were shown in numerous festivals
in Europe and the United States.
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podcast:
traducciones
radiales

Millaray Lobos
2013, Chile - Francia

Performance; podcast, sistema de
audio, actor

50’

Coleccién FRAC Lorraine

Performance podcast, audio system,
actor

50’

FRAC Lorraine Collection

#

Traduccidn, transmisidn, resonancia
emocional, circulacién, radio, teatro,
medios de comunicacion.
Translation, broadcast, emotional
resonance, circulation, radio, theatre,
communications media.

Esta primera tentativa del dispo-
sitivo Podcast: traducciones ra-
diales, tomd el contenido de un
capitulo de la serie El lazo que
nos une a los otros de la emisién
Sobre las espaldas de Darwin, del
investigador francés Jean Claude
Ameisen. Fue la puerta de entrada
a una exploracion teatral en curso,
que propone traducir y transmitir
en directo contenidos de emisio-
nes radiales de la programacion
de la radio publica francesa, Ra-
dio France, como conferencias de
ciencia y filosofia. La preocupa-
cién subyacente a esta investiga-
cién es la de traer a la presencia
lo ausente, dando posibilidades
de existencia a lo invisible, hacien-
do circular saberes y experiencias
en forma colaborativa, y haciendo

plural lo singular y viceversa.

El proyecto es apoyado por el
programa Transarte del Instituto
Chileno Francés de Cultura. Un
especial agradecimiento al ama-
ble apoyo y autorizacién del Sr.
Jean Claude Ameisen.

biografia

Millaray Lobos es actriz titulada en
la Universidad de Chile. Becada
en Francia, integra el Conservato-
rio Nacional de Paris. Trabaja jun-
to a directores como Eric Lacasca-
de, Galin Stoev, Jacques Nichet,
Alfredo Castro y Alexandra Von
Hummel, entre otros, en Chile,
Francia y otros lugares de Europa.
Trabaja como docente y colabora-
dora artistica del Centro de Inves-
tigacién Teatro la Memoria y de la
Universidad Mayor. Cred la Aca-
demia Némade para la circulacién




y traduccién de practicas e inves-
tigaciones desde y hacia el teatro.
Ha colaborado en publicaciones
teatrales francesas y forma par-
te del consejo artistico del actual
director de la escuela del Théatre
National de Bretagne.

This first attempt of the Podcast,
Radio Translations took a chapter
of the series The Link that Joins
Us to Others, which is part of On
Darwin’s Shoulders by the French
researcher Jean Claude Ameisen.
It was the entrance door of an on-
going theatrical research, which
proposes the direct translation and
transmission of scripts broadcast-
ed by the public French radio, Ra-
dio France, as lectures on science

and philosophy. The underlying

concern of this piece of research
is to bring forward what is absent,
making possible the existence of
the invisible through the collab-
orative circulation of knowledge
and experiences, turning the sin-
gular into plural and vice versa.
This project was made with the
support of the Transarte pro-
gramme of the Chilean French
Cultural Institute. Special thanks
to the kind help and authorization
of Mr. Jean Claude Ameisen.

biography

Millaray Lobos is an actress grad-
uated from the University of Chile.
She was awarded a scholarship in
France and is currently a mem-
ber of the Paris Superior Nation-
al Conservatory. She has worked
with directors like Eric Lacascade,

Galin Stoev, Jacques Nichet, Al-
fredo Castro and Alexandra Von
Hummel, among others, in Chile,
France and other European coun-
tries. She is a teacher and collabo-
rator of the Teatro la Memoria and
of Universidad Mayor. She created
the Academia Ndémade for the
circulation and translation of prac-
tical works and pieces of research
from and towards theatre. She has
collaborated with French theatre
publications and is a member of
the artistic council of the current
director of the Theatre Nationale
de Bretagne Drama School.
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intime et
personnel

Esther Ferrer
1937, Epafa

Performance

Intérpretes: Amilcar Borges /
Ebana Garin / Camila Karl / Sergio
Gilabert / Tomas Henriquez

35’

Coleccién FRAC Lorraine
Departamento de Danza de la
Facultad de Artes de la Universidad
de Chile y Nucleo de Investigaciéon
y Creacién Escénica: proyecto
Cuerpo Indisciplinado

Performance

Performers: Amilcar Borges / Ebana
Garin / Camila Karl / Sergio Gilabert
/ Tomés Henriquez

35

FRAC Lorraine Collection

Dance Department of the Arts
Faculty, University of Chile and
Core Research and Scenic Creation:
Undisciplined Corps project

Intime et personnel (intimo vy
personal) es una de las primeras
actuaciones de Esther Ferrer, una
artista vasco espanola y miembro
histérico del grupo ZAJ (conside-
rado como la rama espafnola de
Fluxus).

Como a menudo con esta artista,
el sistema propuesto es extrema-
damente simple, generoso y libre-

mente interpretable.

La idea es medir un cuerpo (el de
alguien mas) con una cinta métrica,
marcando los lugares de medicion
con un ndmero, un punto o una
nota, que luego pueden ser leidos
a voluntad en voz alta, interpreta-
dos, marcados en el suelo o en una
tabla, etc. interpretado, marcados
en el suelo o en una tabla, etc.

Al final de la representacion, el
cuerpo posiblemente se ha con-



vertido en un tableau vivant (cien-
tifico, plastico y literario), todo en
letras y cifras.

Intime et personnel (Intimate and

personal) is one of the first perfor-

mances by Esther Ferrer, a Spani-
sh Basque artist, and a historic
member of the ZAJ group (con-
sidered to be the Spanish branch
of Fluxus).

As often with this artist, the sys-
tem proposed here is extremely
simple, generous and freely inter-
pretable.

The idea is to measure a body
(hers or someone else's) with a
measuring tape, marking the pla-
ces measured with a number, a dot
or a note, which can then be read
off at will aloud, played, marked
on the floor or on a board, etc.

At the end of the performance, the
body has possibly turned into a ta-
bleau vivant (scientific, plastic and
literary) all in letters and figures.




constatation
de la présence
d’un volume
immatériel

Angels Ribé
1974, Francia

Performance

45’

Coleccién FRAC Lorraine
Intérprete: Horacio Pérez

Performance

45'

FRAC Lorraine Collection
Performer: Horacio Pérez
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En el suelo de un espacio se ubi-
ca un ventilador. El publico llega.
Cuando se enciende el ventilador,
éste provoca el alejamiento de la
gente y la creacién de un espacio
vacio. Se marcan los limites de ese
espacio con cinta en el suelo.

biografia

Angels Ribé (Barcelona, 1943) es
una artista conceptual catalana,
considerada como una de las mas
relevantes del arte conceptual de
los afios setenta. Con una fuerte

presencia internacional, ha expues-
to o colaborado junto a artistas
como Vito Acconci, Laurie Ander-
son, Gordon Matta-Clark, Lawren-
ce Weiner, Hannah Wilke, Martha
Wilson y Krzysztof Wodiczko, entre
muchos otros. Su trabajo, en un
inicio, fue creado con materiales
poco tradicionales como juegos
de agua y espuma. Ribé, progresi-
vamente, se dedicé a cuestionar la
obra de arte como material artisti-
co, utilizando el espacio o el propio

cuerpo como entorno de trabajo,




investigacion o andlisis. De esta
manera, empezd a hacer instalacio-
nes y performances caracterizadas
por su contingencia, remarcando
el aspecto efimero de la actuacion.

A fan is placed on the floor of a
space. The audience arrives. When
the fan is turned on, it makes the
audience step back and an empty
space is created. A tape is used to
mark the boundaries of this space

on the floor.

biography

Angels Ribé (Barcelona, 1943) is a
Catalan conceptual artist, consid-
ered to be one of the most rele-
vant figures of the conceptual arts
of the 70s. With a strong interna-
tional presence, she has exhibited
or collaborated with artists like
Vito Acconci, Laurie Anderson,
Gordon Matta-Clark, Lawrence
Weiner, Hannah Wilke, Martha
Krzysztof Wodiczko,
Her first
works were created with non tra-

Wilson or
among many others.

ditional materials like interactions
between water and foam. Ribé
progressively began to question
the work of art as artistic material,
using the space or the body itself
as her work, research or analytical
environment. In this way, she be-
gan to create installations and per-
formances characterised by their
contingency, underscoring the
ephemeral nature of acting.




resistance

Roman Ondak
2006, Eslovaquia

Performance

Cortesia del artista y de la galeria
Gb Agency

Interpretes: Implementado por

el Departamento de Danza de la
Facultad de Artes, Universidad de
Chile

Performance

Courtesy of the artist and Gb
Agency galery

Performers: Implemented by the
Dance Department of the Arts
Faculty, University of Chile

#

Audiencia, evento publico,
espacialidad, interaccién.
Audience, public event, spatiality,
interaction.

Seis personas llegarén al Museo
Nacional de Bellas Artes con los
cordones de los zapatos desabro-
chados. Se mezclaron con los vi-
sitantes del Museo, a quienes les
pidieron ayuda para abrochar sus
zapatos. La intervencion fue reali-
zad el 19 de octubre y duré alrede-
dor de 1 hora.

biografia

Roman Ondék (Eslovaquia, 1966)
vive y trabaja en Bratislava, Eslo-
vaquia. Ha realizado numerosas
muestras individuales en museos,
bienales y galerias internacionales:
Tate Modern, Londres; Bienal de
dOCUMENTA11; Mar-
tin Janda Gallery, Vienna; Ludwig

Venecia;

Museum, Bruselas; Centro de Arte
Contemporéaneo Ujazdowski Cast-
le, Varsovia; CCA Wattis Institute
for Contemporary Arts, San Fran-
cisco; Centro de Arte Contempo-
raneo de Brétigny; Museo Tamayo,
Ciudad de México, entre otros. La
intencién del artista es crear situa-
ciones y puntos de vista a partir de
nuestra manera de ver los cambios
imperceptibles del mundo exter-
no. Su trabajo se caracteriza por el
constante cuestionamiento de la
obra de arte en relacién a las con-
venciones generadas por el lugar
y el espacio en que aparecen. El
artista lleva a los espectadores a
situaciones, muchas veces imper-
ceptibles, creadas por el mismo.
De esta manera, la interaccion con

los postulados del artista activa
una reflexién critica acerca de la
ontologia del arte.

Between fifty and two hundred vol-
unteers built a fake audience when
arriving at the same time to a pub-
lic event.

biography

Roman Ondak (Eslovaquia, 1966)
lives and works in Bratislava, Slova-
kia. He has shown his work in inter-
national museums, biennales and
galleries: Tate Modern, London;
Venice Biennale; dOCUMENTA11;
Martin Janda Gallery, Vienna; Lud-
wig Museum, Brussels; Contempo-
rary Arts Center Ujazdowski Castle,
Warsaw; CCA Wattis Institute for
Contemporary Arts, San Francisco;
Contemporary Arts Centre of Bréti-
gny; Museo Tamayo, Mexico City,
among others. Ondak’s intention
is to create unusual situations and
points of view through which our
way of seeing the outside world
changes imperceptibly. His work is
characterized by questioning the
work of art in relation to the con-
ventions generated by the place
and space in which it appears. The
artist takes spectators towards sit-
uations that he generates, some of
which are almost imperceptible. In
this way, interaction with the artist’s
proposals activates critical reflec-

tion about artistic ontology.




espacios satélites _
satellite spaces




Inspirado en el neologismo Sate-
litenis, acufado en el contexto de
la realizacion colectiva entre Juan
Downey, Carlos Flores y Eugenio
Dittborn, los espacios satélites
consideran el factor de la creati-
vidad distribuida como un patrén

esencial en la concrecién de un

encuentro, con una relevancia que
traspasa los muros de su principal
espacio artistico.

Inspired by the neologism Satelit-
enis, coined in the context of col-
lective collaboration between Juan

Downey, Carlos Flores y Eugenio
Dittborn, the satellite spaces con-
sider the distributed creativity ele-
ment as an essential model in the
realization of a relevant meeting
that traspases the walls of its prin-
cipal artistic space.
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galeria
Metropolitana

Galeria Metropolitana es un espa-
cio independiente de exhibiciéon y
difusion de arte contemporaneo,
fundado por Ana Maria Saavedra
y Luis Alarcén, en junio de 1998,
como una extensién de su vivien-
da en la comuna de Pedro Aguirre
Cerda, Santiago. El tema intro-
ducido por el barrio (contexto) y
sus derivaciones, necesariamente
obliga al artista a pensar las re-
laciones entre espacio privado y
espacio publico, entre vida coti-
dianay arte.

En quince afos de actividad, Ga-
leria Metropolitana ha organiza-
do maés de doscientas exposicio-
nes, charlas, talleres, concursos
y ha participado en diversos en-
cuentros, seminarios y exposicio-
nes internacionales.

En esta oportunidad, Galeria Me-
tropolitana presentd Historia del

artista audiovisual Nestor Olha-
garay. La obra se articul6 como
un relato visual configurado como
triptico, cuyo concepto se expre-
sa a través de una secuencia de
historias (imagenes) concatena-
das, que devienen en una suerte
de “video-cantata”. En cuanto vi-
deo-instalacién, Historia se consti-
tuyd en base a cuatro proyeccio-
nes de video sobre cuatro pafios
negros colgantes, emplazados de
manera diagonal y traslapados
para conseguir un efecto de pro-
fundidad y un ambiente inmersivo.
Las proyecciones fueron organiza-
das sincrénicamente a través de
un hardware que reprodujo, dis-
tribuyé y combind las imagenes
sobre la serie de pantallas. Histo-
ria, finalmente, fue un ejercicio de
(pos) historia critica que se cons-
truyé desde la visualidad, a través
de una combinacién temporal,
reconociendo: un tiempo pasado,



a partir de una cita al cine experi-
mental; un tiempo presente, sefa-
lando al individuo frente al mundo
real, ilustrado por una joven que
avanza a ciegas y con las manos
expuestas; un tiempo futuro, en
base a imagenes de las manifes-
taciones universitarias del 2011,
donde sujeto, tiempo y accidn se
articulan para la transformacion.

Ana Maria Saavedra y Luis Alarcén
Directores Galeria Metropolitana

Galeria Metropolitana is an inde-
pendent space for the exhibition
and diffusion of contemporary art.
Founded by Ana Maria Saavedra
and Luis Alarcén, in June 1998, as
an extension of their home in the
borough of Pedro Aguirre Cerda,
Santiago. The subject introduced
by the neighbourhood (context)
and its derivatives necessarily forc-

es the artist to think of the relation-
ships between private and public
space; between daily life and art.

In its fifteen years of existence,
Galeria Metropolitana has orga-
nized more than two hundred exhi-
bitions, lectures, workshops, con-
tests and has taken part in different
international meetings, seminars
and exhibitions.

On this occasion, Galeria Metro-
politana presented History by the
audiovisual artist Nestor Olhaga-
ray. The work consisted in a visual
narration presented like a trip-
tych. Its concept was expressed
through a sequence of concate-
nated stories (images) that orga-
nized what we could call a "video
cantata”. As a video-installation,
History consisted in four video
projections and four black cloths,
which overlaped hanging diago-

nally to obtain a feeling of depth
and immersion. The projections
were organized synchronically
through a hardware that repro-
duced, distributed and combined
the images on a series of screens.
History was an exercise in (post)
critical history that was construct-
ed through visuality by means of a
temporal combination of the past,
quoting experimental cinema; the
present, showing the individual
facing a real world, illustrated by
a young woman that walks blind-
ly with outstretched hands; the
future, using images of the uni-
versities’ demonstrations of 2011,
where subject, time and action are
articulated for transformation.

Ana Maria Saavedra & Luis Alarcén
Directors of Galeria Metropolitana
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historia

Néstor Olhagaray
2013, Chile

Instalacién; cuatro videos, sonido
estéreo

Dimensiones variables

Cortesia del artista

Installation; four videos, stereo
sound

Variable dimensions

Courtesy of the artist

#

Cine, narracién, subversién, historia,
politica.

Cinema, narration, subversion, politics,
history.

Historia es una joven que se des-
plaza con los ojos cerrados por
la oscuridad, mostrando confiada
sus manos desplegadas como un
velamen, siendo que necesitaria
de su mirada para guiarse en la
penumbra. Seguramente tiene
un antecedente y se somete a la
fuerza de los pioneros que le han
soplado el caminar. Posiblemente,
lo Unico que orienta su derrotero
es la certeza de que el devenir co-
lectivo es también suyo; es la con-
ciencia del actante que se sabe
protagonista y que su actuacién es
la de muchos, pero en una escena
donde el agon debe completarlo
cada uno. Arte es una palabra de
cuatro letras. Cine es una palabra
de cuatro letras. Ambas compar-
ten una letra “e” que cierra cada
palabra. Pero el cine para conver-
tirse en arte tuvo que abandonar
su sino, despojarse de su designio
RNI (Representativo, Narrativo e
Industrial [1] ). Los artistas de prin-
cipio del siglo XX supieron alterar

este orden y convertirlo en arte

cinético, collage, poesia, alucina-
cién metafisica e imagenes inmi-
nentes[2]. Hoy, lo siguen haciendo
en video. Historia es un festejo al
rito subversivo: la energia liberada
desnuda las conciencias, se hace
mas lucida y precisa; un carnaval
del espiritu gregario emancipa-
dor: fuerza arrolladora que orien-
ta, a manera de una guia de ac-
cién politica, la imposiciéon de un
escenario; una creacién pura que
se sabe intuitivamente historia.

[1] “El término NRI indica la uni-
dad confusa de ver, de contar y
del modo de producciéon” Eizyk-
man, Claudine. La jouissance-ci-
nérma, 10/18, 1976, Paris.

[2] "La Estética sin relato-antro-
pologia y estética de la inminen-
cia” Garcia Canclini, Néstor. Katz,
2010, Buenos Aires.

biografia
Néstor Olhagaray (Chile, 1946) es
un artista audiovisual, docente, in-




vestigador y curador. Su extensa
videografia, realizada desde 1985,
ha sido trabajada en distintos
formatos, permitiéndole realizar
diversos trabajos exhibidos nacio-
nal e internacionalmente. Entre
sus videos se pueden mencionar:
1:1 (2009),
para un adolescente (2000), Santa

Cinco movimientos

Laura (1996), De mar a cordillera
(1987) y Adids Jacqueline (1985).
Ademas ha realizado instalaciones
en distintos espacios de exhibi-
cién: Visidonica 1 en el MAC, San-
tiago (2003); Visidnica 2 en Galeria
Gabriela Mistral (2003); Ocultado/
Antigona en Galeria Arteck (2011).

History is a young girl who walks
with  her
darkness showing trustfully her

eyes closed through
hands, opened as sails, although
she would need her sight to guide
herself across the shadows. Cer-
tainly, she has an antecedent and
is subjugated by the force of the
pioneers that have blown her walk.

Possibly, the only thing that guides
her course is the certainty that the
collective transformation is also
hers; is the consciousness of the
actor that knows she is the pro-
tagonist and that her performance
is the one of many others, but in
individual

needs to complete their own pro-

a scene where each

cess. Arte (Art) is a four letter word.
Cine (cinema) is a four letter word.

u_n

Both share an “e” as an end letter.
But to become art, cinema had to
abandon its destiny and get rid of
its RNE (Representational, Narra-
tive, Industrial) label [1]. The artists
of the beginning of the 20th Cen-
tury knew how to alter this order
and turn it into kinetic art, collage,
poetry, metaphysical hallucina-
tions and imminent images [2]. To-
day they continue doing it through
video. History is a subversive ritual
festivity: the energy liberated de-
nudes the consciousnesses and it
becomes more lucid and precise;

a carnival of the gregarious eman-

cipating spirit: an overwhelming

force that orientates, in the man-
ner of a political action guide, the
imposition of a scenery; a pure
creation that recognizes itself intu-
itively as history.

biography

Néstor Olhagaray (1946) is an au-
diovisual artist, teacher, researcher
and curator. His extensive videog-
raphy, developed since 1985, has
been worked through different
mediums allowing him to create
diverse works, which have been
shown nationally and internation-
ally. Among his video works are:
1:1(2009); Cinco movimientos para
un adolescente (2000); Santa Laura
(1996); De mar a cordillera (1987);
Adiés Jacqueline (1985). He also
has shown installations in different
exhibition spaces: Visidnica 1 at
MAC, Santiago (2003); Visiénica 2
at Gabriela Mistral Gallery(2003);
Ocultado/Antigona at Arteck Gal-
lery (2011).
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galeria Macchina

Galeria Macchina es una galeria
que depende de la Escuela de
Arte de la Pontificia Universidad
Catdlica de Chile, dedicada a la
produccién, difusién y educacion
de arte contemporaneo. Desde el
2013, cuenta con un nuevo equipo
de direccién compuesto por dos
destacados artistas y profesores
de dicha escuela: Francisca Garcia
y Tomas Rivas. Luego de dos afos
de funcionamiento a cargo de la
artista Ménica Bengoa, el espacio
de exhibicién se encuentra posi-
cionado en la escena artistica na-
cional e internacional. Siguiendo
esta trayectoria, la actual direc-
cién redisenid el programa de la
galeria para operar bajo tres obje-
tivos, basados en la necesidad de
produccién de contenidos artisti-
cos por parte de alumnos, acadé-

micos y la comunidad en general.
Los tres objetivos que conforman
el lineamiento de la galeria son: la
ensefianza y la formacién artistica;
la colaboracién con las escuelas
de Teatro y Musica del mismo cen-
tro de estudios y otras escuelas
de arte e instituciones dedicadas
a la cultura; la diversificacién de
publicos con el propdsito de crear
nuevas formas de acercamientos
al arte contemporéneo.

En el contexto de la 11BAM, Ga-
leria Macchina colaboré como uno
de los espacios satélites al exhibir
la obra Multitud de Lucas Bam-
bozzi, artista brasilefio e investiga-
dor en nuevos medios. Esta obra
presentd una secuencia con ima-
genes de una multitud, grabada
en una favela en la ciudad de Rio



de Janeiro en Brasil. Esta obra es
parte de otro proyecto en proceso
llamado Multitudes, que sugiere
una discusion en torno a la hetero-
génea aglomeracién de personas,
destacando la particularidad, iden-
tidad y dignidad de cada uno den-
tro de un grupo, generando asi una
dislocacién de su contexto cultural
y social.

Francisca Garcia y Tomas Rivas
Directores Galeria Macchina

Galeria Macchina belongs to the
Art School of the Pontifical Cath-
olic University of Chile and is de-
voted to the production, diffusion
and education of contemporary
art. From 2013 onwards, its direc-
tors are two well-known artists

and lecturers from this institution:
Francisca Garcia and Tomaés Rivas.
After two years under the direction
of Ménica Bengoa, the gallery has
already achieved a relevant place
in the national and international ar-
tistic scene. Following this trajecto-
ry, the current directors redesigned
the gallery’s programme to oper-
ate according to three objectives
based on the production needs
of artistic contents by students,
academics and the community in
general. The three main objectives
of the gallery are: education and
artistic training; collaboration with
the institution’s Drama and Music
Schools and other external organ-
isms devoted to culture; the diver-
sification of its audiences in order
to create new forms of approach-
ing contemporary arts.

1T1BAM,
Galeria Macchina collaborated as

In the context of the

a satellite space exhibiting Multi-
tude by the Brazilian artist and new
media researcher Lucas Bambozzi.
This work presented a sequence
of images of a crowd filmed in a
favela at Rio de Janeiro, Brazil. This
work is part of another ongoing
project called Multitudes that sug-
gests a discussion around the het-
erogeneous grouping of people,
enhancing the particular nature,
identity and dignity of each indi-
vidual within a group. Generating,
in this way, a dislocation of its cul-
tural and social context.

Francisca Garcia and Tomas Rivas
Directors of Galeria Macchina
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multidao
(multitud)

Lucas Bambozzi
2006 - 2007, Brazil

Instalacién audiovisual de sitio
especifico; videos monocanal
5m x21m

16’

Cortesia de la artista

Site-specific audiovisual installation;
mono-channel videos

5mx2Tm

16’

Courtesy of the artist

#

Retrato social, voyerismo, multitud,
Latinoamérica, ciudad.

Social portrait, voyeurism, multitude,
Latin America, city.

www.lucasbambozzi.net

El trabajo de Lucas Bambozzi
consisti6 en una secuencia de
imagenes de una multitud en las
ciudades de Sao Paulo, Ciudad
de México y Rio de Janeiro. Las
personas avanzan, unidas de al-
guna manera, dando la cara a una
fuerte fuente de luz. No esta cla-
ro qué hacen ahi, ni qué son ca-
paces de hacer ante tan extrafa
situacion. La multitud se detiene
intentando cubrir sus ojos ante la
luz y habla acerca de lo que pasa.
Dudando si avanzar, las personas
contindian mirando hacia adelante
hasta que lentamente se disper-
san. La representacion de esta
multitud en la galeria produjo
un dislocamiento de contextos
culturales y sociales. Se trata de
una obra en proceso, que bus-
ca, a partir de representaciones,
sugerir una discusién en torno a
las aglomeraciones heterogéneas
formadas en la actualidad.

biografia

Lucas Bambozzi es curador y ar-
tista multimedia que vive en Sao
Paulo, Brasil. Sus trabajos se cons-
tituyen por medio de distintos for-
matos como instalaciones, videos
monocanal, cortometrajes y pro-
yectos interactivos. Ha participa-
do en exposiciones individuales
y colectivas en méas de cuarenta
paises, ganando premios y reco-
nocimientos relevantes. Como
parte de su PhD en la Universidad
de Plymouth, Reino Unido, ob-
tuvo una residencia en el Centro
CAiiA-Star, centro que opera ac-
tualmente como Planetario Colle-
gium. En esta oportunidad, desa-
rrollé una investigaciéon extensiva
acerca de sistemas penetrantes y
politicas de privacidad en Internet.
Algunas de sus exhibiciones han
sido: Interconnect en ZKM, Ale-
mania (2006); Pensé Sauvage en

Frankfurter Kunstverein, Alemania




(2007); Emergentes en Laboral, Es-
pana (2007-2008) y en Fundacién
Telefénica, Buenos Aires (2008);
RE:akt!, reconstruction, re-enact-
ment, re-reporting en SKUC Ga-
llery, Eslovenia y en el Museo de
Arte Contemporédneo de Rijeka,
Croacia (2009). Su trabajo reciente
aborda problemas relacionados a
la inmovilidad y las contradiccio-
nes del contexto urbano, a través
de distintos medios.

This work by Lucas Bambozzi pre-
sented a sequence of images of
a multitude in the cities of Sao
Paulo, Mexico City and Rio de
Janeiro. These people advance,
together in some way, facing a
bright light source. There is no
clear indication of what they are
doing there or what they are capa-
ble of doing in such a strange sit-

uation. The crowd stops, trying to

cover their eyes with their hands
away from the light and talking
about what is happening. Unsure
of how to proceed, the people
continue looking to the front until
they slowly disperse. The repre-
sentation of this multitude in the
gallery triggered a dislocation of
cultural and social contexts. This
work in progress aims through
representations to suggest a dis-
about

cussion heterogeneous

crowds formed nowadays.

biography

Lucas Bambozzi is a curator and
multimedia artist based in Sao
Paulo, Brazil. He uses different
mediums in his work like installa-
tions, mono-channel videos, short
films and interactive projects. He
has held individual and collec-
tive exhibitions in more than for-
ty countries, winning important
awards and recognitions. As part

of his PhD at Plymouth University
in, United Kingdom, he was grant-
ed a residency to the CAIiA-Star
Centre that currently operates as
a Planetary Collegium. On this
occasion, he carried out an exten-
sive investigation on penetration
systems and privacy policies on
the Internet. Some of his exhibi-
tions have been: Interconnect at
ZKM, Germany (2006); Pensé Sau-
vage at Frankfurter Kunstverein,
Germany (2007); Emergentes at
Laboral, Espana (2007-2008) and
Fundacién  Telefénica, Buenos
Aires (2008); RE:akt!, reconstruc-
tion, re-enactment, re-reporting
at the SKUC Gallery, Slovenia and
the Contemporary Art Museum of
Rijeka, Croatia (2009). His recent
work addresses problems related
to immobility and the contradic-
tions of the urban context through
different mediums.
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galeria Concreta

Galeria Concreta tiene diez afos
de existencia en la escena del
arte contemporaneo en Chile.
Hace tres afios su giro cambid,
convirtiéndose en una galeria de
videoarte. El espacio de concreto,
situado bajo el teatro principal del
centro cultural, fue delimitado con
el objetivo de crear tres habitacio-
nes de grandes proporciones, con
proyeccién y sonido independien-
te, que han cobijado a los princi-
pales exponentes del videoarte
en Chile y el mundo. Teniendo en
cuenta esta especializacién como
centro cultural, nos parecié funda-
mental ser parte de la 11BAM. Asi,
se acogieron las obras selecciona-
das del Concurso Juan Downey,
en relacién al espiritu de produc-
cién experimental que caracteriza
a Matucana 100. Las obras selec-
cionadas fueron presentadas en
sus tres salas: La existencia de
Carlos Vivanco, en el que se rea-
liza un planteamiento acerca de
la dicotomia entre el hombre au-
ténomo y el hombre enajenado;
Cuatro formas de ser republicano
a la distancia de Claudio Correa,
donde una serie de instrumentos
musicales de cera se van derritien-

do mientras se escuchan cuatro
versiones de la marsellesa cas-
tellanizada; Héroes de Javier de
Benedictis, un piloto de programa
de TV online apocaliptico que es
llevado a un completo sinsentido;
Existe de Mario Z, video que narra
estéticamente el movimiento de
una bola disco desintegrandose
al rodar por la calle, acompania-
da por una serie de sonidos que
intervienen la escena; Contexto
de Pablo Mansilla, donde se re-
flexiona sobre la condicion de
autonomia desde la relacién entre
el "yo"” con los "otros”; Con y sin
caparazén de Lionel Cruet, en el
que se asemeja el cuerpo huma-
no al cuerpo de la tortuga laud,
creando interesantes metéforas vi-
suales; Anal-isis callejero de Pablo
Molina, donde se describen dos
lugares distantes, como Valparaiso
y Aysén, que presentan huellas de
violencia en sus calles; Luz estruc-
turada de Sebastian Melo, donde
se toma como punto de partida la
performance Walking in an Exag-
gerated Manner Around the Peri-
meter of a Square de Bruce Nau-
man, para explorar el movimiento
a través del espacio de un estudio;



Marketing de Young Poor Artist,
quienes a través de la estrategia
del telemercado tratan de vender
una obra de arte; Seeds de Shahar
Marcus, quien filma la busqueda
profesional de minas antipersona-
les en el desierto.

Matucana 100, a través de Gale-
ria Concreta, presentd con orgu-
llo esta interesante seleccion de
artistas locales e internacionales,
que potenciaron en su conjun-
to la necesidad de propagar las
ideas y visiones de los artistas
contemporéneos a través del for-
mato del video.

Gonzalo Pedraza
Curador Matucana 100

Galerfa Concreta has existed for
ten years on the Chilean contem-
porary artistic scene. It changed
its course three years ago when it
became a video-art gallery. This
concrete bunker located beneath
the main auditorium of the cultur-
al centre was designed to create
three large spaces with indepen-
dent projection and sound systems

that have received the works of the
most important video-artists from
Chile and abroad. Considering
this specialization, it appear to be
fundamental for the cultural center
to be part of the T1BAM. For this
reason, we housed the selection
of the Juan Downey Contest ac-
cording to the spirit of experimen-
tal production that characterizes
Matucana 100. The works selected
were presented in its three rooms:
La existencia by Carlos Vivanco,
where the dichotomy between
the autonomous and the alien-
ated man was presented; Cuatro
formas de ser republicano a la dis-
tancia by Claudio Correa, where a
series of wax musical instruments
that melt to the rhythm of a Span-
ish-language marseillaise; Heroes
by Javier de Benedlictis, where the
pilot of an apocalyptic online TV
programme is driven to absolute
senselessness; Existe by Mario Z
where the movements of a disinte-
grating disco mirror ball rolls down
a street accompanied by a series of
sounds; Contexto by Pablo Mansil-
la, where the condition of autono-
my with regard to the “ego” and
“the others” is presented; Con y sin

caparazén by Lionel Cruet, where
the artist established a similarity
between the human body and the
leatherback turtle, creating inter-
esting visual metaphors; Ané-lisis
Callejero by Pablo Molina, where
two distant places like Valparaiso
and Aysén, which present signs
of street violence, are shown; Luz
estructurada by Sebastidan Melo,
where the starting point was Bruce
Nauman'’s performance Walking in
an Exaggerated Manner Around
the Perimeter of a Square to ex-
plore movement through the area
of a studio; Marketing by Young
Poor Artist, who use telemarketing
as a tool to sell a work of art; Seeds
by Shahar Marcus, which films the
professional search of impersonal
mines in the desert.

Matucana 100, through Galeria
Concreta, was proud to present this
interesting selection of works by
local and international artists that
jointly strengthen the need to prop-
agate the ideas and visions of con-
temporary artists through video.

Gonzalo Pedraza
Curator of Matucana 100
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Espacio
Fundacién
Telefdnica

Fundacién Telefénica lleva a cabo
cada afo, desde 1996, un pro-
grama de exposiciones de artes
visuales, en el que tienen cabida
manifestaciones artisticas ligadas
a las nuevas tecnologias. Con el
propdsito de difundir el arte y la
cultura digital en Chile, nos suma-
mos con entusiasmo a la 11BAM,
empenada desde hace dos déca-
das al mismo propésito.

La participacion del Espacio
Fundaciéon Telefénica consistid
en alojar el trabajo de artistas y
cientificos que desarrollan sus
investigaciones y produccién en
espacios extremos. La muestra
colectiva incluy6é piezas audiovi-
suales, fotografias, instalaciones,
documentos y objetos de dis-
tintos participantes: Centro del
Desierto de Atacama (CDA UCQ),
compuesto por especialistas en
agronomia, geografia, arqueo-
logia y antropologia; la artis-
ta espafiola Regina de Miguel,
quien presentd el resultado de
su residencia en el Observatorio
Europeo Austral, ESO; la joven
fotégrafa Constanza Gazmuri; el

videoartista Gabriel del Favero,
quien presenté el producto de su
residencia en Hangar, Barcelona.

Este cruce disciplinar se tradujo
en piezas de arte construidas con
tecnologias de Ultima generacién
y objetos tecnolégicos en desuso.
Se invitd a reflexionar con una es-
tética sutil sobre como la vida se
desarrolla en condiciones adver-
sas, lo que es evidenciado por los
rastros ancestrales, cuyas huellas
encuentran los astrénomos en el
cosmos y los arquedlogos en las
arenas del desierto. También so-
bre la poética en torno a la belle-
za encontrada al interior de una
semilla microscépica junto a una
recreacion filmica del misterio en-
contrado por el conquistador de
nuevos territorios.

El espiritu que nos mueve es el
trabajo en red, manifiesto en
esta asociacion con la Corpora-
cion Chilena de Video y con las
personas e instituciones que con
sus contribuciones hicieron posi-
ble las residencias, tanto en Chile
como en Espafia, de los artistas



expositores: el Consejo Nacional
de la Cultura y las Artes (CNCA)
y el Centro Cultural de Espafa
(CCE).

Asi, en la exposicién Espacios ex-
tremos se cristalizaron una suma-
toria de esfuerzos y de aportes
para relacionar la investigacion y
la creatividad que artistas y cienti-
ficos comparten, cuya produccién
y conocimiento se dio a conocer a
través del Espacio Fundacion Tele-
fénica de manera gratuita a toda
la comunidad.

Claudio Mufoz
Presidente Fundacién Telefénica
Chile

Every year since 1996, Fundacién
Telefénica has been developing a
visual arts exhibition programme
in which artistic manifestations
related to new technologies are
welcomed. In order to spread
art and digital culture in Chile,
we joined the 11BAM, which has
been dedicated to the same pur-
pose for two decades.

The participation of Espacio Fun-
dacion  Telefénica consisted in
housing the work of artists and
scientists that were developing
investigations and productions in
extreme spaces. The collective ex-
hibition included audiovisual films,
photographs, installations, docu-
ments and objects from different
participants: Atacama Desert Cen-
ter (CDA UC) composed by spe-
cialists on agronomy, geography,
archaeology and anthropology;
the Spanish artist Regina de Mi-
guel, who presented the result of
her residency at European South-
ern Observatory, ESO; the young
photographer Constanza Gazmuri;
the video-artist Gabriel del Favero,
who presented the product of his
residency at Hangar, Barcelona.

This disciplinary intersection was
translated into artworks built with
uptodate and also outdated tech-
nology. A reflection about how life
can develop on adverse conditions
is suggested with a subtle aesthet-
ic. This is evidenced by ancient
traces found by astronomers in
the cosmos and by archaeologist

in the deserts’ sand dunes. It also
suggested a certain poetic around
the beauty found inside a micro-
scopic seed along with the film
recreation of the mistery found by
a conqueror of new territories.

The spirit that moves us is network-
ing, manifested by this association
with the Chilean Video Corpora-
tion and the people and institu-
tions that with their contribution
made possible the residencies of
the participating artists in Chile
and Spain: the Chilean Nation-
al Council for Culture and Arts
(CNCA) and the Spanish Cultural
Center (CCE).

In this way, on the exhibition Ex-
treme spaces a sum of efforts and
contributions were crystallized to
relate what both artists and sci-
entists share: investigation and
creativity. Their knowledge and
productions were opened without
cost to the public through Espacio
Fundacién Telefénica.

Claudio Mufioz
President
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iy si mas alla

de ese lugar no
existe nada, sélo
la sensacion de
algo?

Constanza Gazmuri
2013, Chile

Impresién digital; pelicula de
120mm, texto en braille
Fotografias: 120cm x 120cm; texto
en braille en formato carta
Cortesia del artista

Digital print. 120 mm film. Braille
text

Photographs, 120cm x 120cm;
Braille text, letter folio

Courtesy of the artist

#

Desierto, paisaje, infinito,

vacio, invisibilidad, percepcién,
incertidumbre, oasis, niebla,
espacialidad.

Desert, landscape, infinity, vacuum,
invisibility, perception, uncertainty,
oasis, fog, spatiality.

La primera parte de esta obra co-
rresponde a dos fotografias toma-
das en Alto Patache, un oasis de
niebla ubicado a 65 kilémetros
al sur de la ciudad de Iquique.
Ambas imégenes muestran el fe-
némeno de la acumulacién de
niebla. Dicho fenémeno trasladé
las fotografias a un lugar desco-
nocido, cercano al mundo onirico,
al retratar espacios que remiten
al vacio, lo infinito, lo invisible y
lo incierto. Los conceptos men-
cionados se vinculan a la vez con
la idea de la ceguera, de manera
que las fotografias funcionaron
como una metéfora visual de di-
cha condicién. La segunda parte
corresponde a un texto transcrito
al braille, que surgié del didlogo
establecido con una persona no
vidente. Este texto se vincula con
la imagen mediante la respuesta
que contiene acerca de la percep-
cién del espacio representado por
las fotografias. La obra fue consti-

tuida como un cruce de imposibi-
lidades: por parte del no vidente,
quien no puede ver la imagen, y
por parte del vidente, quien no
puede descifrar el texto escondi-
do tras un cédigo de lectura ajeno
al propio. La pregunta que titula

la obra buscé trasladar al espec-
tador a un contexto invisible e in-
tangible, en el que predominaron
las sensaciones. Las imagenes,
el texto y el titulo generaron un
entramado de mudltiples lecturas
que, ante todo, buscé plantear un
cuestionamiento en torno a la for-
ma en que percibimos aquello que
nos rodea.

biografia

Constanza Gazmuri es Licenciada
en Artes con un Minor en Estéti-
ca de la Fotografia de la Pontifi-
cia Universidad Catélica de Chile,
y con un Master en Direccion de
Arte en la Escuela de Cine y Au-
diovisual de Catalunya. Su inves-
tigacion visual se articula a partir
del lenguaje fotogréfico y audiovi-
sual. Actualmente, su obra abarca
tematicas relativas al tiempo, al
viaje y al trénsito como experien-
cias efimeras. Estos contenidos se
materializan mediante el registro
del paisaje. Las imagenes genera-
das por la artista corresponden a
espacios cargados de atmosferas
que se acercan al lenguaje pictéri-
co. Ha desarrollado su carrera tan-
to en Chile como en el extranjero.
A nivel internacional, ha participa-




do en: Latino Film Festival Bruse-
las, Bélgica; Festival Internacional
de Video Arte Camaguey, Cuba;
Espace Alternatif en Grands Bou-
levards, Paris, Francia; Cologne
Off: Baltic Sea V, Riga, Latvia; City
Art Gallery, Kharkiv, Ucrania; India
Carnival of e-Creativity en Sattal
Estate, Bhimtal, Uttarakhand. A ni-
vel nacional, cabe destacar su ex-
posicién individual Desplazamien-
tos en Galeria Isabel Aninat y sus
exposiciones colectivas: Divuho en
Hall Galeria y Espacio compartido
en Balmaceda 1215. Su obra es
parte de colecciones privadas en
Chile, Espafa y Estados Unidos.

The first part of this work corre-
sponds to two photographs taken
at Alto Pacheco, a fog oasis locat-
ed 65 kilometres south of the city
of Iquique. Both images show the
occurrence of the accumulation
of fog. This phenomenon took
the photographs to an unknown
dream-like world as they refer to
places that evoke the concepts of
vacuum, infinity, invisibility and un-
certainty. At the same time, these
concepts are linked with the one

of blindness, so the photographs

worked as visual metaphors of
this condition. The second part
corresponds to the transcription
of a Braille text, which emerged
as the result of a conversation
with a blind person. This text is
connected to the image through
the answer given about the per-
ception of the space represented
on the photographs. This work
was built as the crossing of two
impossibilities: one by the blind
person, who cannot see the im-
ages, and another by the sighted
person, who can't read the mes-
sage hidden by a foreign lan-
guage-code. The question that
titles the work pointed to move
the audience to an invisible and
intangible context, where sensa-
tions prevail. The images, text,
and title generated a web of
multiple readings that, above all,
looked to suggest a questioning
about the way in which we per-
ceive our surroundings.

biography

Constanza Gazmuri holds a BA in
Arts with a Minor in Aesthetics of
Photography from the Pontifical
Catholic University of Chile and a
MA in Art Direction from the Cata-

lunya School of Film and Audiovi-
sual Arts. Her audiovisual research
is articulated through photograph-
ic and audiovisual languages.
Nowadays, her work covers sub-
jects related to time, travel and
transit as ephemeral experiences.
These contents materialize as the
documentation  of landscapes.
The images generated by the art-
ist correspond to spaces charged
with atmospheres, which approach
the pictorial language. She has
developed her career in Chile and
abroad. At an international level
she has taken part in: Latino Film
Festival Bruxelles, Belgium; Fes-
tival Internacional de Video Arte
Camaguey, Cuba; Espace Alter-
natif at Grands Boulevards, Paris,
France; Cologne Off: Baltic Sea
V, Riga, Latvia; City Art Gallery,
Kharkiv, Ucrania; India Carnival of
e-Creativity at Sattal Estate, Bhim-
tal, Uttarakhand. At a national lev-
el, it is important to mention her
individual show Desplazamientos
at Galeria Isabel Aninat and her
collective exhibitions: Divuho at
Hall Galeria; Espacio compartido
at Balmaceda 1215. Her work is
part of private collections in Chile,
Spain and the USA.
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oasis de niebla

centro del desierto
de Atacama UC
(CDA UC) (Pilar
Cereceda, Josefina
Hepp y Horacio
Larrain)

2012 - 2013, Chile

Instalacion; video, diapositivas,
fotografia

Dimensiones variables
Cortesia de CDAUC

Installation; video, slides,
photography

Variable dimensions
Courtesy of CDAUC

#

Desierto, oasis, semillas, niebla,
atrapanieblas, biodiversidad, pueblos
originarios.

Desert, oasis, fog-catching device,
biodiversitiy, native cultures.

www.cda.uc.cl

Alto Patache es uno de los oasis
de niebla ubicados en el Desierto
de Atacama, en la Regién de Tara-
paca. Estos oasis se encuentran en
sectores aislados, separados unos
de otros por grandes extensiones
de desierto absoluto. En ellos hay
una biodiversidad que resulta in-
teresante para la ciencia por las
condiciones extremas en las que
se desarrolla. Tipicamente, las
plantas sobreviven en gran medi-
da gracias a la niebla y las semillas
permanecen en el suelo esperan-
do el momento adecuado para
germinar, aun si eso significa espe-
rar varios anos. La fauna silvestre,
que depende directa o indirecta-
mente de la vegetacion presente,
también aparece en los periodos
humedos, en particular en los
anos lluviosos. Ademas, en Alto
Patache se han encontrado nume-
rosas evidencias de sus antiguos
habitantes costeros. Estos visitan-
tes asiduos eran pescadores-caza-
dores-recolectores y para ellos era
habitual recorrer el oasis de niebla
en su camino hacia la Pampa del
Tamarugal al interior del territorio.
El oasis debe haber sido para ellos
un simbolo de abundancia, al igual
que para los cientificos de hoy. Los
investigadores del CDA UCy cola-
boradores de otros paises se han
dedicado a investigar la geografia,
niebla, flora, fauna, suelo, arqueo-
logia, ecologia y otros aspectos
del oasis con el fin de protegerlo,
reconstruir su historia y dilucidar
su futuro. Asimismo, artistas y es-
tudiantes nacionales e internacio-
nales han desarrollado senderos

educativos, proyectos de land-art

y otras iniciativas. La idea es dar a
conocer la riqueza que existe en
el Desierto de Atacama, el mas
arido del mundo. En esta muestra
se exhibieron los instrumentos de
investigacion de Horacio Larrain,
diapositivas de los afios ochenta y
noventa, un video con diferentes
vistas del oasis de niebla y foto-
grafias de cortes de frutos y semi-
llas de plantas del oasis.

biografia

Pilar Cereceda es profesora titu-
lar del Instituto de Geografia de
la Pontificia Universidad Catdlica
de Chile y Directora del CDA UC.
Es experta en geografia de zonas
aridas y semiaridas, coleccién de
agua de niebla, educacion am-
biental, hidrografia y otros recur-
sos de agua. También ha realizado
asesorias internacionales para el
Programa de las Naciones Unidas
para el Medio Ambiente, CIDA,
ClID, IMTA y OMM, entre otros.
En el 2011, expuso su archivo de
imagenes en el Museo de Arte de
Nevada, Estados Unidos.

Josefina Hepp se titulé como
agréonoma de la Pontificia Universi-
dad Catdlica de Chile y obtuvo un
Magister en Protecciéon y Manejo
Ambiental por la Universidad de
Edimburgo, Escocia. Sus areas de
interés se relacionan con la con-
servacion de la biodiversidad en
zonas aridas y semiaridas. Actual-
mente, se encuentra investigan-
do la ecofisiologia de semillas de
ambientes desérticos. Participd
en la conferencia Disowning Life:
A Conference on Seeds and Mul-




tispecies Intra-Action de la dOCU-
MENTA13 en Kassel, Alemania.

Horacio Larrain es Magister en Ar-
queologia de la UNAM, ademas
de Magister y Doctor en Antropo-
logia Social de la State University
de Nueva York. Cuenta con mas
de cuarenta afos de experien-
cia en las édreas de antropologia
social, arqueologia, educacién
étnica y etnohistoria andina. La
estrecha relacion entre geogra-
fia y ecologia, como escenarios
fisico-biolégicos de la actividad
humana, y la antropologia, en
sus diversas ramas y realizaciones
culturales, constituyen el foco de
interés de sus investigaciones. En
2012 expuso sus trabajos de in-
vestigacion sobre la niebla en dO-
CUMENTA13 en Kassel, Alemania.

Alto Patache is one of the fog oa-
ses located in the Atacama Desert
at the region of Tarapaca. These
oases are located in isolated areas
separated by enormous expans-
es of absolute desert, which have
a biodiversity that is interesting
to science owing to the extreme
conditions in which they are de-
veloped. Typically, plants survive
mainly because of the fog and
the seeds that remain in the soll
waiting for the right moment to
germinate, even though this may
involve a period of various years.
The wildlife, which depends either
directly or indirectly on the existing
vegetation, also appear in humid
periods and, especially, in rainy pe-

riods. Furthermore, quite a lot of

evidence has been found in Alto
Patache of ancient coastal inhabi-
tants. These frequent visitors were
fishermen-hunters-collectors, who
usually visited the fog oasis on
their way to the interior towards
the Pampa del Tamarugal. The
oasis must have been a symbol of
abundance for them, just as it is
for modern scientists.

CDA UC researchers and collab-
orators from other countries have
studied the geography, fog, flora,
fauna, soil, archaeology, ecology
and other features of the oasis in
order to protect it, reconstruct its
history and unveil its future. Sim-
ilarly, national and foreign artists
and students have developed
educational paths, land-art proj-
ects, among others. The idea was
to spread the knowledge of the
wealth of the Atacama Desert, the
driest in the world. On the exhi-
bition, Horacio Larrain’s research
tools, slides of the '80s and '90s,
a video with different views of the
fog oasis and pictures of fruits and
seed of the plants found on the
oasis, were shown.

biography

Pilar Cereceda is a lecturer at the
Institute of Geography of the Pon-
tifical Catholic University of Chile
and Director of CDA. She is an
expert on the geography of arid
and semi-arid areas, the capture
of fog water, environmental edu-
cation, hydrography and other wa-
ter resources. She has also acted
as a consultant for the United Na-
tion's Environmental Programme

(UNEP), CIDA CIID IMTA and
OMM, among others. In 2011, she
exhibited her files in the Nevada
Museum of Art, United States.

Josefina Hepp holds a degree
in agronomy from the Pontifical
Catholic University of Chile and
obtained a Master's Degree in
Environmental Management and
Protection from Edinburgh Uni-
versity, Scotland. Her areas of
interest as a CDA UC researcher
are related to the conservation
of biodiversity in arid and semi
arid zones. At the present mo-
ment, she is researching on the
ecophysiology of seeds in desert
environments. She participated
in the conference Disowning Life:
A Conference on Seeds and Mul-
tispecies Intra-Action at dOCU-
MENTA13 in Kassel, Germany.

Horacio Larrain holds a MA in
Archaeology from UNAM, Mex-
ico, a MA and a PhD in Social
Anthropology from the State Uni-
versity of New York. He has over
forty years of experience in the
areas of social anthropology, ar-
chaeology, ethnic education, and
Andean ethnohistory. The close
relationship between geography
and ecology, as the physical-bio-
logical scenario of human activity,
and anthropology, on its diverse
areas and cultural manifestations
is the main focus of his research
activities. In 2012, he exhibited his
researches on fog at dOCUMEN-
TA13 in Kassel, Germany.
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monument blues

Gabriel Del Favero
2012, Chile

Audiovisual; video monocanal HDV
color, sonido

10'31"

Cortesia del artista

Audiovisual; HDV colour video,
mono-channel, sound

10'31"

Courtesy of the artist

#

Alan Turing, Caspar Friedrich,
asteroide, monumento, historia,
geografia.

Alan Turing, Caspar Friedrich, asteroid,
monument, history, geography.

Monument Blues se presentd
como una investigacion del mo-
numento histérico por medio de
la reconstruccién y compilacion
de recuerdos, registros y fic-
ciones. Del Favero construyé la
maqueta de Wreck of the Hope,
reemplazando el barco encallado
por un transbordador espacial.
En el documental-ficcidon, se in-
corpord un narrador, que parece
ser el registro de un astronauta
perdido en un tiempo inmanen-
te, parafraseando extractos de
poemas realizados por Alan Tu-
ring. La alusién a este matemati-
co, cuyo trabajo fue fundamental
para el fin de la Segunda Guerra
Mundial, hace referencia a una
condicién humana ajena y exte-
riorizada. El artista se inclind asi

a la bdsqueda del paisaje tragico

que forma parte de su propia his-
toria geografica.

Agradecimientos a la Fundacién
AAVC vy la Corporaciéon Chilena
de Video.

biografia

Gabriel Del Favero (1980, ltalia) es
un artista visual que vive y trabaja
en Santiago, Chile, en el campo
del video y la instalaciéon. Utiliza
tanto el lenguaje del documental
como el de la ficcién para cons-
truir relatos que recorren temas
relacionados con la herencia de la
Guerra Fria como la exploracién
espacial, el territorio y el agota-
miento de los descubrimientos o
la arquitectura en zonas extremas.
Sus videos ponen de relieve la es-
peculacion del futuro, la ciencia




ficcion y aquello que dejé de ser
ficcidon en el centro de la narrati-
va. Realizé estudios de Arte en la
Universidad Finis Terrae, Chile y
un Diplomado en Teoria del Cine
en la Pontificia Universidad Caté-
lica de Chile. El ano 2012, recibe
el premio del Concurso Juan Dow-
ney, en el contexto de la 10BVAM,
Chile. Realizé una residencia en la
Fundacién AAVC, Espana (2012),
y otra en la Antartica como parte
del Proyecto A del CNCA.

Monument Blues was presented
as an investigation about the his-
torical monument by means of the
reconstruction and compilation of
memories, records and fictions.
Del Favero built a model of Wreck

of the Hope replacing the strand-

ed ship for a space shuttle. In the
fictional-documentary a narrator
was incorporated, which appears
to be the record of an astronaut
lost in space on an immanent
time, paraphrasing excerpts of po-
ems by Alan Turing. The reference
to this mathematician, whose work
was essential for the end of WWII,
refers to an absent and external-
ized human condition. The artist
tended towards the search of the
tragic landscape, which is part of
his own geographic history.

Special thanks to AAVC Founda-
tion and the Chilean Video Cor-
poration.

biography
Gabriel Del Favero (1980, ltaly) is a
visual artist living and working with

the mediums of video and installa-
tion in Santiago, Chile. He uses the
language of both documentary and
fiction films to build narrations that
refer to the heritage of the Cold
War like the exploration of space or
territory and the depletion of dis-
coveries or architecture in extreme
zones. He studied art at Universi-
dad Finis Terrae, Chile and holds
a Diploma in Cinema Theory from
the Pontifical University of Chile.
In 2012 he won the Juan Downey
Contest within the context of the
10th Video Art and New Media
Biennial, Chile. He participated on
a residency at the Spanish AAVC
Foundation (2012) and another one
at the Antarctica as part of Project
A of the CNCA.



el conocimiento
nunca viene solo

Regina de Miguel
2013, Espafia - Alemania -

Chile

Instalacién audiovisual; video
monocanal, proyectores de
diapositivas intervenidos
Dimensiones variables
Cortesia de la artista y Galeria
Maisterravalbuena

Audiovisual installation; mono-
channel video, modified slide
projectors

Variable dimensions

Courtesy of the artist and Galerfa
Maisterravalbuena

#

Desierto, conocimiento, contingencia,
geografia, arqueologia, materia
oscura, antropologia, astrofisica,
invisibilidad, comunidades, historia,
territorio, interdisciplinariedad.
Desert, knowledge, contingency,
geography, archaeology, dark matter,
anthropology, astrophysics, invisibility,
communities, history, territory,
interdisciplinarity.

www.reginademiguel.net

El conocimiento nunca viene solo
fue un intento por profundizar en
la producciéon de conocimientos
hibridos. El trabajo de campo fue
realizado junto a estudiosos de
areas muy diversas, que tienen en
comun la investigacién de nocio-
nes como la invisibilidad y la con-
tingencia, asi como la negociacién
con el territorio geografico y poli-
tico. El documental fue filmado en
el Desierto de Atacama, Chile, el
lugar mas arido del mundo. Retra-
ta cdmo el paisaje desértico y las
condiciones de vida extremas de
la zona marcan sustancialmente
el trabajo que alli desarrollan di-
ferentes cientificos. Las historias
pasadas y recientes del territorio
se cruzan tanto en las practicas,
como en los relatos que los mis-
mos cientificos elaboran. De esta

manera, constituyen un paradig-

ma Unico para investigar y repen-
sar la relacion entre las politicas,
contextos y saberes que se produ-
cen en este territorio.

Este trabajo fue desarrollado con el
apoyo del Centro de Creacion Ar-
tistica, la Corporacién Cultural Ma-
tadero, el Observatorio Europeo
Austral, el Consejo Nacional de la
Cultura y las Artes, la Corporacién
Chilena del Video y el Centro Cul-
tural de Espana en Santiago.

biografia

Regina de Miguel (Espafa, 1977)
es artista y productora cultural.
Su trabajo se desarrolla en torno
a conexiones entre situaciones de
andlisis y percepcion cientifica, en
cuanto conocimiento objetivo o
aprendizaje no experiencial deri-
vado del imaginario tecnoldgico




y los grados de formacién de una
conciencia ideal y critica. Parte
de su produccién se ha ocupado,
principalmente, de las estrategias
de la formacidn del deseo, la crisis
de sentido subjetivo y la visualiza-
cién del paisaje psicolégico como
cartografia. Del mismo modo,
también analiza la transferencia
especulativa en herramientas de

aprendizaje cientifico y cultural.

Knowledge Never Comes On Its
Own was an attempt to deepen
the production of hybrid knowl-
edge. The fieldwork was carried
out with specialists from different
disciplines, which shared investi-
gations about the notions of invis-
ibility and contingency, along with
the negotiation of geographic and
political territory. The documen-

tary was filmed in the Atacama
Desert, the place driest one in
the world. It portrays how the the
desert landscape and the extreme
living conditions of the area make
a definite mark on the work carried
out there by different scientists.
Past and current histories of the
territory cross with terms of prac-
tices and narrations of the scien-
tists themselves. This leads to the
construction of a unique paradigm
to investigate and rethink the rela-
tionship between the politics, con-
texts and knowledge produced in
this territory.

This work was carried with the sup-
port of the Centro de Creacién
Avrtistica, Cultural
Matadero, Observatorio Europeo

Corporacién

del Sur, Chilean National Council of

Culture and the Arts, Corporacién

Chilena de Video and the Spanish
Cultural Center in Santiago.

biography

Regina de Miguel (Spain, 1977) is
an artist and cultural producer. Her
work focuses on the connexions
between situations of analytical
and scientific perception in terms
of objective knowledge or non-ex-
periential learning derived from
the technological imagery and the
levels of development of an ideal
and critical consciousness. Part of
her production has been mainly
concerned with the strategies of
the formation of desire, the crisis
of subjective meaning and the vi-
sualisation of psychological land-
scape as cartography. In this same
way, she also analyses speculative
transference in scientific and cul-
tural learning tools.
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galeria Centro
de Estética

Galeria Centro de Estética nacié
de la azarosa posibilidad de arren-
dar un garaje en el barrio donde
vivimos. Desde ahi nos propusi-
mOos generar un espacio no comer-
cial, experimental y de caracter
barrial para el desarrollo y expo-
sicion de proyectos de artes visua-
les, musica, disefio, arquitectura,
teatro y danza. Uno de los afanes
del proyecto es generar un espa-
cio fuera de las politicas y la moral
mercantilistas, que funcione como
un pequefio bastién (aunque sea
simbdlico) donde las regencias del
mercado y del sistema neoliberal
imperante sean resistidas.

Igualmente importante es la opcidén
de generar una mirada transversal
a la produccién artistica nacional
donde se puedan alojar proyectos
de las mas variadas procedencias,
programas, preocupaciones y me-
dios. Se intenta ventilar, asi, la es-
cena artistica de la sancién de la
voz oficial para generar una instan-
cia de experimentacién, desarrollo
de proyectos, discusion y debate.
No menos importante es producir
un hito barrial intentando articular
y perpetuar una de las més prima-

rias y celulares formas de organi-
zacién e intercambio social en la
ciudad: el barrio.

Galeria Centro de Estética was
born because of the random pos-
sibility of renting a garage space
in the neighbourhood in which we
live. We proposed the creation of a
non-commercial and experimental
venue for the development and ex-
hibition of visual arts, music, design,
architecture, theatre and dance.
One of the objectives of the proj-
ect is to generate a space removed
from the merchandising morals and
politics that works as a tiny bastion
(albeit symbolic) in which the rules
of the market and of the neoliberal
system are resisted.

An equally important option is to
offer a transversal view of the na-
tional artistic production, where
a wide variety of projects from
diverse origins and with different
programmes, concerns and medi-
ums. The aim is to let in fresh air
to the the official stances of the
artistic scene in order to generate
instances of experimentation, proj-



ect development, discussion and
debate. Just as important is the
need to produce a milestone in
the neighbourhood by trying to ar-
ticulate and perpetuate one of the
most essential and cellular forms
of human organization within the
city: the neighbourhood.

Autonomia Il

Wonderful Machine se presentd
como un dispositivo de captura y
transmision auténomo. La simpli-
cidad del dispositivo hizo que su
poética y belleza se multiplicaran.
Aparentemente, nadie lo habia
puesto ahi, y nadie conocia lo que
la maravillosa maquina capturaba
y transmitia. De manera astuta,
Claudia Gonzalez enfrenté lo ana-
logo del dispositivo de la camara
obscura (con toda su magia) a la
dureza del monitor con su constan-
te deletreo de coordenadas que
pocos son capaces de entender.

En este enfrentamiento, donde

friccionan  condiciones concep-
tuales, formales y procesuales,
se ponen de relieve la constante
imitacion de lo anélogo y lo mul-

tiple por parte del mundo digital

y binario. En la base de cualquier
dispositivo de fotografia digital
aun yace la inteligencia de la ca-
mara obscura. Aunque ésta ha
sido disminuida al tamafio de un
teléfono celular, ha resistido los
embates del avance tecnoldgico
sin ser jamas desplazada. Won-
derful Machine puso en escena la
interconexién de dos mundos que
parecen auténomos (el digital y
el andlogo), pero que no habrian
logrado desarrollarse el uno sin el
otro. Esto ocurrié desde un dispo-
sitivo que nadie manejaba, solo
yacia incansablemente mirando
hacia afuera (lo analogo) e ince-
sablemente transmitiendo hacia
adentro (lo digital).

Lucas Kaulen
—

Wonderful
sented as an autonomous image

Machine was pre-
capture and transmission device.
Its simplicity increased its poet-
ic value and beauty. Apparent-
ly, nobody installed it there nor
determined what this wonderful
machine captured and transmit-
ted. Claudia Gonzélez astutely

contrasted the analogic element
of the camera obscura (and all its
magic) with the harshness of the
monitor in its constant spelling of
coordinates, which few are capa-
ble to understand.

This confrontation, which included
friction between conceptual, for-
mal and process-related concepts,
brought out the constant imitation
of the analog and multiple by the
digital and binary world. On the
basis of any digital photographic
device the intelligence of the cam-
era obscura is used. Though this
device has been reduced to the
size of a cell phone, it has resisted
the irruption of the technological
advances without being replaced.
Wonderful Machine presented the
interconnection of two different
worlds (digital and analog), which
could be seen as autonomous, but
could not develop without each
other. This occurred from a device
nobody manipulated, but which
lied untiringly staring out (the an-
alog) and unceasingly transmitting
into itself (the digital).

Lucas Kaulen
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wonderful
machine

Claudia Gonzaélez
2013, Chile

Instalacién multimedia; madera
reutilizada, lentes de diferentes
tamanfios, papel diamante, cartén
piedra, Raspberry Pi, cdmara de
video, streaming

Dimensiones variables

Cortesia de la artista

Multimedia installation; reused
wood, different size lenses, tracing
paper, cardboard, Raspberry Pi,
video camera, streaming

Variable dimensions

Courtesy of the artist

#

Cémara oscura, artificio, transmisién en
tiempo real, temporalidad, repeticion,
fragmentacion.

Camera obscura, artifice, real-time
transmission, temporality, repetition,
fragmentation.

Wonderful Machine consistié en
una instalacién de sitio especifico
con transmisién de video en tiem-
po real desde el interior de la Ga-
leria Centro de Estética —ubicada
en la intersecciéon de las calles
Amapolas con Eliecer Parada—
hacia el MNBA. La instalacion se
compuso de un muro construido
con camaras oscuras que podian
capturar la imagen invertida de
la vereda del frente de la galeria,
funcionando como una pantalla
gigante fragmentada en diferen-
tes tomas simultaneas del mismo
objeto. Las imagenes se organi-
zaron, una al lado de la otra, con-
formadas como la reticula de una
pantalla subdividida en mddulos
casi idénticos. Sin embargo, la va-
riacion de la imagen evidencié la

ubicacién de las cdmaras y el re-

sultado de este artificio ptico. El
montaje visual analdgico se trasla-
dé al museo, mediante la transmi-
sion en tiempo real, transforman-
do asi su naturaleza espacial, fisica
y material. Al repetir la imagen, la
camara oscura modula el tiempo
y el espacio, multiplicandose de
manera analdgica. De esta mane-
ra, la obra invité al espectador a
establecer relaciones con los pro-
cedimientos de las tecnologias di-
gitales actuales como operaciones
descontextualizadas de su mate-
rialidad, lugar y tiempo.

biografia

Claudia Gonzélez (Chile, 1983) es
artista visual y profesora de arte
titulada en la Escuela de Arte y
Cultura Visual de Universidad Ar-
cis y Magister en Artes Mediales

“Wonderful machine”. Claudia Gonzalez, cortesia de

la artista.

“"Wonderful machine”. Claudia Gonzalez, cortesia de

la artista.



“Wonderful machine”. Claudia Gonzalez, cortesia de la artista.

de la Universidad de Chile. Desde
el afo 2006, desarrolla una pro-
puesta en torno a la nocién de
materialidad de los soportes tec-
noldgicos, analdgicos y digitales,
trabajando la relacién entre alta y
baja tecnologia con procedimien-
tos artesanales derivados del teji-
do a telar, las materias orgénicas y
la electrdnica.

Wonderful Machine was a site-spe-
cific installation with real-time vid-
eo transmission from within the
Galeria Centro de Estética —lo-
cated on the intersection of Eliecer
Parada and Amapolas streets— to
the MNBA. The installation con-
sisted on a wall built with camera
obscuras, which captured the in-

verted image of the sidewalk op-

posite to the gallery, as if it worked
as a giant screen fragmented
into different simultaneous shots
of the same object. The images
were organized, one beside the
other, conforming something like
the reticle of a screen subdivided
into practically identical modules.
Nevertheless, the variation of the
images evidenced the location of
the camera and the result of this
optic artifice. The analogous vi-
sual assembly was taken into the
museum by means of real-time
transmission, transforming in this
way its spatial, physical and mate-
rial nature. The camera obscura re-
peats the image multiplying it an-
alogically by modulating time and
space. Thus, the work invited the
audience to establish relationships
with the procedures of current

digital technologies as operations
decontextualised in terms of their
materiality, place and time.

biography
Claudia Gonzélez (Chile, 1983)
is a visual artist and art teacher
who obtained her degree from
the Art and Visual Culture School
of Universidad Arcis and a MA in
Media Arts from the University of
Chile. Since 2006, she has been
working on a project related to
the concept of materiality of tech-
nological, analogical and digital
mediums, concerned by the re-
lationship between high and low
technology from the perspective
of handcrafted resources derived
from knitting looms, organic ma-
terials and electronics.
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CONCURSO
JUAN DOWNEY

Juan Downey contest
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El concurso es una de las activi-
dades emblematicas desde los
comienzos de la Bienal, y se ha
convertido en un homenaje per-
manente al artista chileno Juan
Downey, considerado uno de los
pioneros, a nivel mundial, del vi-
deo arte y de la experimentacién
del cruce entre arte y tecnologia.
En la presente versién del concur-
so participaron, por primera vez,
artistas creadores de video arte,
animacion digital y micro docu-
mental de autor de todos los pai-
ses, sin restriccion, incrementando
su alcance internacional, y posi-
cionandose en la red global de
espacios de premiacidon en video
y artes mediales.

Otro cambio en esta 11 versién
fue la seleccién de tres artistas
chilenos que viajaron a dos impor-
tantes centros de investigacién y
creacion; Zentrum fur Kunst und
Medientechnologie de Karlsruhe,

Alemania, y el Future Lab del Ars

Electronica, en Linz, Austria. Esta
extension del concurso se realizé
en co produccién con el Area de
Nuevos Medios del Consejo Na-
cional de la Cultura y las Artes de
Chile, y con las instituciones que
recibieron por 2 meses a los artis-
tas chilenos.

Este programa de internacionali-
zacion y fortalecimiento de las re-
des de instituciones se constituye
como una plataforma profesional
de difusién de las artes mediales
y la cultura digital, aportando a
la internacionalizacién de la pro-
duccién nacional y difundiendo en
Chile las Ultimas tendencias de la
produccién internacional.

El Concurso Juan Downey se ex-
pande a una preocupaciéon donde
la investigacién y creaciéon con-
vergen en diversas técnicas artis-
ticas, conocimientos cientificos y
tecnoldgicos. Su preocupacién se
instala en el borde de la experi-

mentacion artistica y su definicién
estd en constante cambio, casi
como una condicién que le per-
mite adaptarse y representar la
vanguardia de produccién cultural
actual. Un arte medial no es sélo
aquel producido mediante medios
tecnoldgicos, sino, también, aquel
que refleja la condicién humana
en una sociedad determinada por
el uso de las tecnologias digitales,
y por su necesidad de adaptarse
sustentablemente al entorno.

Esta fue la motivacion que promo-
vié la realizacion del concurso en
un contexto internacional, donde
no solo se enviaron trabajos para
su seleccién y exhibicidn, si no que
también se fomentd la investiga-
cién y creacion de artistas chilenos
en centros de produccién interna-
cionales, accién que levanta la pre-
ocupacién por la falta de espacios
profesionales para la puesta en
practica de estas complejidades.




The contest is one of the flagship
events since the beginning of
the Biennale, and has become a
permanent tribute to the chilean
artist Juan Downey, considered
one of the pioneers worldwide of
video art and experimentation of
cross between art and technolo-
gy. In the competition for the first
time participated creative artists
of video art, digital animation
and documentary micro author
of all countries without restric-
tion, increasing its international
reach, and positioning in the
global network of video and me-
dia arts awards.

Another change in this 11th ver-
sion was the selection of three
chilean artists who traveled to
major research centers and cre-
ation in Europe; Zentrum fur
Kunst und Medientechnologie
in Karlsruhe, Germany, and the
Future Lab at Ars Electronica
in Linz, Austria. This extension

of the competition was held in
co-production with New Media
Area of the National Council of
Culture and Arts of Chile, and the
institutions that received for two
months those Chilean artists.

This program of internationaliza-
tion and strengthening networks
of institutions was established as
a professional platform for the dis-
semination of chilean media arts
and digital culture, contributing
to the internationalization of local
production in Chile and dissemi-
nating the latest trends in interna-
tional production.

The Juan Downey Contest expands
to a concern where research and
creation converge in various artis-
tic techniques, scientific and tech-
nological knowledge. It's concern
is installed on the edge of artistic
experimentation, and its definition
is constantly changing, almost as a

condition that allows to adapt and

represent the cutting edge of con-
temporary cultural production. A
media art that is not only produced
by technological means, but also
one that reflects the human con-
dition in a society determinated
by the use of digital technologies,
and their need to adapt to a sus-
tainable environment.

This was the motivation that pro-
moted the
competition

implementation of
in an international
context, where not only works for
selection and display are sent, but
also the research and creation of
Chilean artists at international pro-
duction centers, action that raises
the concern about the lack of pro-
fessional spaces for the practice of

these complexities in Chile.
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trabajos
premiados

awarded works

El jurado fue integrado por
Roberto Farriol (Director MNBA),
Andrea Goic (artista) y Nestor
Olhagaray (artista). El primer
lugar fue otorgado a Existe de
Mario Z (Chile) por su economia
de recursos, sintesis narrativa y
potencia metafisica. Obtuvieron
menciones honrosas Marketing
de Young Poor Artists (Lituania) y
Semillas de Shahar Marcus (Israel).

The jury was composed by Roberto
Farriol (Director of MNBA), Andrea
Goic (artist) and Nestor Olhagaray
(artist). The first prize was awarded
to Existe by Mario Z (Chile) for its
economy of resources, narrative
synthesis and metaphysical
potential. Honorific mentions were
given to Marketing by Young Poor
Artists (Lituania) and Semillas by
Shahar Marcus (Israel).

primer lugar / first place

Mario Z

Existe

6"/ Chile /2013

Existe es un ejercicio dialéctico
producido por elementos visuales
y sonoros enfrentados en una con-
traposicién discursiva en formato
video. La sentencia del titulo de
la obra se relaciona irénicamen-
te con la imagen y el sonido del
video, que consiste en el primer
plano la desintegraciéon de una
esfera de discotheque rodando
por la calle en plano secuencia,
acompanado de un juego de vo-
ces mondtonas basadas en una
cancién del cantautor argentino,
Juan Carlos Baglietto.

Por medio del audio, se desarrolla
un didlogo provocado por la in-
tertextualidad del discurso estéti-
co, aludiendo a la negacién como
medio de afirmacién, y plantean-
do una critica del "habitus” ante
la representacion artistica dentro

de los sociocultura-

aspectos

les del mundo actual. El casual
y complejo ruido de los vidrios
quebrandose, tensa la monocro-
matica y repetitiva cancién, dan-
do como resultado una armonia
sonora tipo mantra.

Exists is a dialectical exercise pro-
duced by visual and sound ele-
ments faced in a discursive con-
traposition in video format. The
title ironically refers to the image
and sound of the video, which in
the foreground consists of the di-
sintegration of a disco sphere as it
rolls down a street with a sequence
plane with monotone singing voi-
ces based on a song by Argentina’s
Juan Carlos Baglietto.

The audio is used to develop a
dialogue generated by the inter-
textuality of aesthetic discourse,
alluding to negation as a way of
affirmation and providing a criti-
cism of the "habitus” of artistic
representation within the socio cul-
tural aspects of the world of today.

Primer Lugar "Existe”



Mencién Honrosa “Marketing”

Mencién Honrosa “Semillas”

The casual and complex sound of
breaking glass gives tenseness to
this repetitive and monochromatic
song, ultimately resulting in a kind
of mantra.

mencién honrosa /
honorific mention

Young Poor

Marketing

2'35" / Lituania / 2012

Video performance que utiliza la
estrategia de ventas de telemer-
cadeo para vender obras de arte.
La venta de una obra de arte a tra-
vés de otras obras de arte habla,
irbnicamente, acerca de las leyes
del mercado del arte que cues-
tionan el valor de sus productos.
Reacciona ante la reduccién de
la obra de arte a un bien de con-
sumo elitista. Este trabajo ofrece
un comentario sobre la relacién
entre el arte contemporaneo vy el
publico general, al mostrar las ac-
ciones y esquemas de mercado al
desnudo.

A video performance that uses

telemarketing sales  strategies
to sell works of art. The sale of a
work of art through other works of
art speaks ironically of the laws of
the art market that question the
value of their products. It reacts
to the reduction of the work of art
into an elitist consumer good This
work offers a commentary on t he
relationship between contempo-
rary art and the general public by
showing the naked actions of the

market and its schemes.

mencién honrosa /
honorific mention

Shahar Marcus

Semillas

503" / Israel / 2012

Semillas se refiere a las minas que
aln estan enterradas en el suelo,
después del fin de la guerra. Des-
de una toma cenital, la cdmara
sigue a tres removedores profe-
sionales de minas que se mueven
lentamente, casi a modo de una

meditacion, a través del desierto.

Al encontrar una mina, los remo-
vedores deben desarmarla y plan-
tar semillas en su lugar. La siembra
se entiende, asi, como un gesto
de curacidon que sugiere un futuro
esperanzador.

Seeds refers to the mines that are
still buried after the end of a war.
From an overhead shot, the cam-
era follows three professional land-
mine removers who move slowly
—practically in a meditation mode
— through the desert. On finding
a mine, the removers must disarm
it and plant seeds in its stead. In
this way the act of sowing is un-
derstood as an act of healing that
suggests a hopeful future.
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trabajos
seleccionados

selected works

Carlos Vivanco

La existencia

2'35" / Lituania / 2012

“La Existencia” plantea la exis-
tencia del hombre auténomo,
resuelto en su existencia, en
disyuntiva y contraste al hombre
enajenado y alienado, que no
existe en si mismo.

“Existence” raises the position of
the autonomous man, resolved it-
self into existence, in contrast to
the dilemma and estranged and
alienated man who does not exist

in itself.

Claudio Correa

Cuatro formas de ser repu-
blicano a la distancia

2'35" / Lituania / 2012

3"/ Chile / 2013

Esta marsellesa castellanizada,
mezcla las apropiaciones hechas
de este himno por cuatro partidos
politicos en Iberoamérica. Me-
diante una serie de instrumentos
musicales, el video apela a una
violencia soterrada, motivada por
una mecha incendiaria.

This Spanish Marsellaise mixes the
way in which four lbero American
political parties have appropriated
part of the hymn. A series of mu-
sical instruments are used in this
video which appeals to a hidden
violence motivated by an incendi-

ary fuse.




Di Benedictis

Héroes

4'50" / Argentina / 2013

Héroes es un piloto de progra-
ma de TV online post apoca-
liptico. Atractivas publicidades
son llevadas al extremo del sin
sentido. Personajes y situaciones
reales son recontextualizadas, re-
cicladas y tratadas plasticamente,
como si pertenecieran a un uni-
verso paralelo.

Heroes is an online post Apocalyp-
tic Tv programme pilot. Attractice
advertising is taken to the very ex-
treme of senselessness. Real per-
sons and situations are recontex-
tualized, recycled and treated as if

they were a parallel uniiverse.

Pablo Mansilla

Contexto

10'58" / Chile / 2013

Tomando el concepto de autono-
mia que articula la curatoria de la
11BAM, este trabajo habla sobre
la posibilidad de definir nuestra li-
bertad en relacién a las diferencias
que detectamos en un otro, como
parte del contexto en el que esta
libertad se desenvuelve. Sélo po-
demos definir nuestra identidad y
sus limites en relacién a lo que nos
diferencia de los demés, siendo la
autonomia un concepto que sélo
puede ser interpretado desde un
otro.

Taking the concept of autonomy
on which this 11th BAM is based,
this work talks of the possibility
of defining our freedom in rela-
tion to the differences that we
detect in someone else as part of
the context in which this freedom
unfolds. We can only define our
identity and its limits in relation to
that which differentiates us from
the rest with autonomy being a
concept that can be interpreted

from another.

Lionel Cruet

Con y sin caparazdén

7'/ Puerto Rico / 2012

El video muestra el cuerpo huma-
no y cémo se asemeja a la tortuga
laud, especie en peligro de extin-
cién. Siguiendo la morfologia y
movimientos de esta tortuga en
particular, se narra la llegada de la
tortuga laud a la orilla de las islas
del Caribe para poner e incubar
sus huevos. El video es parte de
un cuerpo de trabajo que explora
la relacion entre el ser humano y
el ritmo natural de otras especies.

The video shows the human body
and its similarity to the leatherback
tortoise, which is an endangered
species. Following the morpholo-
gy and movements of this specif-
ic type of tortoise, it narrates the
arrival of a leatherback tortoise to
a Caribbean Island to lay its eggs.
The video is part of a piece of work
that explores the relationship be-
tween the human being and the

natural rhythm of other species.
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Pablo Molina

Anal-isis Callejero

9’/ Chile / 2012

Distanciados temporalmente por
un afo, Valparaiso y Aysén son
mostrados con el fin de otorgarle
valor a la rebelién y deconstruir
la violencia policial o ciudadana.
Se realiza un reciclaje de textos e
imagenes como forma de repre-
sentar la confrontacién entre un
yo y un otro.

Separated temporarily for a year,
Valparaiso and Aysén are shown in
order to place value on the rebel-
lion and deconstruct police or citi-
zen violence. Texts and images are
recycled in order to represent the
confrontation between one ego

and another.

Sebastian Melo

Luz estructurada

5'35" / Chile / 2013

Luz estructurada toma como pun-
to de partida la performance de
Bruce Nauman, Walking in an Exa-
ggerated Manner Around the Pe-
rimeter of a Square, para explorar
el movimiento a través del espacio
de un estudio, grabando simulta-
neamente imagenes con una ca-
mara de video y una cdmara con
sensor de profundidad (Kinect).

Structured Light is based on Bruce
Nauman’s performance Walking in
an Exaggerated Manner Around
the Perimeter of a Square to ex-
plore movement through the area
of a studio, recording simultaneous
images with a video camera and

Kinect camera with a depth sensor.




residencias

residences

El programa de residencias tuvo
como criterio la seleccién de artis-
tas y tedricos que participaran en
la BAM, con el objetivo de incen-
tivar y promover la profundizacién
de los caminos iniciados por estos
realizadores, en potencia con im-
portantes centros de produccion
internacionales. Esta experiencia
fue retratada por los propios artis-
tas en el contexto de su residen-
cia, y los textos que leerdn a con-
tinuacion, fueron desarrollados en
el contexto de este programa.

Agradecemos al Area de Nuevos
Medios y de Relaciones Interna-
cionales del CNCA, a la Direccién
de Asuntos Culturales del Minis-
terio de Relaciones Exteriores, a
Margit Rosen, Curadora del ZKM
y a Gerfried Stocker, director del
Ars Electrénica, por aceptar este
desafié y potenciar la creacién de
redes entre la Corporacién Chile
de Video y sus instituciones.

The residency program has as cri-
terion the selection of artists and
theorists that participate in the
BAM, with the aim of encourag-
ing and promoting the deepen-
ing of the paths initiated by these
authores in order to strong there
searchs in important international
production centers. This experi-
ence was portrayed by the artists
themselves in the context of his
residence, and the following texts
were developed in the context of
this program.

We thank the New Media Area and
International Relations Area of the
National Council for the Arts and
Culture of Chile, the Department
of Cultural Affairs, Ministry of For-
eign Affairs of Chile, Margit Rosen,
curator of the ZKM and Gerfried
Stocker, director of Ars Electron-
ica to accept this challenge, and
enhance the creation of networks
between Chile Video Corporation
and its institutions.
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ZKM

Demian Schopf

Alemania

Mi estadia en el ZKM ha sido su-
mamente productiva, ya que me
ha permitido continuar investi-
gando algunos aspectos que ya
comencé a trabajar en mi tesis
de Doctorado en Filosofia con
Mencién en Estética y Teoria del
Arte en la Universidad de Chile.
En este lugar, he comenzado a
escribir los primeros esbozos de
una futura investigacion de post-
doctorado que me gustaria reali-
zar en la UdK Berlin. Su objeto es
la aplicacion de herramientas de
procesamiento de lenguaje natu-
ral en un campo interdisciplinario,
donde convergen la lingistica, la
lingliistica computacional, algunos
paradigmas de la inteligencia arti-
ficial, el desarrollo de software, el
desarrollo de hardware, la progra-
macién, la filosofia del lenguaje, el
arte generativo orientado a la ge-
neracién experimental de texto, la
computacién comprendida como
proceso escultérico y otras mate-
rias. La investigaciéon posee una
dimension tedrica y otra practica,
que se materializard en algunas
obras que espero desarrollar du-
rante los proximos afios.

My stay at ZKM has been extreme-
ly productive, as it has enabled
me to continue to do research
into some of the issues that | be-
gan to approach in the course of
my Doctoral Thesis in Philosophy,
with a Major in Aesthetics and Art
Theory of the University of Chile,
and where | have begun to write
the first outlines of a post doctoral
research which | would like to carry
out at UdK Berlin. Its objective is
the application of natural language
processing tools in an interdisci-
plinary field which sees the conver-
gence of linguistics, computational
linguistics, some paradigms of ar-
tificial intelligence, software devel-
opment, hardware development,
programming, the philosophy of
language, generative art aimed
at experimental text generation,
computing as a sculptorial process
and others converge. This research
has a theoretical and a practical di-
mension, which will materialize in
some works that | plan to develop
over the next few years.



ZKM

Rodrigo Araya

Alemania

Mi estadia fue motivada por el am-
biente y mi vinculacién al Instituto
de Musica y Acustica al interior del
ZKM, sumadas a las investigacio-
nes y el constante flujo de traba-
jos que he podido observar en el
campo del sonido como material
relacionado a las artes visuales.
En esta residencia, he desarrolla-
do investigaciones, ya iniciadas en
Chile, sobre practicas multidisci-
plinarias: la experimentaciéon con
problemas asociados a las traduc-
ciones y a los resultados construc-
tivos y destructivos, generados por
las interferencias, yuxtaposiciones
y confrontaciones entre lenguajes
y materiales.

En mis ultimos trabajos he utili-
zado el imaginario de estructuras
educativas de informacién astro-
némica y cientifica, que tienen la
finalidad de transportar un tipo de
conocimiento especifico. Estas es-
tructuras no son inofensivos vehi-
culos de traslado, sino estructuras
dindmicas y activas, en indisocia-
ble modulaciéon del conocimiento
que materializan y movilizan.

Desde esta perspectiva, me he
detenido a pensar sobre cémo se
articula y qué tipo de efectos tie-
ne colectivamente esta necesidad
de obtener lecturas, y sobre cémo
estas mismas herramientas, en su
calidad de manufacturas humanas,
estarian sujetas a constantes cam-
bio en el tiempo que, inevitable-
mente, intervendrian en el acceso
al conocimiento.

He podido dilucidar que las formas
de lectura tienen una historia, so-
bre todo cuando en esta residen-
cia he verificado que el acceso al
conocimiento sigue determinado
por fendmenos materiales e his-
téricos que distribuyen nuestro
acceso a la informacién. Por el
momento, esta idea me ha llevado
a pensar que el entendimiento de

la realidad en la que nos situamos,
solo es posible a través de la con-
sideracion y configuracién de los
objetos que hacemos de nosotros
y para nosotros.

My residence was motivated by
the environment and my links to
the Institute of Music and Acous-
tics of the ZKM, together with the
constant flow of works that | have
been able to appreciate in the field
of sound as an element of the vi-
sual arts. During this residence, |
have developed research which
had been initiated in Chile on mul-
tidiscipline practices; experiments
with problems related to transla-
tions and to the constructive and
destructive results generated by
interferences, juxtapositions and
confrontations between languages
and materials.

In my last works | have used the
imagery of educational structures
of scientific and astronomical in-
formation which have the mission
of transporting a type of specific
knowledge. These structures are
not harmless transportation vehi-
cles, they are active and dynamic
structures that work in tune with
the modulation of the knowledge
they materialize and move.

| have been able to discover that
forms of reading have a history,
specially when this attachment has
shown that that access to knowl-
edge is still determined by mate-
rial and historical phenomena that
distribute our access to informa-
tion. For the time being, this idea
has led me to think that reality is
only possible through the way in
which we consider and configure
objects. The crossings between
these tools nourish our reading,
and sooner than later become ac-
cepted readings of the facts.
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FuturelLab de
Ars Electrdnica

Ignacio Cuevas
Austria

Mi actual trabajo en el FuturelLab
se ha enfocado en el desarrollo de
programacién interactiva, basada
en Max/MSP, para una instalacion
audiovisual. Al mismo tiempo,
estuve desarrollando el concep-
to y disefio de un hardware libre
enfocado al arte sonoro y la mu-
sica electronica. El siguiente paso
es comenzar una construccion en
serie limitada. El FuturelLab es
un lugar muy estimulante, don-
de estan presentes personas de
distintas partes del mundo, con
diferentes intereses y propdsitos.
Me ha interesado mucho el desa-
rrollo metodoldgico y la forma en
que presentan proyectos propios
a terceros. La infraestructura esta
a un nivel internacional que los
destaca, y la calidad humana no se
queda atras. Sin duda, el crosso-
ver interdisciplinario del equipo y
el trabajo grupal que desempenfan
es algo de lo que estoy aprendien-
do mucho. Es un lugar que tiene
una elevada visién conceptual y
técnica sobre el arte y la sociedad.

My current work at Futurelab is
focused on the development of
Max/MSP
ming for an audiovisual instal-

interactive program-
lation. At the same time, | also
worked on the development of
the concept of a free hardware fo-
cused on sound art and electronic
music. The next step will be to start
the construction of a limited pro-
totype. Futurelab is a very stimu-
lating workplace with people from
all over the world with different in-
terests and purposes. | have been
very interested in methodological
development and the way in which
projects are presented. Infrastruc-
ture is of an international level and
as is the human quality of its team.
There is no doubt whatsoever that
the interdisciplinary crossover of
the team and the work it develops
is teaching me much. It has a high
conceptual and technical view of
art and society.



CONCIERTOS
VISUALES

visual concerts
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Los conciertos visuales son una
instancia de aproximaciéon a un
estado primitivo del cine, conec-
tandose con el momento en que
las peliculas eran presentadas con
musica en vivo, y eran no solo un
complemento a las imagenes, si no
que constituian un todo arménico,
orientado a generar una experien-
cia sensorial en los visitantes.

El ciclo de conciertos visuales co-
menzd con varios meses de ante-
rioridad en el Museo Nacional de
Bellas Artes, para el lanzamiento
del Concurso Juan Downey, con
la presentacién del guitarronero
chileno Alfonso Rubio y Amigo
de los Insectos, en colaboracion
visual de Null Object. En el cen-
tro cultural de Espafa realizamos
el segundo ciclo de conciertos vi-
suales, donde se presentaron los
musicos Mayan Warrior, Amigo
de los insectos + From Mesopo-
tamia, Gerardo Figuero y Alejan-
dro Albornoz.

Realizado en co produccién con
WAudiovisual,
tados a poner en valor las obras

estuvieron orien-

de musicos chilenos que trabajan
desde la electrénica experimen-
tal, y una puesta en escena que
incluye una propuesta visual que
traspasa los limites de la pantalla
o superficie de proyeccién. Los
conciertos visuales fueron curados
por Uwe Schmidt y el comité cura-
torial de la bienal, y tuvieron como
referente la integracién de una co-
munidad de artistas y encuentros
destacados de la escena local,
como Al-Mako, Pueblo Nuevo,
Jacobino Discos, FOBIA y Electro-
magnetica, quienes propusieron
proyectos desde sus contextos,
creando un espacio integrado y
representativo de la comunidad
de mdsicos y visualistas que inda-
gan nuevos campos de creacion.

Un acto de especial relevancia fue
la presentacién de Jose Vicente
Asuar, musico e ingeniero chileno
que, en los inicios de la era com-
putacional, una serie de instru-
mentos para la produccién de mu-
sica electroacustica, integrando,
en este espacio, la preocupacién
de la bienal por la historia de la
ciencia, la tecnologia y la creativi-
dad en Chile.

En este contexto, los conciertos vi-
suales logran crear un ambiente de
representacién concreto y potente,
donde mdsicos, programadores y
visualistas integran comunidades
cohesionadas y heteréarquicas, po-
tenciando la creatividad, estética y
técnica de realizadores que nutren
una potente escena.

Visual concerts are an instance of
approximation to a primitive state
of cinema that recalls the time
when movies were presented with
live music, and were not just a
complement to images, but consti-
tuted an harmonic whole focused
on generating a sensory experi-
ence to the visitors.

The cycle of visual concerts began
several months earlier at the Na-
tional Museum of Fine Arts, during
the launch of the Juan Downey Au-
diovisual contest, with presenta-
tions of the Chilean “guitarronero”
Alfonso Rubio and Amigo de los
insectos with the visual collabora-
tion of Null Object. At the Spain
Cultural Center we organized the
second series of visual concerts
together with the musicians Mayan
Warrior, Amigo de los insectos
+ From Mesopotamia, Gerardo
Figueroa, and Alejandro Albornoz.

Produced
WAudiovisual, the visual concerts

in collaboration with

sought to prize the works of Chil-
ean musicians working both on ex-
perimental electronic music and in
a mise-en-scéne with a visual pro-
posal that goes far beyond the lim-
its of the projection screen surface.
The visual concerts were curated
by Uwe Schmidt and the curatori-
al committee of the biennial, who
had as its most important referents
the integration of a community of
artists as well as prominent meet-
ings within the local scene, such as
Al- Mako, Pueblo Nuevo, Jacobino
discos, FOBIA, and Electromag-
netic Festival. These meetings re-
sulted in the elaboration of project
proposals enrooted in their own
local contexts, thus creating a rep-
resentative space that integrated
the community of musicians and
visual artists exploring new fields
of creation.

A moment of exceptional signif-
icance during the concerts was
the presentation of Jose Vicente
Asuar, a Chilean musician and en-
gineer who developed during the
dawn of the computer music era
in Latin America several tools and
devices for the production of elec-
troacoustic music. His presentation
contributed to encompass the
concerns of this biennial regarding
the history of science, technology,
and creativity in Chile.

From this context, visual concerts
succeeded in creating a concrete
and powerful environment of
representation, where musicians,
programmers and filmmakers in-
tegrated cohesive and heterar-
chical communities, enhancing
the technical and aesthetical cre-
ativity of producers that nurture a

powerful scene.



amigo de los
insectos

Alfonso Rubio

montana
extendida y
Nawito

3 de octubre
Concierto Inaugural

Desde el territorio publico des-
pliega su maquinaria electroacus-
tica. En base a improvisaciones,
involucra a los transelntes en
creaciones espontaneas. La ex-
ploraciéon de estados mentales a
través de los espacios fisicos son
la motivacion de su investigacion.
Autodidacta en todas las discipli-
nas que desarrolla, acompafa su
obra sonora con composiciones
visuales, animaciones y videos,
generando una atmésfera com-
pleta bajo el titulo La manifesta-
cién. Ha compilado cuatro discos
bajo tres seuddnimos: Poliedro,
Sumeria y el colectivo From Me-
sopotamia. Ha establecido lazos
creativos con proyectos interna-
cionales como Monolith (Inglate-
rra), BrainWash (Inglaterra), UNDR
RPBLC (EEUU), Trimex (Chile) y
Null Object (Internacional).

Perteneciente a una familia donde
la musica tiene un lugar central,
aprende a cantar y tocar la guita-
rra a una edad temprana. Alfonso
participd en la grabaciéon de los
discos Guitarroneros de Pirque
(2007) y Guitarrén Chileno: Heren-
cia musical de Pirque (2000), don-
de también colaboraron Chosto
Ulloa, Juan Pérez Ibarra y Santos
Rubio, su hermano y célebre pa-
yador fallecido el 2011. Realiza
encuentros de guitarroneros y ta-
lleres de guitarrén.

La colaboracién de Rodrigo Araya
e Ignacio Morales se basa en la ex-
perimentacién a través de dispo-
sitivos de luz y sonido, el reciclaje
de materiales, nuevas y viejas tec-
nologias, aparatos prefabricados y
autoconstruidos. Medios usados
de formas poco ortodoxas, en
un intento de hacer evidente las
construcciones asociadas al uso y
la mutua programacién entre los

He displays his electro acoustic
machinery from the public space.
Based on improvisations, he in-
volves pedestrians in spontaneous
creations. His research is motivat-
ed by the exploration of mental
states through physical spaces.
Self-taught in all the disciplines
he develops, his sonorous pre-
sentations go together with visu-
al compositions, animations, and
videos that generate a complete
atmosphere that goes under the
title of La Manifestacién. He has
compiled three records using
three different pseudonyms: Polie-
dro, Sumeria, and From Mesopo-
tamia. He has established creative
collaborations with international
projects like Monolith (England),
BrainWash (England), UNDR RP-
BLC (USA), Triex (Chile), and Nulll
Object (International).

Alfonso Rubio was raised in a fam-
ily in which music plays a central
role. He learnt to sing and play
the guitar at an early age. He took
part in the recording of the Guitar-
roneros de Pirque (2007) and Gui-
tarrén Chileno: Herencia musical
de Pirque (2000), with the collabo-
ration of Chosto Ulloa, Juan Pérez
Ibarra, and Santos Rubio, his broth-
er and famous popular poet, who
died in 2011. He organizes guitar-
ron meetings and workshops.

objetos y los cuerpos para quienes
fueron disefiados.

Ignacio “Nawito” Morales (Chile,
1979) es Licenciado en Fisica y So-
nidista. Desde comienzos de este
milenio, participa activamente en
la escena de musica electrénica
experimental en Santiago de Chi-
le. Trabaja principalmente investi-
gando sistemas de retroalimenta-
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cién entre tecnologias analdgicas
y digitales. Es integrante y colabo-
rador de diversos proyectos, tales
como: Ensamble Majamama, El
Banco Mundial, Leonardo Ahuma-
da, Nawito ddo, Midiset, Tarabust
Ensamble y en variadas agrupacio-
nes esporadicas de improvisacion.
Algunas de sus obras han sido
presentadas en festivales como: el
Festival de Arte sonoro Tsonami,
el Festival de MUsica electroacus-
tica Aimaako, el Festival de musica
experimental y video Fobia, el fes-
tival de musica improvisada FIMI.

Rodrigo Araya (Chile, 1983) es
Licenciado en Artes. Su trabajo
sonoro se ha caracterizado por la
reorganizacién de estructuras es-
tables extraidas de la musica po-
pular, que confronta y procesa me-
diante estrategias experimentales
de produccidén y composicién. Se
ve influenciado por claras referen-
cias a la musica industrial de los
anos ‘80 y a la musica tradicional
determinada culturalmente por
su imaginario geogréfico. Desde
el 2005, trabaja en su proyecto
personal Montafa Extendida, y
recientemente ha incursionado en
la improvisacion electroacustica,
principalmente motivado por la
investigacion de problemas sono-
ros procesuales, relacionados a las
interferencias y sintonias posibles
entre las dualidades individuo y
colectivo; sujeto y objeto; intér-
prete e instrumento.

The collaboration between Ro-
drigo Araya and Ignacio Morales
is based on experimentation with
light and sound devices, materials
recycling, old and new technolo-
gies, prefabricated and self-built
devices: means used in unortho-
dox ways in an attempt to evince
constructions associated to the

use and mutual programming be-
tween objects and the bodies for
whom they were designed

Rodrigo Araya (Chile, 1983) has
a BA in Arts. His sound work has
been characterized by the reorga-
nization of stable structures tak-
en from popular music, which he
confronts and processes through
experimental strategies of produc-
tion and composition. He is clear-
ly influenced by references to the
industrial music of the 80s and to
traditional music culturally deter-
mined by its geographic imagery.
He has been working on Montafia
Extendida, his personal project
since 2005, and has recently ex-
perimented with electro acoustic
improvisation, mostly motivated
by research on processing sound
systems related to interferences
and possible harmonies between
the individual-collective, sub-
ject-object, and performer-instru-
ment divides.

Ignacio “Nawito” Morales (Chile,
1979) has a BA in Physics and
Sound. He has been actively par-
ticipating in the experimental
electronic music scene in Santia-
go de Chile since the turn of the
millennium. His work focuses on
research on feedback systems
between analog and digital tech-
nologies. He is a member and
collaborator in a series of projects
such as Ensemble Majamama, El
Banco Mundial, Leonardo Ahu-
mada, Nawito Duo, Midiset, and
Tarabust Ensamble, as well as in a
variety of sporadic improvisation
groups. Some of his works have
been presented at festivals like
Tsonami Arts Festival, Aimaako
Electroacoustic Music Festival, the
Fobia Festival of experimental mu-
sic, and video and the FIMI festival
of improvised music.



colectivo
ULTIMAESPE-
RANZA

5 de octubre

lem

5 de octubre

ULTIMAESPERANZA es un colecti-
vo de arte experimental que nace
el afo 2004 en el territorio Su-
bantartico Chileno (Punta Arenas-
Puerto Natales). Es codirigido por
los artistas Sandra Ulloa y Nataniel
Alvarez, quienes invitan en cada a
proyecto a uno o mas artistas de
diversas disciplinas a explorar con-
ceptos como la identidad y la me-
moria. Desde hace un afio trabajan
con los artistas Eduardo Velasquez
y Marco Martinez en su nuevo pro-
yecto Hidropoética, con el cual
recorren los glaciares de la region.

ULTIMAESPERANZA ha mostrado
su trabajo en Chile, Argentina, Mé-
xico, Estados Unidos, Espafay Ale-
mania. Desde 2009 hasta 2011 han
colaborado en una serie de pie-
zas de videodanza y experiencias
transmediales. Ademéas de Hidro-
poética, el colectivo se encuentra
actualmente desarrollando Liquen-
Lab, un proyecto de residencias
artisticas que impulse proyectos
de creacién contemporanea, fa-
voreciendo aquellos que aborden
la relacion entre arte y ciencia uti-
lizando la tecnologia como medio
expresivo de exploracion.

Estd compuesto por dos personas:
Oscar Burotto (sicélogo) y Ottavio
Berbakow (ingeniero). El grupo
nace en 1996, y desde tempra-
no a sus miembros les fascinaron
los equipos vintage, los efectos
y las guitarras procesadas. Co-
menzaron a incursionar en lo que
se define como ambient, musica
electréonica, ambient industrial y
post rock, siempre buscando lo
sensorial y emocional en cada pie-
za. En 1999 lanzaron Mdsica para
peliculas de ciencia ficcién de bajo
presupuesto y luego tuvieron un
receso de unos ocho afos. Han
vuelto a a tocar juntos nuevamen-
te desde 2007.

The ULTIMA ESPERANZA collec-
tive of experimental art was creat-
ed in 2004 in the Chilean sub-Ant-
arctic region (Punta Arenas—Puerto
Natales). ULTIMA ESPERANZA is
co-directed by artists Sandra Ulloa
and Nataniel Alvarez, who in each
of their projects invite one or more
artists devoted to different areas
of art to explore concepts like
identity and memory. They have
been working with artists Eduardo
Veldsquez and Marco Martinez for
a year in the development of their
new project Hydropoética (Hydro-
poetics), with which they traverse
around the glaciers of the region.

ULTIMA ESPERANZA has shown its
work in Chile Argentina, Mexico,
USA, Spain and Germany. Between
2009and 2011 they collaborated
with a series of video-dance piec-
es and transmedia experiences.
In addition to Hydropoética, the
collective is working on Liquen-
Lab, a project of artistic residenc-
es that encourages contemporary
creation projects favoring those
practitioners that address the rela-
tionship between art and science
using technology as their expres-
sive means of exploration.

Lem consists of two members:
Oscar Burotto (psychologist) and
Ottavio Berbakow (engineer). The
group was founded in 1996, and
its members have always been fas-
cinated by vintage groups, effects,
and processed guitars. They began
to work with what we can define as
ambient, electronic music, indus-
trial ambit, and post rock music
always searching for the sensory
and emotional core of each piece.
In 1999 they launched “Mdsica
para peliculas de ciencia ficcion de
bajo presupuesto” (Music for low
budget science fiction movies) and
then had a recess of approximately
eight years. They have been play-
ing again since 2007.
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José Vicente
Asuar

12 de octubre

Carlos Lértora

12 de octubre

(20 de julio de 1933, Santiago,
Chile) es un compositor chileno,
uno de los pioneros de la musica
electroaclstica a nivel nacional;
ademas, es considerado uno de
los primeros compositores de mu-
sica electrénica a nivel latinoame-
ricano y creador del primer labo-
ratorio de mdusica electrénica en
América Latina.

Estudi6 en el Conservatorio de
Santiago y en la Universidad Catdli-
ca de Chile (titulandose como inge-
niero civil), para trasladarse en 1959
a Berlin con Boris Blacher y Josef
Rufer. En 1958 funda el primer la-
boratorio de musica electrénica de
América Latina, en la facultad de
Artes de la Universidad Catdlica de
Chile, donde compone Variaciones
Espectrales, su primera obra elec-
trénica. Luego, funda y dirige labo-
ratorios de musica electroacustica
en Karlsruhe, Alemania (1960), Ca-
racas, Venezuela (1965) y en la Uni-
versidad de Chile (1969). En 1977
crea el COMDASUAR, el primer
ordenador chileno dedicado exclu-
sivamente a interpretar musica.

Es autor de los discos pedagdgi-
cos "El Computador Virtuoso” y
“Asi Habl6 el Computador”, en-
tre otros. Fué profesor de acuUs-
tica y de electroacustica en la Fa-
cultad de Artes de la Universidad
de Chile y fundador de la carrera
de Tecnologia del Sonido de la
misma universidad.

Jose Vicente Asuar (July 20, 1933,
Santiago, Chile) is a Chilean com-
poser, one of the pioneers of elec-
troacustic music at a national level.

Es realizador audiovisual y gestor
cultural. Entre sus proyectos des-
tacan los cortometrajes: Cronos
(2005), A-sufre (2011), y los do-
cumentales: El suefio y las ruinas
(2007), Variaciones espectrales
(2013) y El sétiro de las cabras

In addition, he is considered to
be one of the first composers of
electronic music throughout Latin
America, and the creator of the
first laboratory of electronic music
in the region.

He studied at the Conservatory of
Santiago and at the Catholic Uni-
versity of Chile (majoring in civil
engineering) in 1959, whereup-
on he moved to Berlin with Boris
Blacher and Josef Rufer. In 1958
he founded the first laboratory of
electronic music of Latin America
in the Faculty of Arts at the Cath-
olic University of Chile, where he
composed Variaciones Spectrales,
his first electronic work. After that,
he founded and directed the lab-
oratories of electroacoustic mu-
sic in Karlsruhe, Germany (1960),
Caracas, Venezuela (1965), and at
University of Chile (1969). In 1977
he created the COMDASUAR, the
first Chilean computer exclusively
dedicated to perform music.

Asuar wrote the music for “Ima-
gen de Caracas”, a work that takes
place in a theater built for 1,200
visitors, 8 movies and 45 slide-
shows, music channels, voices, and
instruments. He also wrote compo-
sitions for electronic instruments,
orchestral works, and an octet for
four flutes and four percussionists.
Among others things, he is the
author of the educational records
"El computador virtuoso” and " Asi
hablé el computador”. He was
professor of acoustics and electro-
acoustics at the Faculty of Arts of
the University of Chile and founder
of an undergraduate program in
Sound Technology at the same.

(2013). Actualmente, trabaja en
los documentales Cazador de
cuentos y Club Social 5.

(Chile, 1983) is an audiovisual art-
ist and a cultural manager. Some



Ai - Maako

12 de octubre

(1

Presentacion del Ai-maako 2012 por
Federico Schumacher en:
http://aimaako.cl/web_2012/quienes-
somos/

Presentation of Ai-maako 2012 by
Federico Schumacher, in
http://aimaako.cl/web_2012/quienes-
somos/

of his best known short films
include: Cronos (2005) A-sufre
(2011) and the documentary, El
satiro de las cabras (The Satyr of

El Festival Internacional de M-
sica Electroacustica de Chile, Ai-
maako, ha crecido artisticamente
en sus anos de vida, convirtiéndo-
se en uno de los referentes del gé-
nero en el cono sur. Compositores
y musicos de importancia mundial
han participado en Ai-maako, en-
tregando musica y notables apor-
tes tedricos, a través de concier-
tos, charlas y talleres, siempre en
forma gratuita. Al mismo tiempo,
ha sido una plataforma de difusion
de la electroaclstica nacional,
dando a conocer constantemente
el trabajo de musicos chilenos de
diversos ambitos y estéticas. Ai-
maako siempre intenta contribuir
a la diversidad musical y artistica.

Por ello, la Comunidad Electroa-
custica de Chile-CECh, organi-
zadora de este evento y entidad
aglutinadora de compositores, ha
mantenido firme su postura de
respetar otros estilos musicales y
sus mecanismos de operacién. A
la vez, busca reclamar su naturale-
za de exploracién de vanguardia,
y que Ai-maako y sus composicio-
nes no sean sometidas a criterios
de orden comercial o de la indus-
tria del entretenimiento. Por esta
razén, la CECh ha decidido no
postular a los Fondos del Consejo
de la Cultura y las Artes, al menos
hasta que las autoridades com-
prendan la naturaleza de nuestro
quehacer y sus postulados estéti-
cos y sociales. teniendo “la certe-
za mas absoluta de que el camino
del arte no pasa por los criterios
economicistas y neoliberales que
se nos intentan imponer”[1].

En este contexto, la organizacién
de la 11BAM, bajo su consiga cu-
ratorial en relacién a la idea de la
autonomia, se pensb como un es-

the Goats,2013). He is currently
working on the documentaries
Cazador de Cuentas and Club So-
cial 5.

pacio de participacién, donde se
presentaron dos conciertos visua-
les, uno de José Vicente Asuar y
otro de musica chilena actual jun-
to a compositores extranjeros.

Alejandro Albornoz
Secretario CECh
www.cech.cl

Ai-maako, the International Fes-
tival of Electroacoustic Music in
Chile, has shown great artistic de-
velopment during its thirteen years
of existence, becoming one of the
referents of its genre in the South-
ern Cone. Composers and musi-
cians of international renown have
participated in Ai-Maako perform-
ing their music and giving notable
theoretical contributions through
concerts, lectures, and workshops,
which are always free of charge.
At the same time, it has been a
platform for the dissemination of
national electroacoustics that has
constantly showed the work of
Chilean musicians coming from a
variety of creative areas.

Ai-maako always tries to contribute
to musical and artistic diversity. For
this reason, the Chilean Electro-
acoustic Community CECh, which
is not only the organizer of this
event but also an entity that agglu-
tinates composers, has maintained
a firm stance regarding the respect
for other musical styles and their
At the
same time, CECh tries to sustain

operative mechanisms.

its nature as avant-garde explor-
ers, so that Ai-maako and its com-
positions are subjected neither to
commercial criteria nor to that of
the entertainment industry. For this
reason, CECh has decided not to
apply for funding offered by the
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Danieto

19 de octubre

Council for Culture and the Arts,
at least until the authorities under-
stand the nature of our work and
its social and aesthetic proposals,
because we are "absolutely certain
that the path of art does not run
alongside the economic and neo-
liberal criteria that are trying to be
imposed upon us”[1].

In this context, the organisation of
the 11th BAM, following its cura-

Como musico, artista visual e in-
geniero civil electrénico, a Daniel
Nieto se le puede encontrar en
industrias disefiando sistemas au-
tomaticos, en museos transmitien-
do obras audiovisuales por redes
avanzadas o bien programando
software para ingenieria o pro-
ceso audiovisual; lo cierto es que
Daniel vive disefiando herramien-
tas, y es que la creacién es lo que
le apasiona. Arte y tecnologia son
conjugados en sus obras en mu-
chos sentidos, una suerte de in-
vestigacion, desarrollo y composi-
cién artistica que llevan su trabajo
a un nuevo plano.

Comienza en su adolescencia con
el nombre "ADN", pensando que
su musica favoreceria, por estimu-
los sonoros, la informacién genéti-
ca, como afirma en el compilatorio
Austral del afio 99, hito que lo re-
Une con respetados musicos chile-
nos y alemanes, que en esa época
apostaban por ritmos inquietantes
y texturas de otro mundo. Tras pa-
sar la adolescencia y entrar en la
universidad, participa en el sello
"Ojo de Apolo”, grabando, mez-
clando y masterizando los discos
que publicaban de manera muy
artesanal y high-tech a la vez.

Es en este momento que incursiona
en el minimalismo y cambia su alias
a "Danieto”, basando su mdusica
en patrones hipndticos y psicodé-
licos, ritmos abstractos, procesos
digitales, siempre destacando un

torial motto based on autonomy,
was conceived as a participative
context in which two visual con-
certs were presented, one by José
Vicente Asuar and another of con-
temporary Chilean music featuring
foreign composers.

Alejandro Albornoz
Secretary CECh
www.cech.cl

trabajo limpio y calculado. Luego
de egresar como ingeniero e in-
tervenir el mundo industrial con
tecnologia “alienigena”, hoy Da-
niel se encuentra en un caos con-
trolado, pensando que una mayor
entropia le dara libertad suficiente
para abstraerse de este mundo y
esquivar la metastasis que afecta a
la cultura contemporanea.

As a musician, visual artist, and
electronic civil engineer, Daniel
Nieto can be found working in
industries designing automated
systems, transmitting audiovisual
works through advanced networks
inside a museum, or programming
software for an engineering or au-
diovisual process. In short, Daniel
spends his life designing tools
and this creative praxis is what
moves him. His pieces, where art
and technology interact in many
ways, result from a sort of artistic
research, development, and com-
position that takes his work to a
new level.

As he states in the Austral Compi-
lation of 99, while still a teenager
he called himself ADN believing
that his music would favor genet-
ic evolution by means of sound
stimuli. This compilation marked a
milestone in his career and allowed
him to meet respected Chilean
and German musicians who were
experimenting with disquieting
rhythms and different textures.



Renzo Filinich

19 de octubre

After his adolescence, he entered
university and worked with the la-
bel "Ojo de Apollo”, recording,
mixing, and mastering records
published in a very amateur and
high-tech fashion. At the moment,
he is experimenting with minimal-
ism and has changed his alias to
“Danieto”, basing his music on
hypnotic and psychedelic patterns,
abstract rhythms, and digital pro-

Licenciado en Sonido y compo-
sitor de Musica Electroacustica.
Su interés radica en aplicar nue-
vas tecnologias en la musica, con
el objetivo de desarrollar nuevos
campos interactivos y cognitivos
del oyente, asi como la repre-
sentacion espacial del sonido por
medio del uso de interfaces ges-
tuales de control sonoro y per-
formance, utilizando, para ello, el
concepto de la maleabilidad del
sonido como un mecanismo mu-
sical frente al espectador con el
espacio. En su trabajo ha aborda-
do distintos aspectos del lengua-
je musical, como la improvisacién
libre (ensamble Majamama, Ala-
1Rec), obras para camara, Fluxus
e instalaciones.

Ha mostrado su trabajo en Forum
Acusmatico de Hope University
— Liverpool 2013, Festival Mix-
tur - Barcelona 2013, Ai- Maako
2010-2012, Festival de arte So-
noro Tsonami de Valparaiso 2007
al 2011.

He participado de varios proyectos
FONDART (Fondo Nacional de la
Cultura y las Artes de Chile) siendo
la ultima como productor del Fes-
tival Ai-Maako, versién 2011-2012,
donde se pretende difundir y ense-
fiar sobre esta nueva rama musical
ligada al lenguaje contemporéneo.

cesses characterized by his neat
and calculated work. After gradu-
ating as an engineer and working
in the industrial world with “alien”
technology, now a days he is in a
state of controlled chaos and be-
lieves that greater entropy will give
him sufficient freedom to remove
himself from this world and avoid
the metastasis affecting contem-
porary culture.

BA in Sound and Electroacoustic
Music composer, Renzo Filinich
is interested in applying new
technologies to music in order to
develop new interactive and cog-
nitive fields in the listener as well
as in the spatial representation of
sound through the use of gestur-
al interfaces of sound control and
performance, for which he em-
ploys the concept of the mallea-
bility of sound qua musical mech-
anism concerning the relationship
of the spectator and its space. He
has approached different aspects
of musical language like free im-
provisation (Ensamble Majamama,
AlaTRec), chamber music, Fluxus,
and installations.

Filinich has shown his work at the
Hope University Acusmatic Forum
in Liverpool 2013, the Festival Mix-
ture in Barcelona 2013, Ai-maako
from 2010 to 2012, and the Festival
de arte Sonoro Tsonami de Val-
paraiso (Valparaiso Tsionami Sound
Art Festiva) from 2007 o 2011.

He has participated in several
FONDART projects (Chilean Na-
tional Fund for Culture and the
Arts). In the latest of this projects,
he participated as a producer of the
Ai-maako 2011 - 2012, one of the
aims of which was to disseminate
and teach this new branch of music
linked to contemporary language.
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Christian
Oyarzun

19 de octubre

micro festival
electromagnética

25 de octubre
Museos de medianoche

Christian Oyarzln es artista me-
dial, profesor, investigador y de-
sarrollador independiente. Vive
y trabaja en Santiago de Chile y
desde 1998 ha desarrollado un
trabajo tedrico y practico alrede-
dor de los medios digitales, parti-
cipando en diversas exposiciones,
simposios y mesas redondas. Su
trabajo, situado en el campo del
arte, la ciencia y la tecnologia, ha
derivado en variadas lineas de in-
vestigacion que van desde siste-
mas graficos interactivos, musica
generativa, video juegos y medios
de masa, hasta topicos como la
visualizaciéon de datos, cartogra-
fia, geopolitica y geomatica. Ac-
tualmente se desempefia como
académico del Departamento de
Disefio de FAU y del Magister en
Artes Mediales de la Universidad
de Chile.

Primera plataforma de Chile y
Sudamérica de reunién y difusién
en torno al theremin: instrumen-
to que se suena sin ser tocado.
Nace en Santiago de Chile el 28
de agosto de 2012, con la reali-
zacién del Primer Encuentro de
Theremin en el Centro de Ciencia
y Cultura de Rusia. A partir de ese
encuentro, el theremin comienza
a tener un lugar musical propio,
donde Electromagnética redne a
todos quienes se interesan en el
innovador invento de Ledn There-
min, el primer instrumento elec-
trénico de orquesta.

A la fecha se han realizado con-
ciertos, clases abiertas, musicali-
zaciones de peliculas y el Primer
de There-
min, realizado entre el 24 y 25 de
agosto de 2013 en el GAM, y que
contd con los mejores intéropretes

Festival Internacional

internacionales y nacionales, don-
de el theremin se pudo apreciar
como un protagonista de diver-
sos estilos y corrientes musicales.
Electromagnética son Agnes Ev-

Christian Oyarzdn is an indepen-
dent media artist, professor, re-
searcher and developer. He lives
and works in Santiago, Chile.
Since 1998 he has developed
theoretical and practical work re-
garding digital media showing
the results of his work in diverse
exhibitions, symposia, and round
tables. His work, which is related
to the fields of art science and
technology, has followed a vari-
ety of investigative trends ranging
from interactive graphics systems,
generative music, video games,
and mass media, to subjects like
data visualization, cartography,
geopolitics and geomatics. He is
currently a professor of the De-
partment of Design at the FAU
(Faculty of Architecture and Urban
Planning and of the MA in Media
Arts) of the University of Chile.

seev y Carolina Portius, theremi-
nistas, gestoras, y productoras que
buscan expandir el amor por el
theremin, instrumento que llevan
sonando, sin ser tocado, por afios.

Agnes Evseev (Agnes Paz) es
fundadora y directora de Electro-
magnética. Thereminista y mdsico
autodidacta. Actualmente realiza
presentaciones individuales y es
parte del proyecto "El suefio de
Aelita”, con Renzo Filinich, y co-
labora en la musicalizacion de la
pelicula "El Gabinete del Doctor
Caligari”, con Bastian Ferrero.

Portius

Carolina Noiz),

co-fundadora y productora gene-

(Tigra

ral de Electromagnética, es musico
autodidacta y multintrumentalista.
Teniendo siempre un enfoque de
experimentaciéon e improvisacion,
trabaja en su proyecto individual,
Tigra Noiz, y su participacién se
extiende a bandas como Vaso de
Movi-
y colaboraciones

Leche, Lost Astronautas,
mientosalazar

con otros musicos.



alma.
ElPueblodechina+
Bureau d'etudes

25 de octubre

The first platform in Chile and South
America that gathered and dissem-
inated information on the theremin,
which is an instrument that sounds
without being played. Founded on
August the 28th of 2012 during the
First Theremin Meeting at the Rus-
sian Centre for Science and Culture.
Since 2012, the theremin began to
have its own musical place, where
Electromagnética is a meeting
space for everyone who is interest-
ed in this innovative invention by
Leon Theremin, the first electro-
magnetic orchestra instrument.

To date, concerts, open classes,
and film musicalizations have tak-
en place as well as the First Inter-
national Theremin Festival held
between 24 and 25 August 2013
at the GAM, counting with perfor-
mances of outstanding national
and international players. During
this festival, the theremin was the
protagonist of a diversity of mu-
sical styles and currents. Agnes
Evseev and Carolina Portius are

La obra se compuso de una serie
de intervenciones a tiempo real,
donde mdusica e imégenes rela-
taron una reflexion critica sobre
la propiedad del espacio estelar.
ALMA es una reflexion audiovisual
sobre la busqueda tecnocientifica
de vida en el universo. ;La pregun-
ta sobre el origen de la creacién y
mundos paralelos, esconde, acaso,
la construccién de nuevas creen-
cias pseudo religiosas que permi-
ten sostener la realidad post capi-
talista? En ausencia de creencias
sobre el origen, una nueva ALMA
mundial se erige como parte del
espectaculo.

Bureau d'etudes y elpueblodechi-
na.org han realizado colaboracio-
nes audiovisuales en Riga en el fes-
tival Spectral ecologies (LV, 2007) y
Bergen en Piksel (NO, 2008).

Electromagnética,  thereminists,
agents, and producers that want to
expand the love for the theremin,
an instrument that, for years now,
has been playing music without

ever being played .

Agnes Evseev (Agnes Paz) is the
founder and director of the Elec-
tromagnetic Festival. She is also a
Theremin and self-taught musician.
She currently performs individually
and is part of “Dream Aelita” with
Renzo Filinich. In addition, Agnes
collaborates with Bastian Ferrero
in writing the music for the movie
“The Cabinet of Dr. Caligari”.

Portius Carolina (Tigra Noiz) is the
co-founder and general producer
of Electromagnética. She is a self-
taught, multi-instrumentalist mu-
sician. Always focusing on experi-
mentation and improvisation, she
works on her individual project, Tig-
ra Noiz; participates in bands such
as Vaso de Leche, Lost Astronautas,
and Movimientosalazar; and also
collaborates with other musicians.

The work comprised a series of
interventions in real time, where
music and images staged a criti-
cal reflection regarding the status
of stellar space. ALMA is a visual
reflection on the techno-scientific
search for life in the universe. Does
the question about the origin of
creation and parallel worlds con-
ceal the articulation of new pseu-
do- religious beliefs capable of up-
holding this post-capitalist reality?
In the absence of beliefs about the
origin, a new global SOUL (ALMA)
stands as part of the spectacle.

Bureau d'Etudes and elpueblo-
dechina.org have participated in
audiovisual collaborations in Riga
during the Spectral Ecologies festi-
val (MF, 2007), and in Piksel Bergen
(NO, 2008).

See biographies on pages 68-69/
104-105.
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festival FOBIA

2 de noviembre

la bella violencia

2 de noviembre

El Festival FOBIA (Férmula Basica
en Imagen Audio), es desde hace
ya ocho afos, una instancia que
busca difundir, mostrar y poner
de manifiesto musica electrénica
experimental y de vanguardia,
posibilitando el desarrollo de esta
actividad a la par con el uso de
tecnologias audiovisuales.

Proyecto del artista visual y sono-
ro, Ihaki Mufioz. Nace aproxima-
damente el afo 2010, luego del
proyecto Universo error de ahor-
carte, donde se buscd generar
mundos sobre mundos y didlogos
entre estos mundos. Propone nue-
vas posibilidades y debates entre
el video y el sonido, a través de la
superposiciéon de masas de capas
y la acumulaciéon de detalles que
forman un solo gran universo.

A finales de marzo del 2013, se edi-
ta el primer disco, Pedida, por el
netlabel Pueblo Nuevo, disco com-
puesto por dos obras, de las cuales
El jardin de las bicicletas incorre-
gibles fue mostrada en enero del
2011, en la galeria de arte sonoro,
Ohrenhoch, en Berlin, Alemania. El
ano 2012, participé como exposi-
tor en el Festival FOBIA, producido
por Jacobino Discos y la Producto-
ra Mutante. A su vez, forma parte
de la infinita investigacién de los
lenguajes del dibujo, pintura, co-
llage, intervencion, video, musica y
textos en proyectos individuales y
colectivos, que habitan en el sitio
ahorcarte.cl, donde emergen, dia a
dia, los universos de Inaki Munoz.

A project by the visual and sound
artist IRaki Mufioz. La bella violen-

For eight years now, the FOBIA
(Basic Formula in Audio Image)
Festival has become an instance
that seeks to spread, show, and
evidence avant-garde electronic
music, thus contributing to the
development of this activity to-
gether with the use of audiovisual
technologies.

cia is born around 2010, after the
project Universo error de ahor-
carte, (Universe Mistake of Stran-
gling You), which aimed at gener-
ating worlds on top of other worlds
and dialogues between them. At
the same time, La bella violencia
advances new possibilities and de-
bates between video and sound
through the superposition of lay-
ered masses and the accumulation
of details that make up a single
large universe.

The first record, Pedida, was edit-
ed for the first time by the Pueb-
lo Nuevo netlabel by the end of
March in 2013. The record consists
of two works, one of which, namely
El jardin de las bicicletas incorreg-
ibles (The Garden of the Incorrigi-
ble Bicycles), was shown in Janu-
ary 2011 at the Ohrenhoch sound
art gallery in Berlin, Germany. In
2012 he took part in the FOBIA
Festival, produced by Jacobino
Discos and Productora Mutante.
In addition, he participates in the
infinite research regarding the
languages of drawing, painting,
collage, intervention, video, mu-
sic, and texts in individual and
collective projects included in the
website ahorcarte.cl, where the
universes of Inaki Mufioz emerges
from day to day.



0jO (arte punk,
CL) + contra
oxicorte (visuales
brigidas, CL)

2 de noviembre

Maje Fotvm
(sonidos de
cagepcion, CL)
+ Arturo Barra
(cineasta, CL)

2 de noviembre

watchout!

9 de noviembre

la hell gang

9 de noviembre

0jO tiene doce afos en el cuerpo
improvisando en salas de ensa-
yo, estudios de grabacion, calles,
puentes, piezas, patios, pubs, cen-
tros culturales y una radio comuni-
taria. Este afo grabaron su disco
nUmero veinte, titulado Souvenir.

Nace aproximadamente el afo
2001 como un proyecto de experi-
mentacién sonora. En un principio,
el método de trabajo fue manipu-
lar circuitos de juguetes, teclados
y distintos aparatos electrénicos,
acompanados de grabaciones en
cassette. Bajo esta idea, se presen-
ta en Santiago y Concepcion en
diversos lugares y eventos. Actual-
mente, se encuentra realizando un
trabajo sonoro con plantas interve-
nidas para recuperar su sonoridad.

Banda chilena de rock psicodé-
lico formada en 2007, que se ca-
racteriza por la intensidad de sus
presentaciones en vivo, donde el
equilibrio entre canciones e impro-
visacion invitan a dejarse llevar en
un viaje de colores, emociones y
groove. Han editado los siguientes
discos en Chile y E.E.U.U.: To Live
and Leave (2009, BYM Records),
Flashbacker LP 12" (2011, BYM
Records y 2013, Permanent Re-
cords Chicago), Ucayali/Vivorritmo
single 7" (2012, BYM Records).

La Hell Gang es una banda chi-
lena de rock psicodélico forma-
da en 2009 por tres jovenes que
no tenian mas intenciones que
pasarlo bien. Inspirdndose en el
sobreamplificado blues inglés, el
rock garage norteamericano y el
rock psicodélico de Jimi Hendrix,
este grupo es crudo y viajero. Han

0jO has been operating for twelve
years performing in rehearsal halls,
recording studios, streets, bridges,
rooms, backyards, pubs, cultural
centres, and a community radio.
This year they recorded their twen-
tieth album: Souvenir.

Maje Fotvm was born around 2001
as an experimental sound project.
Initially, they worked manipulating
the circuits of toys, keyboards, and
different electronic apparatuses ac-
companied by cassette recordings.
Maje Fotvm has used this idea in
several and diverse presentations in
Concepcidn and Santiago. They are
currently working on a sound proj-
ect that intervenes plants in order to
recover their sonority.

Is a Chilean psychedelic rock band
created in 2007 which is charac-
terized by the intensity of its live
presentations where the balance
between songs and improvisation
constitute an invitation to let one-
self go into a trip full of colours,
emotions, and groove. They have
edited the following records in
Chile and the U.S.A. To Live and
Leave (2009, BYM Records), Flash-
backer LP 12" (2011, BYM Records
and 2013, Permanent Records Chi-
cago), Ucayali/Vivorritmo single
7" (2012, BYM Records).

editado Just What Is Real LP 12"
(2010, BYM Records).

La Hell Gang is a Chilean psyche-
delic rock band created in 2009 by
three young men who only wanted
to have a good time. Taking their
inspiration from overamplified En-
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VJ Fracaso

9 de noviembre

labina yelb

9 de noviembre

Armando
Saragoni

9 de noviembre

glish rock, US garage rock, and the
psychedelic rock of Jimi Hendrix,
this group could be described as

Juan Chaparro comienza a experi-
mentar con video en 1997, logran-
do editar en forma independiente
su primer disco musical y algunos
videos. Edité de manera indepen-
diente Fracaso incendia el mundo
(Fracaso burns the world), en 2001
y el EP Fracaso asesina su fami-
lia(Fracaso murders his family),
en 2003. Su coleccién de videos
musicales, titulada Cadaver de pe-
rro al sol, fue lanzada en 2010. Ha
colaborado en discos como Synco
soundtrack hasta la victoria siem-
pre y Policia del karma del mitico
duo magallanico, Lluvia acida.

Anibal Bley es musico y artista vi-
sual. Ha trabajado musicalmente
como Lavina Yelb desde 1999,
afo en el cual lanzé su disco de-
but, La mascara del zorro, en el
que destaca su single La masca-
ra de los dos zorros. Algunos de
sus siguientes discos son Apap-
neas Hypmne Somome (2010),
Auto Pa (2011) y Algo de alguien
(2013). El afno 2010 comenzd el
netlabel internacional Hacele, a
través del cual ha publicado cua-
tro, tres o cinco discos de manera
digital, con escasa o limitada edi-
cién fisica. Se presenta esporadi-
camente en una segunda moda-
lidad Illamada Corona Andrade,
forma parte del ddo Ramburutse
& Lavondasay y del trio intermi-
tente Oye Mario.

Artista plastico y musico, quien,
desde y a través de la guitarra,
procesa sefiales que se superpo-
nen, se invierten y se cruzan usan-
do loops que tejen texturas como
si buscara diseccionar el tiempo y

crude and prone to travel. They
have edited Just What Is Real LP
12" (2010, BYM Records).

Juan Chaparro began to experi-
ment with video in 1997, achieving
to edit his first musical record and
some videos independently, such
as Fracaso incendia el mundo in
2001 and the EP Fracaso asesina
su familia in 2003. His collection
of music videos, titled Cadéver de
perro al sol (Corpse of a dog in the
sun), was released in 2010. He has
collaborated in records like Synco
Soundltrack, hasta la victoria siem-
pre, and Policia del Karma by the
mythical magellanic group, Lluvia
Acida.

Anibal Bley is a musician and a vi-
sual artist. He has been doing his
musical work since 1999 under the
name of Lavina Yelb. That year, he
debuted with the record La mds-
cara del zorro in which his isngle La
mascara de los dos zorros stands
out. He then produced Apapneas
Hypmne Somome (2010), Auto Pa
(2011) Apapneas Hypmne Somome
(2010), Auto Pa (2011), and Algo de
alguien (2013). He started Hacele,
his own international netlabel, in
2010, and has so far produced four,
three or five records digitaly, with
little or no physical editing what-
soever. He performs sporadically
under the name Corona Andrade.
Lavina Yelb is also part of the Ram-
burutse & Lavondasay duo, and of
the intermittent Only Mario trio.

el espacio. Ha participado en clini-
cas como Fred Frith.

A plastic artist and musician who
uses his guitar to process signals



paisaje vertical

9 de noviembre

Jacobino Discos

16 de noviembre

oktopus creatura

16 de noviembre

that overlap, turn and cross over
by means of loops that knit tex-
tures as if trying to dissect time and

Paisaje vertical es una linea cons-
tante que muestra cémo la inmo-
vilidad del tiempo afecta el estado
de las cosas y como a través de la
observacién es posible conocer
sus cambios. También es una pa-
rdbola sonora, en cuanto procesa
sefales desde y a través de una
guitarra, usando moduladores,
filtros, osciladores, loops, tejidos
de secuencias, construccion de
texturas en tiempo real basadas
en repeticiones, intervalos y fre-
cuencias en un tiempo previamen-
te delimitado. Entiende el sonido
como la vibracién que describe un
lugar, y la imagen como una forma
de atravesar el vacio.

Jacobino Discos presentd el pro-
yecto C/VVV, formado el afo 2011,
con el titulo Sobre la marcha ire-
mos viendo. El proyecto esté for-
mado por Pablo Flores (Namm, Ay-
sén, nnnaaammm), Fernando Mora
(Augias Amena) y Mika Martini.

Oktopus Creatura es la fusién de
los proyectos personales del desa-
rrollador visual Ricardo Tapia Fer-
nandez y el productor de musica
electrénica, Tomas Araya, quienes
presentan su primer trabajo jun-
tos titulado Sinestesia Audiovisual
Live Performance. El lenguaje vi-
sual se articula sobre conceptos
abstractos, donde las composicio-
nes crean un discurso asimilable
por distintos publicos y escenarios.
Con una narrativa que desarrolla
un lenguaje personal y al mismo
tiempo universal, crean un contex-
to inmersivo a través de patrones

space. He has taken part in clinics
such as Fred Frith.

(Vertical Land-
scape) is a constant line that shows

Paisaje Vertical

how the immobility of time af-
fects the state of things and how
it is possible to learn about these
changes through observation. It is
also a sound parable and process-
es signals from and through a gui-
tar by making use of modulators,
filters, oscillators, loops, sequence
meshes, constructions in real time
based on repetitions, intervals, and
frequencies in a previously estab-
lished time frame. He understands
sound as the vibration that de-
scribes a place, and an image as a
way of crossing the vacuum.

Jacobino Discos presented the
project C/VVV created in 2011 and
titled Sobre la marcha iremos vien-
do (We shall see as we march). The
project consists of Pablo Flores
(Namm, Aysén, nnnaaammm), Fer-
nando Mora (Augias Amena), and
Mika Martini.

abstractos audio ritmicos e impro-
visacion de grafica autogenerativa,
animada en vivo y generada com-
pletamente en tiempo real.

La propuesta musical busca con-
ducir a un cruce temporal entre
rituales tribales ancestrales y la
dindmica urbana actual, donde
se fusionan elementos percusivos
aborigenes como la piedra, mem-
branas, maderas y vientos con so-
nidos tecnoldgicos actuales como
el del cemento, fierro, maquinas y
ruido digital.
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Ricardo Tapia
Fernandez

16 de noviembre

Tomas Araya

16 de noviembre

the loft team

16 de noviembre

Oktopus Creatura is the merging
of the personal visual development
projects of Ricardo Tapia Fernan-
dez and the producer of electronic
music Tomas Araya who present
their first joint project: Sinestesia
Audiovisual  Live  Performance.
Their audiovisual language is ar-
ticulated on the basis of abstract
concepts, where the compositions
create a discourse that can be as-
similated by different kinds of audi-
ences and stages. With a narrative
that develops a personal and at
the same time universal language,
they create an immersive context

Ricardo Tapia es analista e investi-
gador de la integracién del arte, la
ciencia y la tecnologia. Ha traba-
jado en el desarrollo de experien-
cias relacionadas con los nuevos
medios, el uso critico de la tec-
nologia, la creacién en video en
directo, la programacién grafica
generativa, el internet, el hackti-
vismo vy las intervenciones en es-
pacios publicos.

Su produccién electrénica es una
constante investigacion e integra-
cién entre elementos tecnoldgicos
de diversas culturas en diferentes
lugares y épocas de la historia. Su
trabajo en estudio incorpora ex-
haustivamente el sampling, lleva-
do a sus presentaciones en vivo a
través del controlismo.

The Loft Team presenta a musi-
cos y profesores pertenecientes
a DJ School con sus respectivos
proyectos, abordando las técnicas
de dj mixing y sampleo en tiempo
real de sonidos que van articulan-
do canciones.

through abstract audio-rhythms
and self-generating graphic impro-
visation, performed live and gener-
ated completely in real time.

This musical proposal aims to lead
to atemporal crossing between an-
cestral tribal rituals and the urban
dynamics of today, with the fusion
of aboriginal percussive elements
such as stones, membranes, wood,
and winds together with contem-
porary technological sounds like
cement, iron, machines, and digi-
tal noise.

Ricardo Tapia is an analyst and re-
searcher of the integration of art,
science, and technology. He has
worked in the development of
experiences related to new me-
dia, the critical use of technology,
creation in direct video generative
graphic programming, the Inter-
net, hacktivism, and the interven-
tion of public spaces.

His electronic production is a con-
stant search and integration of
the technological elements of di-
verse cultures in different places
and historical periods. His current
work consists of an exhaustive in-
corporation of sampling, which he
takes to his personal performances
through controlism.

The Loft Team presents DJ School
musicians and teachers with their
respective projects encompassing
techniques related to dj mixing
and sampling in real time sounds
that articulate songs.



ESTRATEGIAS DE
AUTO FORMACION

self thought strategies
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El artista de la BAM tiene la carac-
teristica de que en algun punto de
su carrera, debid lidiar con las en-
trafas operativas del medio sobre
el cual trabaja. Entenderlas, domar-
las, subvertirlas. Hackearlas. Volver
a ensefar su funcionamiento.

Bajo el lema de la Autonomia que
mueve a esta 11 Bienal, se optd
por agrupar a docentes de dife-
rentes disciplinas. Desde la técnica
milenaria del adobe, con el Taller
de Autocosntruccién en Adobe
de Carolina lbarra, hasta el Taller
de Manipulacién sonora para dis-
positivos tactiles de Ignacio Nieto,
enfocado en la construccion de pe-
quenias aplicaciones responsivas al
sonido, basadas en el lenguaje de
programacion processing. El nivel
de complejidad de los contenidos,
se asumié como un gesto de no
solo introducir nuevas materias
al publico de la Bienal, sino, tam-
bién, perfeccionar a los artistas de
vanguardia en técnicas actuales
de produccion. En la misma linea,
se abre la Bienal con el taller de
Felipe Rodriguez, donde el com-
positor abordé el lado visual de la
manipulacién digital, con su taller
Manipulacién Visual para Dispositi-
vos Tactiles. Este curso fue la puer-
ta de entradas para varios artistas
que recién iniciaban su instruccion
en el lenguaje processing.

El compromiso, una vez mas, de
la bienal por optar a tecnologias
libres, opensource y sustentables,
vino de la mano con los cursos
de Introduccidon a Blender 3D,
del profesor Luciano Mufoz, y el
curso de Produccién de Gifs ani-
mados, de Victor Paredes, que
viene a complementar su charla
en el seminario docente. Como
complemento a su participacién
en las Experiencias Creativas, Es-
pacio Ajeno, de la mano de Ro-
mina Diaz, participé con su taller
de narrativas interactivas. A través
del uso de la sencilla tecnologia
HTML, se invito a los alumnos a
explorar la no linealidad del relato.

Bureau D'etudes, invitado inter-
nacional, desarrollé un interesante
trabajo de representacién visual a
partir de bases de datos de infor-
macién publica, tratando de lograr
la representacion del poder, a través

de su taller de visualizacion.

Nicolads Grum invité a varios partici-
pantes y estudiantes a aprender so-
bre el desarrollo de su obra Marcar
con una linea, donde dié una de-
mostracién paso a paso de la mo-
tivaciéon y de los métodos de cons-
truccién de su obra, que consiste en
un sistema de pintura motorizado.

También se conté con un workshop
de modificacién de juguetes sono-
ros mediante la técnica de circuit
bending, dictado por Ervo Pérez,
y que contd con la participacion de
nuestro alumno mas jéven (11 afios).

Con un total de 148 inscritos, con
alumnos provenientes de diferentes
disciplinas e instituciones educacio-
nales, los talleres dejaron la semilla
de la autonomia en los asistentes.

The BAM artist has the characteris-
tic that at some point of his career
he has to fight with the inner opera-
tions of the environment in which he
works He has to understand them,
tame them, subvert them and hack
them. Re-teach how they work.

This 11th Media Biennial is based on
Autonomy, and brought together
academics of different disciplines,
ranging for the age-old technique
of adobe construction in Caroli-
na lbarra’s Adobe Self-instruction
Workshop, to Ignacio Nieto's Sound
Manipulation Workshop for tactile
devices, focused on the language of
processing programming. The com-
plexity of the content level is taken
as a gesture to introduce new sub-
jects to the public of the Biennial and
also as a way of training avant-garde
artists in current production tech-
niques. Along these same lines, the
Biennial opens with the workshop

given by Felipe Rodriguez. Where
the composer approached the vi-
sual aspect of digital manipulation
in his workshop “Sound Manipu-
lations for Tactile Devices”. This
course was the stepping-stone for
various artists who were just being
introduced to processing language.

Once again, the Biennial was com-
mitted to opting for free open-
source and sustainable technolo-
gies, and offered courses on the
introduction to animation, mod-
eling and render in Blend 3D, by
professor Luciano Mufoz, together
the Gifs Production Course given
by Victor Paredes, which have been
to complement their lectures in the
teaching seminar. As a complement
to their participation in the Creative
Experiences, Espacio Ajeno and
Romina Daz offered an interactive
narrative workshops. Through the
use of simple HTML technology,
students were invited to explore
the nonlinearity of narration.

Bureau D’etudes, our internation-
al guest, developed an interesting
piece of work of visual representa-
tion taken from public information
data bases, in an attempt to repre-
sent power through their visualiza-
tion workshop.

Nicolas Grum invited various par-
ticipants and students to learn
about the development of his
construction process, Marcar una
linea to mark a line, where he gave
a step by step demonstration of
the motivation and methods for
the construction of his work, which
consists of a motorized painting
system; the workshop for the mod-
ification of talking toys through
circuit bending, offered by Ervo
included our

Perez, which also

youngest student (11 years old).

With a total of 148 participants and
students from different educational
establishments and areas, the work-
shops sowed the seed of autonomy
among the participants.
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en busqueda
de un propdsito
colectivo

in search of a
collective purpose

La busqueda colectiva de un pro-
posito requiere reconocer los es-
pacios, instrumentos, objetos, tan-
gibles e intangibles del procomun.
El tema de la bienal, Autonomia,
invitaba a reflexionar sobre un
campo unificado, donde la perso-
na es entendida como un ente in-
tegrado a la naturaleza, y no des-
de una posicion paternalista.

Cada uno es responsable "auté-
nomamente” de entender su pa-
pel en un sistema social integrado,
lamentablemente, aln con una
politica en estado de evolucién,
subyugada por los intereses eco-
ndémicos de una clase dominante,
que tiene los recursos y la capa-
cidad para administrar nuestros
bienes comunes. El objetivo es
construir un Estado maduro, con
una politica heterarquica, alimen-
tada de la potencia de las redes,
mas que de una economia liberal,
que solo es real en teoria.

Tratar de entender la evolucién
de esta politica, implica explorar
caminos impredecibles, pero que
claramente estén vinculados a la
construccion de autonomias co-
lectivas, donde hacerse cargo de
nuestro propio contexto significa
responsabilidades diferentes a las
que propone el sistema comu-
nitario actual. Generar energia,
cultivar alimentos, autoformarse,
entre otros, parecen utopias leja-
nas en el actual sistema, y la tec-
nocracia los aleja mediante cifras
corto placistas.

La participacion colectiva cohesio-
nada, ha estado suspendida en el
espacio de la reflexion cultural en
Chile por muchos afos, conoci-
mientos de nuestra propia historia,
capitulos que pueden determinar
una cronologia del arte de este
pais han sido menospreciados por
un sistema educativo que restrin-
gid, durante la dictadura, las obras
de artistas brillantes, anuldndolos

sistematicamente, empobrecien-
do, por un lado, la escena cultural,
y provocando, por otro, el surgi-
miento de espacios de resistencia,
como el Festival Franco Chileno
de Video Arte. La respuesta cultu-
ral de la dictadura vulgarizé a una
poblacion mediante la farandula
grotesca; la intensidad ateniense
militar llevd a limites oscuros la
alegre revista picaresca, sin en-
tender que el ocio también es una
parte importante de la cultura.

Entre 1950 y 1973, Chile tuvo una
fuerte influencia del desarrollis-
mo como estrategia aplicada en
el contexto de la guerra fria a los
paises del “3er mundo”, y funda-
mentd las bases de aplicacion del
neoliberalismo como modelo eco-
némico absoluto. El arte tuvo una
respuesta a este contexto, aso-
cidndose, en algunos casos, a la
estrategia, y en otros, presentan-
do una postura critica, finalmente
postergada. Una generacién com-
pleta que vivid la transicion tecno-
|6gica en Chile pudo haber tenido
como referencia importantes ex-
ponentes de esta historia poster-
gada, sin embargo, se ha iniciado
un proceso de recontextualizacién
desde diversos sectores auténo-
mos e independientes, instalando
en el imaginario colectivo un espa-
cio de desmitificacion conducente
a una reconstituciéon identitaria,
que refuerza el entrelazamiento
con la contingencia actual y futura.

Los Coloquios de la BAM fue-
ron un espacio de encuentro,
reflexion, didlogo e intercambio
sobre la Autonomia Colectiva en
relaciéon a las artes mediales y la
cultura digital, donde las transfor-
maciones sociales, relacionadas a
los cambios de paradigma ocurri-
dos en los inicios de la tercera re-
volucién industrial, estan conecta-
das a una cronologia histérica que
determina nuestro homogenizado
presente. Abarcando un amplio



espectro de reflexién, debido a la
necesidad de entender holistica-
mente el problema, se introdujo
y, al mismo tiempo, profundizé en
temdticas relacionadas a la histo-
ria de la relacion entre arte y cien-
cia, tecnologias de la autonomia y
artes espaciales. Tuvo como ob-
jetivo potenciar el contexto local
de las artes mediales, y poner en
valor trabajos tedricos de realiza-
dores e investigadores sobre la
evolucién de los lenguajes narrati-
vos audiovisuales y su vinculacién
con la sociedad.

En retrospectiva, los coloquios ins-
talaron la necesidad de traspasar
un estado superficial de reflexion
sobre cultura digital y artes media-
les, y la necesidad de una reflexion
conjunta y cohesionada no sélo de
un grupo de especialistas, sino de
la comunidad de estudiantes de
artes, ciencia y tecnologia, y el
publico en general, situacién que
se presenta como un desafio con-
creto para componer un espacio
ampliado de reflexion y apropia-
cién de conocimientos que atafen
directamente a una sociedad que
empieza a manifestarse desde
medios de comunicacidon que aln
estan en vias de consolidacion.

The search for a collective purpose
requires the recognition of spaces,
instruments, objects and tangible/
intangible commons. The theme of
the biennial, Autonomy, invited to
reflect on a unified field where peo-
ple is understood as an integrated
entity of nature, and not from a pa-
ternalistic position.

Everyone is "autonomously” re-
sponsible to understand their role
in an integrated social system, un-
fortunately even with a basic politi-
cal state of evolution, overpowered
by the economic interests of a rul-
ing class that has the resources and
capacity to manage public assets

with liberal economy, which is only
true in theory, rather than in a ma-
ture State, politically heterarchic,
fueled by the power of networks.

Trying to understand the evolu-
tion of politics involves exploring
unpredictable ways, but they are
clearly linked to the construction
of collective autonomy, and take
care of our own context means dif-
ferent responsibilities that the ones
that compounds the actual Com-
munity system. Generate energy,
grow food, self formation, among
others, seem distant utopias in the
current context, and technocracy
denies it by short- term policies.

The cohesive collective participa-
tion has been suspended in space
of cultural reflection in Chile for
many years. The knowledge of
our own history, chapters that may
determine a chronology of art in
this country have been slighted
by an educational system restrict-
ed the works of brilliant artists
during the dictatorship, nullifying
systematically and impoverishing
on one hand the cultural scene,
and causing the emergence of
resistance spaces, as the Franco
Chilean Video Art Festival. The cul-
tural response of the dictatorship
vulgarize the population by the
grotesque Showbiz, the Athenian
military intensity brought to dark
lim- its the merry rogue magazine,
not understanding that leisure is
also an important part of culture.

Between 1950 and 1973 Chile had
a strong influence of the “desar-
rollismo” as a strategy applied
in the context of the cold war in
“third world countries”, founding
that basis of neoliberalism as an
absolute economic model. The art
has a response to this context, in
some cases as a partnering strate-
gy, and other presenting a critical
stance. An entire generation that
lived through the technological an-

alog-digital transition in Chile may
have had as important reference
exponents of this story, however,
nowdays has begun a process of
recontextualization from various
and

sectors installing in the collective

autonomous independent
imagination a space conducive to a
reconstituted identity that reinforc-
es the entanglement of the current
and future contingency.

The BAM colloquies were a space
of meeting, reflection, dialogue
and exchange on Collective Au-
tonomy, in relation to media arts
and digital culture, where social
related to the
paradigm shifts that occurred in

transformations

the beginning of the third indus-
trial revolution, are connected to
a historical timeline that deter-
mines our homogenized present.
Encompassing a broad spectrum
of reflection, due to the need to
understand holistically the prob-
lem, was introduced and delved
into topics related to the history
of the relationship of art and sci-
ence, technology of autonomy
and space arts. Aimed at enhanc-
ing the local context of the media
arts, and to value theoretical work
of practitioners and researchers on
the evolution of audiovisual narra-
tive languages and its relationship
with society.

In retrospective, the bam colloqui-
um installed the need to transcend
the superficial state of reflection on
digital culture and media arts, and
the need for a joint and cohesive
reflection not only of a group of
specialists, but of a community of
arts, science and technology stu-
dents, and the general public, a
situation that presents itself as a
particular challenge to compose an
expanded the space for reflection
and appropriation of knowledge
that are directly relevant to a so-
ciety that is beginning to manifest
itself through social media.

247



248

holon

Resefia del Laboratorio

Cultura y Politica

Durante el mes de julio del 2013,
se realizaron una serie de didlogos
que fueron organizando un es-
quema de disefio de un proceso
colaborativo ad hoc, entendidos
estos como el trabajo colaborati-
vo para el disefio de un esquema
de participacién de las reflexiones
de politica y cultura del escenario
nacional actual, que fueron reco-
gidas en el contexto del Coloquio.

La BAM quiso compartir el disefio
de su modelo curatorial, a partir
de un trabajo de esquematismo
colaborativo de los modelos cul-
turales de la politica. Es por esto
que un grupo de agentes de la cul-
tura fue invitado a trabajar en un
laboratorio de disefio del esquema
visual, para reflexionar el modelo
curatorial, el modelo de barrio,
ciudad y territorios, el modelo de
politicas publicas y el modelo de
programas politicos. Se invitdé a
investigadores, artistas, colectivos,
gestores, agentes culturales del
mundo de las politicas publicas y
de los programas politicos.

Los objetivos que se establecieron

para el laboratorio fueron:

- Congregar y dar un espacio de
didlogo a diversos actores inte-
resados en la construccién co-
lectiva de politicas culturales en
torno a la relacién arte, ciencia y
tecnologia en Chile.

- Desarrollar un esquema repo-
sitorio desde donde emerjan
diversas piezas y objetos de vi-
sualizaciéon de los contenidos
compilados.

- Crear y fundamentar un espacio
de continuidad en el coloquio de
la BAM.

Cuando nos referimos al concepto
de autonomia, estamos en el de-

safio de constituir, en el espectro
cultural, un sector que tenga la ca-
pacidad de autoproducirse y dirigir
el destino propio, con voluntad de
transformarse en una comunidad
politica del bien comdn.

Modelos culturales

Durante el laboratorio, se desarro-

llo una modelacién de la cultura, la

cual fue definida en los siguientes

modelos:

- Modelos culturales curatoriales.

- Modelos culturales de barrio,
ciudad y territorio.

- Modelos culturales de politicas
publicas.

- Modelos culturales de programas
politicos.

A partir de esta consideracion, se
desarrollaron instancias de trabajo
colaborativo para cada uno de los
modelos culturales.

Temas claves discutidos en las ins-

tancias

- Concepto de cultura, méas amplio
que el arte.

- Proyecto de ley Ministerio
Cultura.

- Industrias culturales y creativas.

- Financiamiento para la creacion.

- Centros culturales.

- Regiones, descentralizacion de la
cultura.

- Programas de gobierno culturales.

- Planificacién urbana social en
cultura.

- Territorios, ciudades y barrios
culturales.

- Gentrificacién en barrios
culturales.

- Mercado y cultura, en territorios.

- Educacién y cultura.

- Patrimonio cultural.

- Procomun.

- Nuevas tecnologias de
licenciamiento.

- Definiciones de arte, ciencia y
tecnologia.



- Distinciones en nuevos medios y
artes mediales.

- Modelos del lenguaje.

- Foros de investigacion colectiva.

Alcance de la politica cultural de
Arte Ciencia y Tecnologia (ACT)
Los resultados de este laboratorio
estan aun en desarrollo, y se pre-
sentaran en un documento de las
bases de preparacién del alcance
de la politica cultural de ACT. En
éste se presentaran andlisis y siste-
matizaciones realizadas, como tam-
bién el primer esquema del proce-
so de discusién y colaboracion.

Los andlisis que se estan sistemati-

zando corresponden a:

- Instrumentos legales y politicas
sectoriales.

- Agentes del sistema cultural.

- Problematizacién estratégica del
sector ACT

- Volicién del sector ACT.

Culture and Politics Laboratory
Review

During July of 2013 we engaged in
a series of dialogues that contribut-
ed to the organization of a design
scheme for an ad-hoc collaborative
process. These dialogues were
themselves a collaborative work
destined to design a methodology
of participation involving reflec-
tions on politics and culture on the
national scene. Due to their impor-
tance, these reflections were revis-
ited during the BAM’s colloquia.

The BAM wanted to share its cu-
ratorial strategy working on sche-
matic collaborative models of
cultural politics. For this reason, a
number of people working in cul-
ture were invited to work in a lab-
oratory to design a visual scheme
and to reflect upon the curatorial
model, the model for the city and

the neighborhood as well as of the
territories, the model for public
policies and the model for politi-
cal programs. In short, researchers,
artists, collectives, managers, and
cultural agents working in public
policies and the political agenda
were invited to participate.

The goals set for the laboratory

were:

- To configure and provide a
space for dialoguing with several
agents interested in the collec-
tive construction of cultural pol-
icies focused on the relationship
between art, science and tech-
nology in Chile.

- To develop a repository scheme
to produce several pieces and
objects where the compiled con-
tents could be visualized.

- To support and create a space to
continue the dialogue during the
BAM’s colloquia.

When we refer to the concept of
autonomy, we point towards the
challenge of bringing about a
space within the cultural spectrum
with the capacity to produce itself
and to lead its own destiny, i.e. a
space that aims to constitute a po-
litical community that promotes
the common good.

Cultural Models

During the lab, a modeling of cul-

ture was developed and defined in

the following models:

- Cultural curatorial Models.

- Cultural Models for neighbor-
hood, city, and territory.

- Cultural Models for public policies

- Cultural Models for political
programs.

Taking these considerations as a
point of departure, instances of
collaborative work for each of the
cultural models were developed.

Key issues discussed during these

instances:

- Concept of culture, broader than
art.

- Culture Ministry draft bill.

- Cultural and Creative Industries.

- Funding for creation.

- Cultural centers.

- Regions and the decentralization
of culture.

- Government cultural programs.

- Urban planning in social culture.

- Territories, cities, and cultural
districts.

- Gentrification in cultural neigh-
borhoods.

- Market and culture in territories.

- Education and culture.

- Cultural heritage.

- Pro-common.

- New licensing technologies.

- Definition of art, science, and
technology.

- Distinctions in new media and
media arts.

- Models of language.

- Forums for collective research.

Scope of the cultural policy of
Avrts,
(ACT)
The results of this laboratory are

Science, and Technology

still on development and they will
be presented in a document con-
taining the basis for the scope of
the ACT cultural policies. This pa-
per will present a systematizations
and analysis as well as the first out-
line of the process of discussion
and collaboration.

The systematized analyzes corre-

spond to:

- Legal instruments and sectorial
policies.

- Agents of the cultural system.

- Strategic problematization of the
ACT sector.

- Volition of the ACT sector.
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primer coloquio
first colloquium

Historia y contexto actual de la
relacién arte, ciencia y tecnologia
en Chile

History and actual context of

the relation of art, science and
technology in Chile

Arte, ciencia y tecnologia son tres
grandes campos de interaccién y
enriquecimiento mutuo. Frente al
exponencial crecimiento técnico
propio del siglo XX, artistas chi-
lenos provenientes de distintos
campos de especializacion, en su
mayoria documentalistas, artistas
visuales y arquitectos, explora-
ron de manera convergente tres
dreas especificas de analisis: la
vinculaciéon entre artistas y cen-
tros de investigacion cientifica; la
masificacién de interfaces que in-
tegran espacios fisicos y virtuales;
la integracion de diversas fuentes
de energia. Asi, cuestionaron los
limites entre las distintas discipli-
nas artisticas, la convergencia de
diferentes tradiciones académi-
cas y los problemas de las politi-
cas culturales.

Desde un analisis histoérico se abor-
daron conflictos actuales como: la
inexistencia de una infraestructura
para la investigacién de las rela-
ciones entre ciencia, tecnologia
y arte, el escaso contenido sobre
estas materias en las mallas acadé-
micas de las escuelas de arte, las
incipientes conexiones entre los
distintos fondos del area cultural
y los permanentes cambios de re-
querimientos para su postulacién.

Art, science, and technology are
three major areas of interaction
Faced
technical

and mutual enrichment.
with the exponential
growth of the twentieth century,
Chilean artists from different fields
of specialization, mostly filmmak-
ers, visual artists, and architects,
explored three specific areas of
analysis: the relationship between
artists and scientific research cen-
ters, the mass use of interfaces
that integrate virtual and physical
spaces, and the convergence of
various energy sources. In so do-
ing, these artists questioned the
boundaries between different ar-
tistic disciplines, the convergence
of different academic traditions,
and cultural policy issues.

By means of an historical analy-
sis, this colloquium will address
current Chilean conflicts such as:
the lack of infrastructure for do-
ing research on the relationships
between science, technology, and
art; the scarce content regarding
these matters within the courses
offered by art schools; the incip-
ient links between the different
funds for culture; and the perma-
nent changes in the requirements
for applying to them.



cexistira el arte
después de la
revolucion?:
acerca de las
tecnologias de

la computacion y
las artes durante
1960y 1970

Margit Rosen

arte, técnicay
catastrofe

Carlos Pérez

Las artes visuales, en comparacion
con la mdsica y la poesia, respon-
den con un significativo retraso a
la “revolucién invisible” descrita
por Abraham Moles, que corres-
ponde a la invencién y disemina-
cién del uso de computadores.
Con el foco en las tecnologias de
la computacién, se examinan los
diferentes modelos de la relacién
entre arte, ciencia y tecnologia,
como es formulada en Europa y
Estados Unidos en la década de
los sesenta. Teniendo en cuenta el
sentimiento de falta de energia en
vistas al desarrollo de la tecnolo-
gia y la ciencia, percibidas como
incontrolables e independientes
de la sociedad, los artistas eran
confrontados con grandes expec-
tativas y forzados a redefinir su
rol. ;Qué esperaban los artistas al
usar nuevas tecnologias? ; Qué es-
peraban los filésofos, curadores y
cronistas del arte? El discurso y la
practica de los computadores y las
artes, asi como la seleccidon de in-
dividuos que contribuyeron a ello,
estaban determinados, en gran
medida, por las dificultades de ac-
ceder a las tecnologias a nivel ins-
titucional y técnico. La autonomia
de las artes fue puesta en cuestién
desde esta nueva perspectiva.

La sociedad capitalista ha sido la
mas dindmica y revolucionaria en
la historia humana. Crecié al ritmo
de enormes conmociones econé-
micas, politicas y sociales. Cred
su ciencia y su técnica al calor de
la guerra, de la crisis econémica
general, y del saqueo sistematico
de su periferia. Su arte expreso a
la vez sus promesas de futuro, su
realismo desalmado y su sentido
mercantil. Muchas veces, el arte
fue el campo de experimentacion
de sus técnicas. Otras tantas ve-
ces, las técnicas revolucionaron al
arte. Ahora, a principios del siglo
XXI, cuando la sociedad capitalis-
ta clasica agoniza, superada por

Compared to music and poetry,
visual arts responded with a signif-
icant delay to the “invisible revolu-
tion" depicted by Abraham Moles.
This
by the invention and dissemina-

revolution is characterized
tion of the computer. Focusing on
computer technologies, this paper
examines the different models of
relation between art, science ,and
technology, as they were formulat-
ed in Europe and the United States
in the 1960s. Taking into consider-
ation the impression that there
is a lack of energy regarding the
development of technology and
science—two elements that resist
being controlled and are indepen-
dent from society—the artists were
confronted to great expectations
as well as forced to redefine their
roles. What did the artists expect
when they used new technology?
What did philosophers, curators,
and chroniclers expect from the
arts? The discourse and practice
of both computers and the arts, as
well as the selection of individuals
who contributed to it, were large-
ly determined by the difficulties
to gain access to these technolo-
gies, both on an institutional and
a technical level. The autonomy of
the arts was questioned from this
new perspective.

sus propios vicios y por los grises
funcionarios que prosperaron a su
sombra, la mercantilizacién, tanto
del saber como del arte, se entre-
mezclan con formalismos y buro-
cratismos crecientes. En medio de
esta voragine, todo lo que apunta
hacia un mundo mejor y mas libre,
apunta también, casi de la misma
forma, hacia crecientes esclavitu-
des y desastres ominosos. La ca-
tastrofe, que ha sido el principal
rasgo de su desarrollo, parece
ser también el signo de su muer-
te. Arte, técnica y catastrofe han
compartido y comparten hoy un
destino comdn.
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maquinas de
coser

Demian Schopf

Capitalistic society has been the
most dynamic and revolutionary
of societies in human history. Enor-
mous economic, political, and so-
cial commotions set the pace of its
growth. It created its science and
technology in the face of the war,
the general economic crisis, and
the systematic plundering of its
periphery. Its art has expressed a
promise for the future, a relentless
realism, as a well as a sense of mer-
cantilism. On several occasions, art
was the field for technical experi-
mentation. On many others, tech-
nigue revolutionized art. Today, at
the beginning of the 21st centu-
ry, when capitalist society is at its

En una primera etapa, se presen-
ta una lectura comparada entre
algunos trabajos artisticos que se
ocupan de la generaciéon algo-
ritmica de textos y las teorias de
cumulos de descripciones defini-
das, tal como las formularon, hace
ya un tiempo, algunos filésofos
analiticos, particularmente Peter
F. Strawson (1919-2006) y John
R. Searle (1932). Su punto de in-
flexion es la fuerte critica propina-
da a dicha teoria del significado
por Saul A. Kripke (1940).

Resulta pertinente, ademas, un
andlisis de la lbgica de predicados
o légica de primer orden, precisa-
mente en virtud de la nocién de
una maquina ldgica, que recibe un
conjunto de objetos y devuelve
como resultado un Unico objeto
l6gico que, no obstante, consti-
tuye una constante que puede
portar variables diversas y no de-
terminables a priori como el algo-
ritmo. Es en ese punto en donde
las maquinas en cuestion se abren
a lo indeterminado. Aqui, se vuel-
ve oportuna una lectura de los
tres aparatos desde la nocién de
juegos de lenguaje del segundo
periodo de los escritos de Ludwig
Wittgenstein: el mismo juego de
lenguaje, repetido algoritmica-

deathbed, overtaken by its own
vices and by the grey bureaucrats
that prospered under its shadow,
the marketing of both knowledge
and art intermingle with growing
formalisms and bureaucratization.

In the midst of this chaos every-
thing that points towards a bet-
ter and more liberated world also
points at increasing enslavement
and ominous disasters. Catastro-
phe, the main feature of the de-
velopment of the capitalist society,
would also seem to be the sign of
its death. Art, technique, and ca-
tastrophe have shared and contin-
ue to share a common destiny.

mente hasta la saciedad, puede
provocar que se den a conocer
juegos de lenguaje contingentes,
cuya cadena genética no resulta
asible desde la nocién de algo-
ritmo (si es que verdaderamente
resulta siquiera asible).

Finalmente, en una segunda eta-
pa, se examinan algunas nociones
del procesamiento de lenguaje
natural (NLP), como el analisis se-
mantico latente (LSA) o el anélisis
semantico latente probabilistico
(PLSA). Dicho examen constitu-
ye el primer avance de una in-
vestigacion en curso, que busca
ampliar los criterios mediante
los cuales una “maquina” puede
“coser” palabras y oraciones sin
acudir exclusivamente a un Unico
modelo, sino a una multiplicidad
de éstos.

The first stage presents a compara-
tive reading between some artistic
works concerned with the algorith-
mic generation of texts and the
theories of descriptive metaphys-
ics as formulated some time ago
by analytical philosophers, particu-
larly Peter G. Strawson (1919-2006)
and John R. Searle (1932). Their
turning point is the strong criticism



metaforas de la
supervivencia

Graciela Taquini

that Saul A. Kripke (1940) made of
this theory of meaning.

It is also pertinent to do predi-
cate or first order logic analyzes,
precisely in view of the notion of
a logical machine that receives a
set of objects and returns a unique
logical object, which, nonetheless,
constitutes a constant susceptible
of containing a different number
of variables that are indetermin-
able a priori—as is the case of al-
gorithms. It is at this point where
the machines at stake face what
is undetermined. Therefore, it be-
comes convenient to attempt a
reading of the three apparatuses
from the point of view of the lan-
guage games devised by Ludwig
von Wittgenstein in his second
period: the same language game

Desde FASE, un encuentro sobre
arte y tecnologia que se viene
produciendo desde 2009 en Bue-
nos Aires, en el Centro Cultural
Recoleta, centro del cual Graciela
Taquini es curadora general, se
muestran aspectos de la produc-
cion artistico-tecnoldgica en la Ar-
gentina, junto con un intercambio
de visitas de artistas y tedricos de
otras latitudes. Este afo, conti-
nuando con el tenor del afo pa-
sado, el eje de discusién es el de
las metaforas de la supervivencia.

En este coloquio, como antece-
dente a la quinta versién de FASE,
se reflexiona acerca de los cam-
bios producidos por la Revolucion
Industrial de finales del siglo pa-
sado, que condujeron definitiva-
mente al paso de una cultura ain
dependiente de los ritmos de la
naturaleza, hacia otro tipo de civi-
lizacién que podria transformar el
dia en noche. Se trata de un mun-
do cada vez mas artificial, urbano
y masivo, y una era regida por las
leyes del capital del mercado y las
finanzas. Positivismo, modernidad
y progreso funcionaron como el

algorithmically repeated ad nau-
seam can provoke the generation
of contingent language games,
whose genetic chain resists being
seized from the viewpoint of the
algorithm (if it is really and truly
seizable).

Finally, during a second stage, an
analysis of some notions of Natural
Language Processing (NLP) and of
Latent Semantic Analysis (LSA) or
of Probabilistic Latent Semantic
Analysis (PLSA) needs to be car-
ried out. This examination is the
first advance of a research in pro-
cess which aims at broadening the
criteria by means of which a "ma-
chine” can "sew” words and sen-
tences without resorting exclusive-
ly to a single but to a multiplicity
of models.

motor ideoldgico y protector de
esta sociedad en desarrollo. Des-
de los movimientos artisticos, el
futurismo celebraba la maquina,
la velocidad, la luz y la electrici-
dad. Més tarde, el arte cinético
apunté a potenciar las nociones
de encendido y apagado. En los
anos cuarenta, Gyula Kosice uti-
lizé el agua y la energia, ya no
como representacion, sino como
materiales creativos, para inaugu-
rar una utopia cuya contrapartida
es el acontecimiento politico del
peronismo en Argentina. Desde el
hemisferio norte, el conspicuo re-
presentante de la neovanguardia
de los setenta, Nam June Paik, a
pesar de su optimismo, acude a la
metéfora apocaliptica con Candle
TV (1975).

FASE 5 homenajeard al artista de
los afos setenta Victor Grippo,
quien a través de su obra opo-
ne una respuesta americana a la
cosmovision distépica de la post-
modernidad, acicateada por las
catéstrofes naturales y sociales del
capitalismo salvaje en crisis: la era
post nuclear, la caida del muro y
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el nuevo orden mundial. Este re-
presentante del conceptualismo
latinoamericano utiliza la papa
material noble para construir el
sentido de que otra energia es po-
sible. Un posible marco tedrico lo
podria instalar el antropdlogo Ro-
dolfo Kusch, no a partir de la con-
cepcién ontoldgica occidental del
ser, sino desde el estar inmersos
en la América profunda. Al mismo
tiempo, una serie de obras actua-
les exploran esa relacion de vida,
muerte y resurreccion que, tal vez,
puedan enfrentar el pesimismo de
la postmodernidad.

Since FASE, an art and technology
meeting produced at the Centro
Cultural Recoleta since 2009 in Bue-
nos Aire sthat is under the general
curatorship of Gabriela Taquini, this
exhibition has shown aspects of
artistic-technological production in
Argentina in the context of an on-
going exchange and visits of artists
and theorists from other countries.
In accordance with our former ex-
hibitions, the axis of discussion is
metaphors of survival. This collo-
quium, which precedes the fifth
version of FASE, reflects upon the
changes resulting from the Indus-
trial Revolution during the late 19th
century that finally lead from a soci-
ety still depending on the rhythms
of nature, towards another kind
of civilization able to turn the day
into night. The latter amounts to a
world that has become increasingly
artificial, urban and massive, and to
an epoch ruled by the laws of the
financial capital. Positivism, mo-
dernity, and progress functioned
as the ideological and protective

engines of this developing society.
Within the artistic movements, fu-
turism celebrated the machine, the
speed, the light, and electricity. Lat-
er on, kinetic art aimed at enhanc-
ing the notions of turn on and off.
During the nineteen forties, Guyla
Kosice used water and energy not
as a representation but as creative
materials to inaugurate a utopia
whose counterpart is the political
event of Peronism in Argentina.
From the northern hemisphere,
the renowned representative of the
neo avant-garde of the seventies,
Nam June Paik, resorted, despite
his optimism, to the apocalyptic
metaphor in Candle TV (1975).

FASE 5 will pay homage to the
nineteen seventies’ artist, Victor
Grippo whose work opposes an
American reply to the dystopic
worldview of postmodernity, which
is affected by the natural and social
catastrophes of the savage capital-
ism: the post-nuclear era, the fall of
the Berlin Wall, and the new world
order. This representative of Latin
American conceptualism uses the
potato as a noble material to make
sense of the idea that an alternative
energy is possible.

A possible theoretical framework
could be proposed by anthropolo-
gist Rodolfoo Kusch, not on the ba-
sis of a western ontological concept
of the being, but on the fact that we
are immersed in deep America,. At
the same time, a series of current
works explore this relationship be-
tween life, death and resurrection
which can, perhaps, confront the
pessimism of postmodernity.



segundo
coloquio
second colloquium

Tecnologias de la autonomia
Technologies of autonomy

Para comprender los paradigmas
y el estado de la produccién ar-
tistica nacional e internacional, es
necesario entrelazar los conceptos
de autonomia, energia y sociedad.
Sin la intencién de sugerir una cla-
ve ecoldgica, es un hecho desta-
car que gran parte de los artistas
utilizan medios tecnoldgicos que
emplean energia eléctrica. En su
mayoria, dichos medios se inser-
tan en la actualidad en un con-
texto de consumo masivo, confor-
mando un cuerpo social integrado
de comprensiéon comdn. Dentro
de esta colectividad tecnoldgica,
se puede distinguir una estrategia
individual de creaciéon autéonoma,
donde cada artista aporta a esta
interdependencia homogeneizada
su propia utopia, crisis y estética.

To understand the paradigms and
the state of the national and inter-
national artistic production, it is
necessary to interweave the con-
cepts of autonomy, energy, and
society . Even though is not our
intention to suggest an ecological
key, it is necessary to highlight that
most of the artists use technolog-
ical means that employ electrical
energy. Most of these media are
currently inserted in a context of
mass consumption, thus creating
an integrated social body of com-
mon understanding. Within this
technological community, one can
distinguish an individual strategy
of autonomous creation where
each artist brings to this homoge-
nized interdependence his or her
own utopias, crises and aesthetics.
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cuando el
conocimiento
depende de la
autonomia

Giuliana Furci

leer un video

GIAP
(Natalia Arcos y
Alessandro Zagato)

Para la mayoria de los micélogos,
la autonomia no es una eleccion,
sino méas bien la Unica manera de
responder a la inquietud que ge-
nera el deslumbrante reino fun-
gi. De no contar con personas
auténomas, no habria desarrollo
cientifico-micolégico. Esto impli-
ca que el desarrollo de la ciencia
estd basado en una fuerte motiva-
cién personal del individuo, quién
debe superar diferentes obstacu-
los para seguir el sendero auté-
nomo, afirmado en la seguridad
de que el estudio de la micologia
genera un bien colectivo.

“La ausencia de audio e imagen
en este video no es por falta de
tecnologia, sino por lo que se lla-
ma “tecnologia de la resistencia”
(EZLN, 2004)".

Leer un video es un proyecto de
investigacién que toma su titulo
de una serie de comunicados pu-
blicados por el Ejército Zapatista
de Liberacion Nacional (EZLN) el
afo 2004, diez afos después del
levantamiento armado. En esos
textos, el Subcomandante Mar-
cos hace referencia directa a los
medios de comunicacién y a las
tecnologias, los que son, efectiva-
mente, muy poco disponibles para
los zapatistas. Este es el punto de
partida que inspira el andlisis de la
relacién mediatica que establece
el EZLN con el resto del mundo.

Fundamentalmente después del
levantamiento armado del afo
1994, hoy el zapatismo es un
ejemplo de gobierno auténomo
con base en los caracoles, munici-
pios repartidos por Chiapas, don-
de las comunidades zapatistas
han desarrollado sus organizacio-
nes politicas y sociales para auto-
determinar su justicia, educacion,
salud y otras normas sociales. A
partir de la compleja experiencia
zapatista, el proyecto Leer un vi-

For most mycologists, autonomy
is not a choice, but rather the only
way of responding to the impact
of the fungi kingdom. Without au-
tonomous beings, there would be
no scientific-mycological develop-
ment. This implies that scientific
development is based on a strong
personal motivation of the individ-
ual, who must overcome different
obstacles to follow an autonomous
path supported by the certainty
that the study of mycology gener-
ates a collective good.

deo pretende explorar cdmo ope-
ra la estética del arte y de las co-
municaciones en este movimiento
revolucionario, generando identi-
ficacién, cohesion y difusién. Esto,
porque el zapatismo es uno de los
levantamientos insurrectos que
mejor ha elaborado una poética,
bajo el entendido de que el arte
puede ser un arma de seduccién
masiva. De esta manera, el con-
junto de las producciones estéti-
cas y comunicacionales alineadas
con el zapatismo superan con cre-
ces la mera propaganda, ya que
se constituye a si mismo como
una autonomia estética, correla-
tiva a toda las demas autonomias
(administrativas, legales, militares
y judiciales).

A partir de las recientes interven-
ciones y los comunicados que han
aparecido desde diciembre del
2012, se estd abriendo hoy un
nuevo ciclo de lucha y una nueva
fase en lo que se refiere al enfo-
que medidtico y estético de los
zapatistas: perspectivas politicas,
artisticas y comunicativas se en-
cuentran entrelazadas y se dispa-
ran hacia el futuro. Se espera que
este estudio pueda generar ins-
trumentos Utiles para las luchas en
curso y las venideras.



heterotépicos,
precarios y
desobedientes:
apuntes sobre
algunas practicas
mediales en
Latinoamérica
que intentan
salvar el planeta

Valentina Montero

“The absence of audio and image
in this video is not due to a lack of
technology but to what is called
“technology of resistance” (EZLN,
2004)".

Reading a video is a research proj-
ect that takes the title from a se-
ries of communiqués of the Zapa-
tista Army of National Liberation
(EZLN) delivered in 2004, ten years
after their armed uprising. In these
texts, sub-commander Marcos
makes direct reference to commu-
nication media and technologies,
which are extremely unavailable to
the rebels. This is the point of de-
parture that inspires the analysis of
the "“media” relationship between

the EZLN and the rest of the world.

Fundamentally, after the armed
uprising of 1994 Zapatism is con-
sidered an example of autono-
mous government based in the
“Caracoles” and municipalities
spread throughout Chiapas, where
Zapatista communities have de-
veloped their political and social
organizations in order to self-de-
termine their justice, education,
health, and other social standards.
On the basis of the complex Zapa-

Recordando el enunciado don-
de Nicholas Bourreaud afirmaba
que “El arte tenia que preparar
o anunciar un mundo futuro y
hoy modela universos posibles”
(Bourriaud, 2006), la presentacién
abordard trabajos de artistas y
colectivos latinoamericanos que
hacen dialogar intereses estéticos,
cientifico-tecnoldgicos y politicos.

De esta manera, cuestionan los
entramados ideoldgicos subya-
centes a la sociedad mediatica,
inscritos en la cultura digital, y
construyen, a partir de su analisis,
cuestionamiento y apropiacion,
nuevos relatos, nuevos universos
posibles de resistencia y accion.
No se encuentran circunscritos

tista experience, the To Read a
Video project will try to explore the
way in which artistic aesthetics and
communications operate in this
revolutionary movement gener-
ating identification, cohesion and
diffusion, for Zapatism is one of the
insurrectional uprisings that has
best produced a poetics of its own
in the understanding that art can
be a weapon of massive seduction.
Thus, the set of aesthetic and com-
municational productions aligned
with Zapatism outnumber by far
the mere propaganda inasmuch as
it constitutes itself as an autonomic
aesthetic related to all their other
autonomies (administrative, legal,
military, and judicial).

Since the recent communiqués
and interventions that have been
appearing since December 2012,
a new cycle of struggle is starting
to take place. This cycle consti-
tutes a new phase of the Zapatist
mediatic and aesthetic focus: po-
litical, artistic, and communicative
perspectives are interweaved and
sent into the future. We expect
that this study will generate instru-
ments that are useful for ongoing
and future struggles.

exclusivamente al dmbito virtual,
sino, por el contrario, extienden
su campo de accién al mundo fi-
sico en respuesta a problematicas
politico-sociales de caracter local.
Contra la supuesta inmaterialidad
de las nuevas tecnologias y desde
lo que, en palabras de Dona Ha-
raway, se denomina “conocimien-
tos situados”, muchos creativos
(urbanistas, arquitectos, cientifi-
cos, artistas, comunicadores, pro-
gramadores) se apropian de los
nuevos medios y las redes para
ofrecer una critica reflexiva de ella,
a nivel epistemoldgico y ontoldgi-
co. Deconstruyen no sélo sus cua-
lidades fisicas y funcionales, sino
también sus presupuestos discur-
sivos, evadiendo asi el mandato
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neoliberal y la légica consumista
inherente al mercado.

Junto a la critica y cuestionamiento
alos modelos hegemonicos, a partir
de los cuales los dispositivos tecno-
l6gicos nos abruman y encandilan,
estos colectivos y artistas tienden,
desde una éptica constructivista, a
la recuperacién de la subjetividad
que la materialidad de los aparatos
y soportes tecnoldgicos esconde.
De esta manera, anulan la opacidad
de estos dispositivos y construyen
con estos y las practicas relaciona-
das con la baja tecnologia (reciclaje,
"hazlo td mismo”, uso de tecnolo-
gia obsoleta) nuevos agenciamien-
tos que van modelando espacios
heterotopicos. Foucault acuid el
término “heterotopia” en 1966, en
un esfuerzo por describir una ins-
tancia que buscaba “yuxtaponer
en un lugar real varios espacios que
normalmente serian, o deberian ser,
incompatibles” (Foucault, 1984).
Es asi como la utopia, desde estas
practicas interdisciplinarias, des-
obedientes y bastardas, se renueva
en el encuentro inesperado entre
cables, bits, tecnologias ancestra-
les, basura tecnoldgica, folclore, ar-
tesania y procedimientos estéticos,
plésticos y conceptuales propios
del campo artistico en su dimension
experimental y disruptiva.

Bourriaud, N. (2006). Estética re-
lacional. Buenos Aires, Argentina:
Adriana Hidalgo Editora.

Foucault, M. (1984). De los espa-
cios otros. Architecture, Mouve-
ment, Continuité, 5.

A few years ago Nicholas Bourriaud
claimed that "art had to prepare
or announce a future world and
now models possible universes”
(Bourriaud, 2006). This presentation
will take these words as its point of
departure. In so doing, it will ad-
dress the work of Latin-American
artists and collectives that produce
a dialogue between aesthetic, sci-

entific-technological, and political
interests. Accordingly, these works
challenge the ideological frame-
works that underlie media culture
and are inscribed within digital
culture. In addition, by virtue of
their analyses the works at stake
advance questionings and appro-
priations of new discourses: i.e.
new possible universes for acting
and resisting. It is worth mention-
ing that these works are not exclu-
sively circumscribed to the visual
sphere but, quite on the contrary,
they extend their range of action
towards the physical world in re-
sponse to social and political is-
sues of local character.

Against the alleged immateriality of
new technologies, and according to
what Dona Haraway calls “situated
knowledges”, many creators (town
planners, architects, scientists, art-
ists, communicators, programmers)
take over these new media and
networks in order to reflectively
criticize them on an epistemolog-
ical and ontological level. These
creators not only deconstruct the
physical and functional qualities of
new media and networks, but also
their discursive  presuppositions
thus evading the neoliberal com-
mandments and the consumerist
logic inherent to the market.

Together with the criticism and
questioning of hegemonic models,
which are the ways in which tech-
nological devices overwhelm and
dazzle us, these collectives and art-
ists use a constructivist approach to
point at the recovery of the subjec-
tivity occluded by the materiality of
technological supports and appa-
ratuses. Thus, they erase the opaci-
ty of these devices for in addressing
them according to a usage related
to low technology (recycling, “do it
yourself”, using outdated technol-
ogy) they establish new practices
that reshape heterotopic spaces.

Foucault coined the term "hetero-
topy” in 1966 in an effort to de-



uno empolva el
bit mientras otro
muerde el polvo

Michael Saup

scribe the power that “juxtaposes
in a real place several spaces, sev-
eral locations that are themselves
incompatible”  (L'hétérotopie a
le pouvoir de juxtaposer en un
seul lieu réel plusieurs espaces,
plusieurs emplacements qui sont
en eux-mémes incompatibles)
(Foucault 2001, 1577). It is thus ac-
cording to such interdisciplinary,
disobedient, and bastard practices
that utopia becomes renewed in
the unexpected crossings between
cables, bits, ancient technologies,

Internet consume mucha
energia, aproximadamente
1.000.000.000.000 kWh por afos.
Los correos electrénicos, paginas
web, videos y redes sociales nece-
sitan energia eléctrica, producida
mayormente a través de la quema
de sustancias como el carbén, gas,
petrdleo o uranio. Si se asume que
los 21.196 km de la Gran Muralla
China son reconstruidos completa-
mente mediante carbén, podemos
calcular de manera sorprendente
que la muralla de carbén seria lo
suficientemente grande como para
producir la cantidad de energia
eléctrica suficiente para hacer ope-
rar la Internet durante un afo. Esto
significa que la Internet consume
una Gran Muralla China construida
de carbdn, anualmente. El carbén
es un mensaje congelado en el
tiempo por antiguos rayos solares,
un secreto materializado del anti-
guo bosque, guardado por millo-
nes de afos, y lo estamos queman-
do con el propdsito de generar
energia eléctrica para la cultura di-
gital, reuniendo y comprimiendo la
memoria cultural global. La dispo-
nibilidad de la informacion acarrea
la responsabilidad individual del
conocimiento y la accién: donde
la Tierra forma, la inteligencia in-
forma y la sociedad de otro modo
uniforma. Cuando pensamos que
estamos creando recursos cultu-
rales valiosos, estamos, de hecho,
pintando puntos radioactivos en

technologic trash, folk, handicraft,
and aesthetic, plastic, and con-
ceptual procedures proper to the
artistic field in its experimental and
disruptive dimension.

Bourriaud, N. (2006). Estética rel-
acional. Buenos Aires, Argentina:
Adriana Hidalgo Editora.

Foucault, M. (2001). “Des espaces
autres” in Dits et écrits Il. 1976-
1988. Paris: Gallimard coll. Quarto.
pp. 1571-1581.

el lienzo del tiempo, una herencia
cultural con cualidades draméticas.
Cuando pensamos que estamos
usando bits guardados a través
de electrones, estamos, de hecho,
usando radiacién atémica. La cul-
tura produce contaminacion.

Por un lado, la era atémica revela
nuestra dependencia energética
masiva y, por otro, sus mecanismos
internos y origenes permanecen
ampliamente desconocidos. Las
dependencias ecoldgicas, econd-
micas, cientificas, sociales y poli-
ticas han llegado a ser muy com-
plejas. La razén puede encontrarse
parcialmente en la compleja teoria
subyacente y el lenguaje cientifico
cuantitativo que transporta y es-
tablece la mentalidad nuclear: un
lenguaje de la probabilidad, um-
bralidad y cantidad. Muchos as-
pectos que conciernen la calidad
de la era nuclear permanecen, por
lo tanto, inexpresables. Nos faltan
los medios para comprender cul-
turalmente las complejidades de
la era atémica. La radioactividad
se ha convertido en parte de nues-
tra memoria cultural a largo plazo:
una columna de la sociedad que
expresa una vez mas la fascinacion
humana por el fuego, el regalo de
Prometeo. La radiacién en todos
sus sabores y colores se ha conver-
tido en el nuevo medio de masas.
Siendo artistas, necesitamos ahon-
dar en la interpretacion cultural del
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iqué eslo
contemporaneo
en el arte?

Sergio Rojas

fenémeno. Seamos precisos acer-
ca del camino que tomamos para
transformar la antigua memoria
del mundo por una nueva. Lo co-
lectivo transformado en lo conecti-
vo, tendré que comenzar a ser, por
lo tanto, lo correctivo.

The Internet consumes a lot of
energy, roughly 1,000,000,000,000
kWh per year. Emails, webpages,
videos and social websites need
electrical power. This electrical en-
ergy is mostly produced by burning
substances like coal, gas, oil or ura-
nium. If we assume that the 21,196
km of the Great Wall of China were
to be rebuilt completely out of
coal, we surprisingly find out that
the complete wall would be big
enough to produce the amount of
electrical power sufficient for oper-
ating the Internet for the duration
of one single year. This means that
every year the Internet consumes
a Great made-of-coal-Wall of Chi-
na. Coal is a frozen message from
ancient solar rays, an embodied se-
cret of the old forest from millions
of years ago. We are burning it for
a purpose, generating electrical
power for digital culture, assem-
bling and compressing cultural
memory: global (s)warming for
intelligence. Along with the avail-
ability of information comes the
individual responsibility of knowing
and acting: where Earth enforms,
intelligence informs and society
otherwise uniforms. When we think
that we are creating precious cul-
tural assets, we are in fact painting

;Qué es el arte contemporaneo?
es una pregunta equivoca, porque
sugiere de antemano la posibi-
lidad de definir el arte actual de
acuerdo a ciertas caracteristicas
que permitirian reconocer su con-
temporaneidad en una obra cuan-
do estamos frente ella. Pienso que
no existe el "arte contempora-
neo”, sino méas bien una “voluntad

radioactive spots on the canvas
of time, a cultural heritage with
dramatic qualities. When we think
that we employ bits stored via elec-
trons, we are in fact employing ra-
diation released via atoms. Culture
produces contamination.

On the one hand the atomic age
reveals our massive dependency
on energy, on the other hand it's
inner workings and origins remain
widely unknown. The ecologi-
cal, economical, scientific, social
and political dependencies have
grown too complex. A reason for
this may partially be the complex
underlying theory and the quan-
titative scientific language that
transports and establishes the
nuclear mindset: the language of
probability, threshold and quan-
tity. Many aspects concerning the
quality of the nuclear age remain
therefore inexpressible. We are in
fact lacking the means to culturally
comprehend the complexities of
the atomic age. Radioactivity has
become part of our longest-term
cultural memory: a column of so-
ciety expressing once more the
human fascination for fire, the Pro-
methean gift. And radiation in all
its flavours and colors has become
the new mass media. Being artists,
it is the cultural interpretation of
phenomena we are profound in.
Let us be very precise about the
way we transform the old memo-
ry of the world into the new. The
Collective that became the Con-
nective will therefore have to start
being the Corrective.

de contemporaneidad” en el arte,
cuyo rendimiento es, en términos
generales, desorientarnos. Habi-
tamos actualmente en un mundo
de magnitudes inéditas, cuya rea-
lidad econdémica y politica estad
sujeta a un alto grado de inestabi-
lidad; sin embargo, en este univer-
so cuya aparente disponibilidad
descansa en las redes, nuestro ex-



traflamiento se ha naturalizado. La
palabra “globalizacién”, por ejem-
plo, ha llegado a ser la respuesta
de antemano disponible ante una
realidad en que las incertidum-
bres se multiplican. En este senti-
do, podria decirse que no somos
contemporaneos del mundo en el
que vivimos. La “voluntad de con-
temporaneidad” en el arte opera
precisamente como una alteracion
en nuestros patrones de familia-
ridad. La subjetividad pasa a ser
envestida por una realidad que,
mas alla de las cifras, permanece
inédita para nuestro entendimien-
to “humanista”. Lo que ha llegado
a ser dificil de comprender no es
el "arte contemporaneo”, sino el
mundo en el que vivimos.

En el campo de las artes, las de-
nominadas “artes mediales” cons-
tituyen un lugar privilegiado para
elaborar las cuestiones que aqui
se han sefalado. La utilizacién de
diversas tecnologias, el cuestio-
namiento a la nocién tradicional
de autor, el desplazamiento hacia
espacios y tiempos que trascien-
den la institucion artistica, la pro-
yeccidon mas alléd de las fronteras
disciplinarias de la produccién ar-
tistica al vincularse con otras prac-
ticas y saberes, etcétera, generan
en las artes mediales una relacién
interna entre proyecto artistico y
reflexion. ;Qué es lo que se trata
de reflexionar? Un mundo, el que
intentamos habitar, que parece es-
tar deshaciéndose y recomponién-
dose en cada momento.

What is contemporary art? This is
an equivocal question for it sug-
gests beforehand the possibility of
defining today’s art according to
certain characteristics that would
allow for the recognition of its con-

temporaneity when we are in front
of it. | believe that “contemporary
art” does not exist but that there
is a "will to contemporaneity” in
art, which, in general terms, leads
to disorientation. We currently in-
habit a world of new magnitudes,
whose economic and political real-
ity is subjected to a high degree of
instability. Nonetheless, in this uni-
verse that has an apparent avail-
ability which relies on networks, we
have a naturalized feeling of sep-
arateness. For example, the word
"globalization” has become the
ready-made response to a reality
in which uncertainties multiply. In
this sense we could say that we are
not contemporaries of the world in
which we live.

In art, “the will to contemporane-
ity” operates precisely like an alter-
ation in our patterns of familiarity.
Subjectivity is overpowered by a
reality that transcends figures and
remains beyond our “humanist”
understanding. It is not contempo-
rary art that has become difficult to
understand, but the world in which
we live.

The use of diverse technologies,
the questioning of the traditional
notion of author, the movement to-
wards spaces and times that tran-
scend the artistic institution, the
projection of artistic production
beyond the borders of discipline
when they relate to other practic-
es and knowledges, etcetera, all of
this generates in media arts a an
internal relationship between the
artistic project and thought or re-
flection. But what is this reflection
about? A world, the one we try to
inhabit, which seems to be falling
to pieces and coming together at
every minute.
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tercer coloquio
third colloquium

Artes espaciales
Spatial arts

Pasado, presente y futuro se fun-
den en un campo de anélisis que
busca, mediante la atemporali-
dad, configurar coordenadas de
pensamiento y observacién espa-
cial. La expansion de los limites de
la percepcion sufre cambios dras-
ticos casi cotidianamente, gracias
a la utilizacién creativa de tecno-
logias digitales y analogas para
contar historias o transmitir sensa-
ciones. La sintopia entre el arte y
las tecnociencias produce un alto
grado de movimiento e inestabi-
lidad, siendo particularmente ver-
satil para la creacién artistica con
medios luminicos y vibratorios.

Past, present and future merge
in a field of analysis that seeks to
configure coordinates for spatial
thinking and observation through
timelessness. The expansion of the
boundaries of perception under-
goes dramatic changes almost ev-
ery day due to the creative use of
digital and analog technologies to
tell stories or to express feelings.
The syntopy between art and tech-
no-science produces a high de-
gree of movement and instability.
As such, it is a particularly versatile
instance for artistic creation using
light and vibratory media.



conexiones entre
arte y ciencia: la
astronomia como
ejemplo

Gaspar Galaz

viaje espacial
a través de las
artes

Lizette Guzman

En esta exposicidon, se hace refe-
rencia a las similitudes y diferencias
observadas en el campo del arte y
de la ciencia, particularmente de la
astronomia. Se hace énfasis en los
procesos de simplificacién, ana-
logia, belleza y armonia, que son
similares tanto en el trabajo cienti-
fico como artistico, y cémo dichos
conceptos han inundado, incluso
inconscientemente, ambas disci-
plinas. Finalmente, se abordan las
diferencias en el arte y en la cien-
cia en el proceso de conocimiento
del mundo que nos rodea.

La astronomia siempre ha sido
una gran inspiracion para las artes.
Desde el siglo XVI, se encuentran
registros de pinturas en donde se
representa la interpretacion de las
estrellas y los eventos que suceden
en el cielo. Mas aun, desde el siglo
XIX, algunos artistas acompanaron a
los exploradores hacia las fronteras
de las Américas para realizar pintu-
ras de las tierras descubiertas para
asi poder documentar sus viajes.

Hoy, las iméagenes de las estrellas,
galaxias y planetas han creado una
base de datos inmensa, que se en-
cuentra rapidamente en expansion.
Es esta misma base de datos la que
permite la conexion entre astréno-
mos y artistas, donde una imagen
realista es usada para comprender
los fenémenos fisicos observados
o una imagen surrealista es creada
con la imaginaciéon como Unico li-
mite. Considerando el gran nimero
de telescopios y satélites que exis-
ten, y los que faltan por venir, se
puede constatar que contamos con
demasiada informacién en espera
de ser analizada. Actualmente, las
diferentes técnicas de visualizacion
de datos nos dan la oportunidad de
poder entender, difundir y explorar
nuevas fronteras en la astronomia.
Ademas de presentar un recuento
de la historia de la conexién entre
astronomia y arte, se habla de cémo

This exhibition makes reference to
the similarities and differences be-
tween the fields of art and science,
particularly regarding astronomy.
Emphasis is placed on simplifi-
cation analogy, beauty and har-
mony, which are similar in artistic
and scientific work, and how these
concepts have even unconsciously
flooded both disciplines. Finally,
the exhibition refers to the dif-
ferences in art and science in the
process of knowing the world that
surrounds us.

los artistas contemporaneos utili-
zan datos astronémicos tomados a
partir de la utilizaciéon de distintos
telescopios. Se puede decir que
estamos entrando en una etapa de
aventura, una aventura tanto para
artistas y cientificos, como para la
especie humana en general.

Astronomy has always been a great
source of inspiration for the arts.
Ever since the 16th century, there
have been painted records repre-
senting the interpretation of the
stars and of events that occur in the
sky. In addition, in the 19th century,
some artists accompanied explorers
to the frontiers of the Americas to
paint these newly discovered lands
and thus document their voyages.

Today, images of stars, galaxies,
and planets have created an enor-
mous and rapidly expanding data
base which makes possible a con-
nection between astronomers and
artists where a realistic image is
used to understand the observed
physical phenomena, or a surreal-
istimage is created being imagina-
tion the only limit.

Considering the large amount of
telescopes and satellites that cur-
rently exist, as well as those that
are yet to come, it is clear that we
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interaccion
entre arte y
astronomia en
el espacio de la
superposicion
de ideas:
creatividad,
cambio,
perspectiva y
belleza

Ronald Mennickent

have far too much information wait-
ing to be analysed. At present, the
different techniques for visualizing
data give us the opportunity to un-
derstand, disseminate, and explore
new frontiers in astronomy. In addi-
tion to representing a summary of
the history of the link between as-

La ciencia astrondmica y el arte son
dos disciplinas aparentemente ale-
jadas e inconexas. La astronomia,
apegada al método cientifico y a la
observacion sistematica de los fené-
menos del cielo, tiene como objeti-
vo esclarecer el funcionamiento del
macrocosmos mediante el uso de
leyes y modelos racionales. El arte,
por otro lado, obedece a una expre-
sién del espiritu humano que busca
trascender mediante obras artisticas
como poemas, pinturas y peliculas.

La astronomia pretende extraer la
informacién del macrocosmos para
descubrir relaciones racionales en-
tre sus partes. El arte, por otro lado,
busca provocar y comunicar bus-
cando, probablemente, una realiza-
cién y una razén de existir. En esta
presentacion se mostraran algunas
diferencias y enlaces fundamentales
entre ambas disciplinas, entendidas
como manifestaciones del espiritu
y de la mente humana. También se
indican las regiones de superpo-
sicién entre arte y astronomia, por
ejemplo, la creatividad, el cambio, la
perspectiva y la belleza. Esta super-
posicién de ideas podria también
darse entre el arte y otras ciencias.
Se explica ademas como los obje-
tos astrondémicos inspiran ciertas
formas de arte y como conceptos
clasicamente artisticos, como forma
y color, sirven al astrénomo en su
representacion del cosmos. Final-
mente, se pone énfasis en el hecho
de que didlogo entre ciencia y arte
puede ser fecundo si se fundamenta
en este espacio de superposicion,
es decir, en aquellas ideas genera-
doras que les son comunes.

tronomy and art, mention is made
of the way in which contemporary
artists use astronomic data taken
from using different telescopes. We
might say that we are entering into
a stage of adventure both for artists
and scientists alike, as well as for
humankind in general.

Astronomical science and art are ap-
parently unrelated and unconnect-
ed activities. The aim of astronomy,
which works with scientific methods
and the systematic observation of
celestial phenomena, is to clarify
the operation of the macrocosm by
using rational laws and models. Art,
on the other hand, obeys to an ex-
pression of the human spirit which
aims for transcendence through
artistic works such us poems, paint-
ings, and films.

The aim of astronomy is to extract
information from the macrocosm in
order to discover rational relation-
ships between its parts. Art, on the
other hand, looks for provocation
and communication searching, in
all likelihood, for a fulfillment and a
raison d'étre. This presentation will
outline some of differences as well
as some of the fundamental links be-
tween both disciplines understood
as manifestations of the human mind
and spirit. The presentation also at-
tempts to point out the areas of su-
perposition between art and astron-
omy. For example creativity, change,
perspective, and beauty. This super-
position of ideas could also exist be-
tween art and other sciences. More-
over, the presentation also explains
how certain astronomical objects
inspire certain art forms and how
classical artistic concepts like form
and colour help the astronomer in
his representation of the future. Fi-
nally, the presentation emphasizes
the fact that the dialogue between
science and art can be fruitful if it
is based on this space of superpo-
sition, i.e. on the generating ideas
they have in common.



ars electronica y
astronomia

Gerfried Stocker

Ars Electronica es una plataforma
internacional Unica para el arte di-
gital y la cultura de medios. Tiene
cuatro divisiones internas: un fes-
tival de vanguardia (Ars Electro-
nica Festival), una competencia
que premia lo mas destacado del
trabajo realizado en el area (Prix
Ars Electronica), un museo que
posee una mision educativa (Ars
Electronica Center) y un laborato-
rio de artes mediales que dispone
de R&D vy aplicaciones industriales
para realizar trabajos artisticos.

Ars Electronica Center reabrié con
una nueva configuracién el 2009,
incorporando nuevas tematicas
de investigacién. Areas donde
los avances mas controversiales e
innovativos estan en proceso de
emerger: las asi llamadas ciencias
sociales y procesos de escaneo
que nos permiten mirar dominios
bastante mas distantes de los que
somos capaces de ver con nues-
tros ojos. En otras palabras, esto
tiene que ver con nuevas maneras
de ver al ser humano. Las image-
nes se meten dentro de nuestra
piel, porque revelan aquello que
estaba escondido dentro de noso-
tros y traen a la luz conocimientos
que estadn constantemente cam-
biando nuestra vision de mundo
y nuestra imagen del ser humano.

CEDIC es una conferencia euro-
pea de astrofotografia que se rea-
liza en el Ars Electronica Center
en una base bienal. Los dltimos
desarrollos del mercado de las
camaras, las nuevas técnicas y tec-
nologias de la astrofotografia son
aqui discutidas. Hablando en tér-
minos generales, la astrofotogra-
fia depende de una multiplicidad
de factores, muchos de los cuales
son detalles aparentemente insig-
nificantes. Por esta razén, forman
parte de CEDIC no sélo conferen-
cias, sino también talleres y sesio-
nes de capacitacion. Se encuentra
algo para todos, tanto para princi-
piantes como para expertos.

Ars Electronica is a unique inter-
national platform for digital art
and media culture. It has four in-
ternal divisions: an avant-garde
festival (Ars Electronica Festival),
a competition that awards prizes
to the best work carried out in
the area (Prix Ars Electronica), a
museum with an educational mis-
sion (Ars Electronica Center), and
a media art laboratory with R&D
and industrial applications for ar-
tistic work.

The Ars Electronica Center re-
opened with a new configuration
in 2009,
search lines in which the most con-

incorporating new re-

troversial and innovative advanc-
es are just starting to take place,
namely: the so-called social sci-
ences and scanning processes that
enable us to address domains that
are far more distant than those we
can reach with our own eyes. Put
it differently, this process has to do
with new ways of understading the
human being. Images get under
our skin because they reveal that
which was hidden within us thus
bringing to light knowledge that is
constantly changing our worldview
and our representation of the hu-
man being.

CEDIC is a European Conference
of astrophotography that takes
place at the Ars Electronica Center
every two years. The latest devel-
opments in camera markets, new
astrophotography techniques, and
technologies are discussed here.
Generally speaking, astrophotog-
raphy depends on multiple factors
many of which are apparently in-
significant details. For this reason,
CEDIC not only includes confer-
ences, but also workshops and
training sessions. There is some-
thing for everybody, both experts
and beginners.
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cuarto coloquio
fourth colloquium

Foro en la cultura digital y politicas
de la autonomia

Digital culture and politics of
autonomy forum

El cuarto coloquio se articula
como un foro abierto entre partici-
pantes y publico. La conversacién
es moderada a partir de tres pre-
guntas centrales:

¢Son conscientes los artistas me-
diales de la importancia de los re-
cursos energéticos y los medios
tecnoldgicos utilizados para la
creacién y difusién de sus obras?
Por un lado, los artistas que tra-
bajan con tecnologia necesitan
considerar primordialmente el
gasto energético de los medios
utilizados para la realizacion y
exhibicién de sus obras como
computadores, proyectores de
video, iluminacién y otros recur-
sos implicitos. Por otro lado, los
artistas poseen nuevas posibili-
dades de creacidn y difusién ante
el surgimiento de nuevos dispo-
sitivos tecnoldgicos y redes de
interconexién. En este panorama
de constante emprendimiento de
distintas aplicaciones, los artistas
pueden crear a partir de medios
potencialmente ilimitados. Por lo
demas, dichos medios de crea-
cién, en el contexto de la inme-
diatez e interactividad de las co-
municaciones actuales, son, a su
vez, medios de difusién.

¢Cudles son los limites que no
pueden ser traspasados para lo-
grar sostener las exigencias del
progreso y el desarrollo indus-
trial, sin generar un dafio irrever-
sible en nuestro ecosistema?

La carga energética del problema
de generacién eléctrica en Chile
es considerado como un proble-
ma pais, transversal a todos los
procesos cotidianos, tanto do-
mésticos como industriales. Los
movimientos sociales que surgie-
ron en defensa del patrimonio
natural durante el afio 2011, pa-
recen despertar en la ciudadania
un sentido de responsabilidad co-
lectiva que pocas veces en la his-
toria del pais habia surgido. Junto
a dicha problematica, se abrié al
debate publico la discusion sobre
la nacionalizacién de los recursos
naturales como el cobre y el litio,
cuya calidad y cantidad son mas
altas en comparacién a otros yaci-
mientos latinoamericanos. Dichos
recursos tienen un papel central
en la generacién de nuevas formas
de energia.

¢Cudles son los campos de inves-
tigacién y desarrollo posibles de
la relacién arte, ciencia y tecnolo-
gia en el contexto chileno?

Al ser Chile un pais de variada
geografia, son muchos los recur-
sos materiales, que pueden ser
investigados por cientificos, apli-
cados por tecndlogos y usados
por artistas. Ademas, es un pais
que se encuentra en una posicion
privilegiada para la observacion
astronémica. Por Gltimo, su tradi-
cién indigena, pasado colonial y
problemas educacionales, permi-
ten estudios demogréficos y so-
ciolégicos de interés global.



¢Qué elementos y transvergen-
cias interdisciplinarias debe in-
cluir una politica cultural que
pueda dar cuenta de los cambios
tecnolégicos permanentes y la
investigacién de nuevos medios
artisticos?

La convergencia de especialistas e
interesados en las relaciones entre
arte, ciencia y tecnologia presentes
en estos coloquios sientan la base
para la modificacién de las actuales
politicas y la constitucién de nue-
vas politicas culturales. De acuerdo
a los principios curatoriales de la
11BAM, el trabajo comunitario en
red es particularmente apto para
satisfacer las demandas necesarias
para realizar dichos cambios.

The fourth symposium is struc-
tured as an open forum between
The
be moderated

participants and the public .
conversation will
according to the following central
questions:

Are Media artists aware of the im-
portance of energy resources and
the technology used for the cre-
ation and dissemination of their
work?

On the one hand, artists who work
primarily with technology need to
consider the energy expenditure
of the means used to realize and
exhibition of their works such as
computers, video projectors, light-
ing, and other implicit resources.
On the other hand, artists have

new possibilities for creating and
disseminating in the face of the
emergence of new technological
devices and interconnection net-
works. Within this context of on-
going innovation regarding differ-
ent applications, artists can create
using means that are potentially
limitless. Moreover, such means
of creation, in the context of the
immediacy and interactivity of cur-
rent communications, are in turn
media for dissemination.

Which are the limits that can not
be surpassed in order to sustain
the demands for progress and
industrial development without
causing an irreversible damage to
our ecosystem?

The energy charge at stake in the
problem of how to generate elec-
tric power in Chile is considered as
anational issue that affects all day-
to-day processes—both domestic
and industrial. The social move-
ments that emerged in defense
of natural heritage during 2011
seem to arouse in the citizenship
a sense of collective responsibili-
ty that had rarely emerged during
the history of the country. In addi-
tion to this problem, the discus-
sion regarding the nationalization
of natural resources, such as co-
per and litium, was addressed in
a public debate. As it happens,
the quantity and quality of coper
and litium in Chile is higher than
those available in the rest of Lat-
in America. These resources play

a major role in the generation of
new forms of energy.

Which are the possible areas of
research and development re-
garding the relationship between
art, science and technology in the
Chilean context?

Since Chile is a country that has a
diverse geography, the are many
material resources that can be in-
vestigated by scientists, applied by
technologists, and used by artists.
Furthermore, Chile is also a coun-
try with priviledged conditions for
astronomical observation. Finally,
Chile’s indigenous tradition, its
colonial past, and its educational
problems, allow demographic and
sociological studies of global inter-
est to be developed.

Which elements and interdisciplin-
ary transvergencies should be in-
cluded in a cultural policy capable
of accounting for both the ongo-
ing changes in techonology and
the research on new media art?
The convergence of specialists
and people who are interested in
the relationship between art, sci-
ence, and technology that takes
place during these seminars sets
the basis for modifying current
cultural policies as well as for de-
signing new ones. According to
the curatorial principles of the 11
BAM, communitarian networking
is particularly apt for meeting the
necessary requirements to bring
about such changes.
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La dificultad de moverse en al érea
de las disciplinas de avanzada del
arte medial, estd generalemente
acompanada de la percepcién del
mercado, de que éstas son con-
fusas y no viables. Se les asocia
como una area que es incompati-
ble de tener como actividad pro-
ductiva profesional.

A través de este grupo de presen-
taciones, deseamos revertir ese
argumento, mostrando los casos
de Smog, FluroFilms y Grymo. Tres
productoras integradas por dise-
fiadores gréficos, artistas y comu-
nicadores. Durante el evento, se
presentaron las experiencias, de-
safios y aprendizajes de cada una
de estas empresas, en el camino a
consolidarse como las tres produc-
toras de mejor disefio aplicado a la
gréfica en movimiento.

Durante el segundo bloque de la
actividad, se invité a Derechos Di-
gitales, quienes nos presentaron la
manera de crear y abordar estraté-
gicamente una campana en redes
sociales que no solo sea informati-
va, si no que lleve a una accién por
parte de un espectador.

Yto Aranda nos presenté un reco-
rrido por su experiencia y cambio
como artista que va adoptando
nuevas tecnologias. Se dedicé un
tiempo especifico para compartir
su propia experiencia y otro para
la del equipo con el que desarrollé
el proyecto en linea Escaner Cultu-
ral. Mediante una visita a los cam-
bios que ha tenido el sitio durante
los afios, nos demuestra como el
esfuerzo del equipo ha mantenido
el proyectos Escaner como el refe-
rente en arte y nuevos medios que
es hoy en dia.

El disefio de interaccién tuvo una
presencia especial con la visita de
Taller Dinamo, colectivo que den-
tro de su charla presenté el desa-
rrollo de su pieza preparada para
la Bienal Picorocos una de las que
mas llamé la atencién de publico.
Logramos entender cémo la mul-
tidicisplinariedad y experiencia de
los integrantes se relacionan para
la creacién de piezas de interac-
cién ludicas y sorprendentes.

Como cierre, los integrantes de
Espacio Ajeno abordaron el dise-
fio de interacciéon desde la pers-
pectiva del artista que emprende
tareas de construccién de siste-
mas de administracién y publica-
cién museografica, tomando el
desafio de las multiplataformas
moéviles de navegacion.

The difficulty o moving in the realm
of avant-garde media art, is gener-
ally tuned to market perceptions
which are confused and non-vi-
able. They are taken as an area
which is incompatible with having
a productive professional activity.

Through this set of presentations
we want to revert this argument
shows the cases of Smog, Fluro-
Films and Grymo. Three graphic
producers related to graphic de-
signers artists and communicators.
In the course of the event we pre-
sented the challenges, experienc-
es and lessons offered by each of
these companies in their road to
becoming the three production
studios with the best design-ap-
plied motion.

During the second part of this ac-
tivity, Derechos Digitales were in-

vited who showed us how to create
and strategically approach a social
network campaign that in addition
to being informative and leading
to an action by the spectator.

Yto Aranda took us through his
experience and change as an art-
ist who adopts new technologies.
A specific period of time was de-
voted to share his own experience
and that of his team through the
development of the Escaner Cul-
tural project. A visit to the changes
evinced by the site over the years,
shows us how their team effort
have maintained the Escaner proj-
ect as the referent of art and new
media which it is today.

The design of the interaction had
a spatial presence with the visit of
Taller Dinamo, a collective that in-
cluded in its lecture the presenta-
tion of Picorocos which was one of
the most popular among the pub-
lic. We managed to understand
the multidisciplinarity and experi-
ence of the group members and
the relationoship they establish in
the creation of their presentations
which are ludic and very surprising.

To close the event, the Espacio
Ajeno Group approached the de-
sign of interaction from the per-
spective of the artist, who carries
out tasks like construction of sys-
tems for museographic publication
and administration, taking it from
the challenge of the multiplatform
of navigation mobiles.
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En una seleccidn de teméticas y de
expertos, el Seminario docente,
titulado Educacién artistica, arte
medial y colaboracién, coorganiza-
do por laBAM y el MNBA, tocé te-
mas variados, pero todos relacio-
nados con la autonomia: la charla
inicial, en la que el director de la
bienal, Enrique Rivera, realizé una
resefa histérica de la evolucién y
desarrollo de la BAM a través de
la Ultima década. También desta-
cé la curiosa vision del reciclaje
expuesta por Manuel Orellana,
quien narrd sus experiencias en un
taller de Metareciclaje realizado
en liceos de Santiago. Otro de los
topicos fue sobre las formas de co-
municacién que emergen del caos
técnico de plataformas y protoco-
los en Internet, los que generan
variaciones del lenguaje cotidiano,
y donde escolares encuentran un
nuevo medio para comunicarse.
Por ejemplo, el meme, hijo de la
bastardia técnica del formato de
imagen GIF, posibilita la expresion
de mensajes cortos pero empati-
cos, que resuenan en la realidad
cotidiana del espectador. Victor
Paredes, desde su mirada como
animador y artista productor de
GIFs, realizé una ponencia titulada
GIF, un formato feo.

Posterior a cada ponencia, se
abrié un espacio de preguntas
para propiciar el didlogo y la dis-
cusion, en la que docentes y expo-
sitores compartieron experiencias
y puntos de vista en torno a los
temas tratados.

El desarrollo del seminario estuvo
a cargo del equipo de Mediacién
y Educacion del MNBA, dirigido
por Natalia Portugueis, y en esta
ocasiéon contd con la participa-
cién de dos de sus integrantes:
Gonzalo Bustamante y Yocelyn
Valdebenito, quienes estuvieron
a cargo de las ponencias Enfo-
ques didacticos y metodoldégicos
para la vinculacién del patrimonio
y nuevas tecnologias en aula, y
del workshop TIC: nuevos imagi-
narios y puntos de convergencia
entre artes visuales y educacion,
respectivamente. Estas instancias
propiciaron un importante dialo-
go en torno a las estrategias con
que enfrentan los docentes el uso
de las artes y la tecnologia en la
contemporaneidad.

In a selection of topics and ex-
perts, the Teachers’ Seminar titled
Arts Education,
collaboration, co-organized by
the BAM and the MNBA, touched
many issues related to autonomy:

media art and

the initial chat, where the direc-
tor of the biennial Enrique Rivera
gave an historical overview of the
evolution and development of the
BAM through the last decade. He
also highlighted the curious view
of recycling exposed by Manuel
Orellana, who narrated their expe-
riences in a workshop of MetaRe-
cycling held in different schools of
Santiago. Another topic dealt with
the ways of communication that
emerge from the chaos of tech-

nical platforms and Internet pro-
tocols, which generate variations
of everyday language where stu-
dents find a new way to communi-
cate. For example, the meme, son
of bastardy art GIF image format
enables the expression of short
but empathetic messages that
resonate on the daily lives of the
viewers. From his view as an ani-
mator and artist producer GIFs,
Victor Paredes made a presenta-
tion entitled GIF, an ugly format.

Following each of the presenta-
tions, a space for questions to en-
courage dialogue and discussion
was opened, in which teachers
and speakers shared experiences
and points of view regarding these
issues.

The seminar was in charge of the
team of Mediation and Education
of the MNBA, led by Natalia Por-
tugueis, who on this occasion was
attended by two of its members:
Gonzalo Bustamante and Yocelyn
Valdebenito, who were in charge
of the presentations Didactic and
methodological approaches and
for linking heritage and new tech-
nologies in the classroom and the
workshop ICT: New Imagery and
Points of Convergence Between
Visual Arts and Education, respec-
tively. Instances that led to an im-
portant dialogue on the strategies
that teachers face by the use of
arts and technology in contempo-
rary times.
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Las charlas de la T1BAM crean un
punto de encuentro con las distin-
tas disciplinas del conocimiento
que tejen en conjunto la produc-
cion de artes mediales, invitando
a académicos, profesionales y ac-
tivistas de diversas areas a presen-
tar sus experiencias.

A la caza de la niebla: anteceden-
tes, dificultades y futuro. Cémo
un antropdlogo, Horacio Larrain
(Ph.D. Antropologia Social, coor-
dinador Regional Centro del De-
sierto de Atacama, Chile) enfoca

la ecologia.

El desarrollo histérico del Proyecto
Alto Patache (1996-2011): Expe-
riencias previas en captaciéon de
agua de niebla en el Tofo (1980-
1984); Nuevas Expectativas, Activi-
dades realizadas y Logros. El futuro
promisorio actual de esta técnica.

The lectures of the 11th BAM cre-
ate a meeting point of the different
disciplines involved in the event,
which together form media art pro-
duction, inviting academics profes-
sionals and activists from different
areas to present their experiences

Hunting for fog: background diffi-
culties and future. How an anthro-
pologist, Horacio Larrain (Ph.D.
Anthropology,

Coordinator, Centro del

Social Regional
Desier-
to de Atacama Chile) approaches

ecology.

The historical development of the
Alto Patache Project (1996-2011):
Previous experiences of fog cap-
ture at El Tofo (1980-1984): New
Expectations, Activities developed
and Achievements. The promising
future of this technique.

Hugo Baronti
are y Juu
acker




arte y medios
tecnoldégicos

Lucas Bambozzi

Brasil
Artista Visual

la I6gica de

la imagen /
didlogos acerca
de la mediacién
y circulacién de
lo fotografico en
el artes actual

Nathalie Goffard
Chile

Tedrica, docente e investigadora
independiente en fotografia y artes
visuales, Chile), Joaquin Cocifia
(Artista Visual

Demian Schopf
Chile

Artista y candidato a doctor en
filosofia en la U. de Chile

La conversacion abordé su pro-
yecto llamado Multitud, desarro-
llado desde el afio 2006 hasta la
fecha. Este proyecto es una inves-
tigacién a partir del concepto de
Multitud como una palabra univer-
sal, transversal a varios idiomas y
que también se estructura a través
de las imagenes de representa-
cién de este concepto a lo largo
de la historia.

A partir de este proyecto se es-
tablecieron relaciones con otras
obras, como el trabajo de la artista
argentina Gabriela Golder y otros
artistas interesados en esta pro-
blemética, generando dialogos y
debates en relacién al concepto
de individualidad, de masas, el
comportamiento de la gente den-
tro de un grupo y estrategias para
lograr cambios. En definitiva, una
investigacion con una mirada des-
de el arte contemporaneo, para
poder comprender como se orga-
niza la sociedad.

La charla es la continuacion y ma-
terializaciéon de una conversacion
virtual, entre Joaquin Cocifia y
Nathalie Goffard en la revista ar-
tischock.cl a raiz del lanzamiento
de su libro “Imagen Criolla. Practi-
cas fotogréficas en las artes visua-
les de Chile”, y sobre la condicién
fotografica de gran parte de las
obras actuales. Esta segunda par-
te, ahora en vivo, contempla una
conversacién con proyeccion de
imagenes y una invitacion exten-
dida a un nuevo integrante (De-
mian Schopf).

The conversation centred round a
project called "Multitude” (Mul-
titude) developed from 2006 to
date. This project is a piece of
research based on the concept of
Multitude as a universal word, that
is common to various languages
and which is also structured by
means of images that represent
this concept throughout history.

This project is the starting point
for establishing links with other
works, like those of Argentina’s
Gabriela Golder and other artists
interested in this issue, generat-
ing dialogues and debates on the
concepts of individuality, mass,
the behavior of people within a
group and strategies for change.
In short an investigation from the
viewpoint of contemporary art to
understand social organisaztion.

The lecture is the continuation and
materialization of a virtual conver-
sation between Joaquin Cocifa
and Nathalie Goffard in the arti-
schock.cl journal on the occasion
of the launch of their book “Ima-
gen Criolla. Practicas fotogréficas
en las artes visuals de Chile” (Crio-
llo Image: Photographic practices
in the Chilean visual arts) and on
the photographic condition of a
large amount of contemporoaory
works. This second part, which is
live, contemplates a conversation
with the projection of images and
an invitationi issued to a new mem-
ber (Demian Schopf).
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uso de imagenes
3D enla
divulgacion
patrimonial e
investigacion
cientifica

Ismael Martinez
Chile

Arquedlogo y conservador -
restaurador de la PUC

Patricio Lopez
Chile

Museo Gustavo Le Paige

Elvira Latorre

Argentina

Arquedloga, Programa de
doctorado Universidad de Buenos
Aires

artes
astronomicas

Fernando Comeron

Espana
Representante de ESO en Chile
ESO Representative in Chile

Enrique Rivera

Chile
Director 11BAM
Director 11th BAM

Pablo Vasquez
Chile

Ingeniero del Observatorio
Astronémico Nacional

Engineer, Natioinal Astronomical
Observatory

Artistas Artes
Espaciales

Se presentan los resultados de un
trabajo efectuado en una colec-
cién paleontolégica de la ciudad
de Calama, el que estaba orien-
tado a la captura de imagenes 3D
de distintos fésiles, obtenidas me-
diante un Escéner Laser de Barri-
do, con el fin de discutir su poten-
cial para fines museogréficos y de
investigacion cientifica. Este tipo
de herramientas han sido escasa-
mente utilizadas en Chile, y los re-
sultados preliminares del proyecto
-financiado por Fondart- apuntan
a un gran potencial de estas ima-
genes, ya que posibilitan una in-
teraccion mayor con objetos que
generalmente no pueden ser ma-
nipulados por el publico general.

Fernando Comeron, representante
de la direccion de ESO (European
Southern Observatories) en Chile,
se relne a conversar con Enrique
Rivera, Pablo Vasquez (Ingeniero
del Centro Astronémico Nacional)
y artistas del eje curatorial Artes
Espaciales de la Bienal, en un
didlogo que aborda los cruces
entre la produccion artistica y la
investigacion cientifica. Comeron
habla de la inspiracién cientifica,
abordando cémo la influencia
onirica en hallazgos cientificos dista
de ser considerada parte de una
investigacion ante una academia
que se basa en lo empirico.
Residencias en observatorios
del norte de Chile. Aqui, lo mas
importante fue la conversacion
con artistas, pues significé abrir
un espacio de didlogo proyectado
en el tiempo, que va nutriendo y
generando una sinergia entre los
dos campos.

Presents the results of work done
on a paleontological collection in
the city of Calama, which was ori-
ented towards the capture of 3D
images of different fossils obtained
by means of a Laser Scanner in
order to generate a discussion of
its museographic and scientific re-
search potential. This kind of tool
has been used very little in Chile
and the preliminary results of the
project — funded by Fondart — show
the enormous potential of these
images as they possibilitate great-
er levels of interaction with objects
that cannot normally be manipulat-
ed by the public in general.

Fernando Comeron, representa-
tive of the directorate of ESO (Eu-
ropean Southern Observatories)
in Chile, meets Enrique Rivera,
Pablo Vésquez (Engineer, Centro
and art-
ists from the curatorial area of the

Astronémico Nacional)

Spatial Arts of the Biennial in a dia-
logue that approaches the crosses
between artistic creation and sci-
entific research Comeron refers to
scientific inspiration talking about
how the onirical influence on scien-
tific discoveries is far removed from
being considered part of an investi-
gation based on the empirical.

Attachments to observatories of
the north of Chile. The most im-
portant part of this exercise were
the conversations with the artists,
which meant opening a space for
a dialogue projected in time which
nourishes and generates the syner-
gy between both fields.



fundaciéon
Mas Ciencia

Danilo Gonzalez
Chile

Director del Centro de
Bioinformatica y Biologia
Integrativa, U. Andrés Bello
Director, Centre of Bioinformatics
and Integrative Biology, U. Andrés
Bello

Nelson Barrera

Chile

Profesor de la Unidad de
endocrinologia y reproduccién PUC
Professor Unit of Endocrinology and
Reproduction, Catholic University

proteinas que
vuelan y nadan

Conversatorios
con el grupo de
investigacion del
profesor Nelson
Barrera, Pontificia
Universidad
Catélica de Chile

Los cientificos expositores fueron
los profesores Danilo Gonzélez,
de la Universidad Andrés Bello y
Nelson Barrera, de la Pontificia
Universidad Catdlica de Chile.
Ellos, junto a sus equipos de tra-
bajo, contaron cémo el desarrollo
de los medios digitales les ha per-
mitido visualizar de mejor forma el
resultado de sus investigaciones.
Ambos
estructuras a nivel molecular, re-

investigadores estudian

quiriendo de equipos de avanzada
tecnologia. Mediante el modela-
miento informatico, estos cientifi-
cos son capaces de reconstruir fe-
némenos que ocurren a pequena
escala, impensadas de observar
hasta hace pocos afos.

Para proyectar nuestros resulta-
dos al mundo, necesitamos abrir
nuestra mente y abstraernos de
lo que conocemos, y asi obtener
la construccién de una vision de la
realidad de lo que creemos esta-
mos estudiando, que sea capaz,
a su vez, de representar el com-
portamiento real de las proteinas
y nos permita predecir y visualizar
de manera didactica los complejos
sistemas biolégicos. Desde nues-
tra propia perspectiva, logramos
trasladar el mundo nanoscépico
a una vision real expuesta en di-
ferentes films autoexplicativos e
impresiones tridimensionales con
aplicaciones en la ensefianza y di-
fusidn cientifica-artistica.

The scientists in charge of the
lectures will be professors Dani-
lo Gonzélez of Universidad André
Bello and Nelson Barrera, of the
Pontifical Catholic University of
Chile, who together with their team
members tell us how the develop-
ment of digital media has enabled
them to visualize the result of their
research in the best possible way.
Both researchers study structures
on a molecular level, requiring
state of the art equipment to do
so. By means of computer model-
ing the scientists are able to recon-
struct phenomena that occur at a
very small scale, which was impos-
sible to observe a few years ago.

In order to project our results to
the world, we need to open our
mind and remove ourselves from
what we know so as to obtain the
construction of a vision of the re-
ality we believe we are studying,
which at the same is capable of
representing the real behavior of
proteins and which will allow us
to predict and visualize complex
biological systems in a didactic
way. From our own perspective
we have managed to transfer the
nanoscopic world to a real vision
shown in various self-explanatory
films and tridimensional impres-
sions applicable to teaching and
scientific-artistic diffusion.
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proteinas que
sienten calor

Grupo de
investigacion del
profesor Danilo
Gonzalez, Centro
de Bioinformatica
y Biologia
Integrativa,
Universidad
Andrés Bello

Bureau d’études

Xavier Charles
Fourt and Leonore
Josephine
Bonaccini

Francia
Artistas visuales
Visual Artists

La visualizaciéon de moléculas en
3D, permite comprender de me-
jor forma los mecanismos molecu-
lares, que son la base del funcio-
namiento de los sistemas vivos. El
concepto de fenémenos similares
a distintas escalas estd presente
en el resultado de las investigacio-
nes de este grupo, asi como la in-
tegracién de tecnologias emplea-
das en el cine para la presentacién
de sus trabajos. En la proyeccion,
se visualizaran iterativamente dos
escenas moleculares: 1) como un
grupo de moléculas cambia de es-
tado sélido (hielo), liquido y luego
vapor y 2) cémo un grupo de io-
nes de potasio, acompafnados de
moléculas de agua, cruzan un ca-
nal iénico que es responsable de
indicar al cerebro la sensacién de
calor o de frio.

Visualizacién del poder explica las
relaciones de poder a nivel local y
mundial por parte de los distintos
agentes que manejan el gobierno
mundial, incluyendo gobiernos
estatales, gobiernos corporativos,
industrias de alimentos, transgéni-
cos, electromagnética, telecomu-
nicaciones (que afectan la salud

humana), petroquimicos, etc.

A través de la visualizaciéon de
este tejido de relaciones politicas
y econdmicas entre los distintos
agentes, se evidencia el funcio-
namiento y las repercusiones que
tiene la toma de decisiones en dis-
tintos lugares del mundo.

The visualization of molecules in
3D contributes to a better under-
standing of the molecular pro-
cesses that are the basis of live
systems. The concept of different
phenomena at different scales is
present in the outcome of the in-
vestigations of this group, as is the
integration of technologies used
in the cinema in the presentation
of their work. The projection will
give an interactive visualization of
two molecular scenes, 1) how the
group of molecules changes from
a solid state (ice), to liquid and lat-
er to vapour, and 2) how a group
of potassium ions together with
water molecules cross a ionic canal
which is responsible for giving the
brain the sensation of heat or cold.

Visualization of power explains the
relationships between local and
world power on the part of dif-
ferent agents that manage world
government, including state gov-
ernments corporate governments
food,
netic and telecommunications in-
dustries (that affect human health),
petrochemical industries, etc.

transgenics, electromag-

The visualization of this mesh of
political and economic relation-
ships between different agents,
gives evidence of the operation
and repercussions of decision mak-
ing in different parts of the world.



achieving photo-
real digital
actors in film
and in real-time

Paul Devebec

Canada
Vicepresidente ACM Siggraph
Vice-President, ACM Siggraph

A medio camino entre “Final Fan-
tasy”, en 2001, y “El curioso caso
de Benjamin Button”, en 2008,
los actores digitales cruzaron el
“valle inquietante” (uncanny va-
lley)
sintéticos a increiblemente reales.

de parecer extrafiamente

Esta charla describe cémo los sis-
temas y técnicas de iluminacién
HDRI, desarrollados en el Institu-
to de Tecnologias Creativas de la
University of Southern California,
USC, han ayudado a crear actores
digitales en una amplia variedad
de peliculas en los dltimos tiem-
pos. Para ver ejemplos en profun-
didad, la charla describe cémo el
escaneo facial de alta resolucion,
rigging avanzado de personajes
y la animacién facial se combina-
ron para crear "Digital Emily”, una
colaboraciéon con Image Metrics
(ahora Faceware), produciendo
uno de los primeros actores digi-
tales fotorrealistas, y “Digital Ira”
en 2013, una colaboraciéon con Ac-
tivision Inc., produciendo el actor
digital en tiempo real mas realista
hasta la fecha.

La charla incluye los dltimos acon-
tecimientos en iluminacion HDRI,
imagenes de diferencia de pola-
rizacién con medicion de reflec-
tancia de la piel y la exploracién
de objetos 3D. Concluyendo con
los avances en las pantallas 3D au-
to-estereoscopicos, que permiti-
ran teleconferencias 3D, persona-
jes hologréficos y la conservacion
de la cultura.

Esta actividad ha sido posible por
la colaboracion entre el Santiago
ACM SIGGRAPH vy la carrera Ani-
macién Digital en DuocUC.

On the halfway road between
“Final Fantasy” in 2001 and “The
Curious case of Benjamin Button”
in 2008 the digital actors crossed
the uncanny valley of appearing
strangely synthetic to incredibly
real. This talk describes how HDRI
illumination techniques and sys-
tems developed by the Institute of
Creative Technologies (ICT) of the
University of Southern California,
USC have helped in the creation
of digital actors in an ample variety
of recent films. For further in-depth
knowledge, the talk describes the
high resolution, facial scanning,
character rigging and facial anima-
tion were combined in the creation
of “Digital Emily” in collaboration
with Image Metrics (currently Face-
ware), producing one of the first
digital actors and “Digital Ire” in
2013, in collaboration with Activi-
sion Inc., which produced the most
realistic real tie actor to date.

The talk includes the latest break-
throughs in HDRI illumination, im-
ages of differentiated polarization
with skin reflectance measurement
and exploration of 3D objects.
Closing with the advances in 3D
which
make 3D teleconferences, holo-

autosteroscopic  displays
graphic characters and the conser-
vation of culture possible.

This activity has been possible
thanks to the collaboration be-
tween Santiago ACM SIGGRAPH
and the DUOC digital animation
degree course.
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didlogos
estéticos y
politicos en
torno a la
propiedad
intelectual

Rafael Rubio,
Ricardo Luna,
Megumi Andrade,
Kirby Ferguson,
Simon Pérez
Wilson, Patricia
Peia, Francisco
Vera, Cristian
Bravo-Lillo,
Carolina Gainza
Felipe Cussen

Esta actividad consistié en dos
mesas sucesivas en las cuales
distintos invitados participaron
discutiendo, desde sus propias
experiencias y especialidades, el
tema de la propiedad intelectual.
La primera de ellas, integrada por
Ricardo Luna y Megumi Andrade,
y moderada por Felipe Cussen,
abordé especificamente las impli-
cancias estéticas en los procesos
de apropiacién artistica. Se pro-
puso una definicién tentativa del
procedimiento de “apropiacion”
o "“sample”; se discutieron distin-
tas obras tanto musicales como de
las artes visuales; y se insistié en
cuestionar las nociones de artista
y de creacién que existen detras
de toda exigencia de "originali-
dad” (una nocién excesivamente
romantica y limitada).

La segunda mesa, que abordd
este problema desde su dimen-
sion politica y legal, fue precedida
por la exhibiciéon de un fragmen-
to del documental “Everything is
a remix” de Kirby Ferguson. Alli
participaron Simén Peréz, Patri-
cia Pefia, Francisco Vera y Cris-
tian Bravo-Lillo, moderados por
Carolina Gainza. Una de las ideas
centrales de este didlogo fue la
importancia de establecer una
“cultura digital libre” en nuestro
pais, que se oponga a las regula-
ciones de los tratados con Estados
Unidos y permita generar un cam-
bio con respecto a la generacién,
circulacion e intercambio cultural.
Finalmente, se realizd una mues-
tra de apropiaciones con el video
musical “Preludio a la siesta de
un fauno”, recomposiciéon de De-
bussy a cargo de Juan Pablo Aba-
lo, la lectura de Rafael Rubio con
parodias y pastiches de otros au-
tores, y la obra “Ya se ha hecho”,
de Ricardo Luna y Felipe Cussen,
compuesta en vivo a partir del
sampleo de fragmentos vocales
de los didlogos anteriores.

This activity consisted in two suc-
cessive round tables where differ-
ent guests discussed the issue of
intellectual property from the point
of view of their own experiences
and areas of expertise. The first
round table included Ricardo Luna
and Megumi Andrade, moderated
by Felipe Cussen, and specifically
focused on the aesthetic implica-
tions of the processes of artistic ap-
propriation. A tentative definition
of the process of "appropriation”
or “Sample” was proposed differ-
ent musical pieces and works of
visual arts were discussed with an
emphasis on the questioning of the
notions of artist and creation that
underlie all demands for "original-
ity” (an excessively romantic and
limited notion).

table,
proached the problem from its

The second which ap-
political and legal dimension, was
preceded by an exhibition of a
fragment of the documentary “Ev-
erything is a Remix”, by Kirby Fer-
guson and with the participation of
Simén Pérez, Patricia Pena, Fran-
cisco Vera and Cristian Bravo-Lil-
lo, moderated by Carolina Gainza
One of the central ideas of this di-
alogue was the importance of es-
tablishing a “Free Digital Culture”
in our country, which opposes the
regulations imposed by treaties
with the USA and permits the gen-
eration of change in connection
with the generation, circulation
and exchange of cultural activities.
Finally there was an exhibition of
a sample of appropriation with
the musical video “Prelude to the
Afternoon of a Faun” a recompo-
sition of the piece by Debussy, in
the hands of Juan Pablo Abalo,
read by Rafael Rubio with parodies
and pastiches by other authors and
"Ya se ha hecho” (It's already been
done) by Ricardo Luna and Felipe
Cussen, a live composition with
samplings of vocal fragments of
previous dialogues.



cultura libre

organizado por
CLUCH

Consistié en mostrar, desde el pun-
to de vista de diferentes actores, el
concepto de cultura libre a partir
de sus trabajos, tanto particulares
como colectivos. El propdsito era
retratar convergencias y propues-
tas de trabajos colectivos, con un
especial énfasis en la produccién
audiovisual independiente, para
mostrar el rol de los distintos com-
ponentes de la sociedad, y plan-
tearlos dentro del contexto actual.
Para materializar estas ideas, se
realiz6 el 2° Taller Creative Com-
mons, creaciéon colaborativa y
crowdfunding.

Luego de una introduccién a la nor-
mativa de Derechos de Autor, se
ensend a utilizar licencias Creative
Commons. Asi mismo, se ensefo
el uso de distintas herramientas de
desarrollo o creacién colectiva. La
idea fue hacer ver cémo un autor
puede llegar a ser indistinguible
de otro. También se mostraron, en
conjunto, diversas formas de ge-
nerar un financiamiento colectivos.
Se desarrollé la charla De la teoria
a la accién y la conversacion final
¢como lo llevamos a la practica?,
sobre cémo desarrollar herramien-
tas que permitan generar cultura
libre, en asociacién con economias
solidarias y fortalecimiento del teji-
do social.

The objective was to show from the
point of view of different actors the
concept of free culture, to explain
its specific and overall aims. The
idea was to show converegenc-
es and collective work proposals,
and show the role of the different
components of society and place
it in the current context. Creative
Commons Workshop collaborative
creation and crowdfunding was or-
ganize to materialize this ideas.

After an introduction to copyright
regulations, the audience was in-
vited to use Creative Commons
licenses. Also, different tools for
collective development or cre-
ation, the idea was to show how
one author can become indistin-
guishable from another. In short
to put in context the diverse ways
of generating collective funding or
crowdfunding. The lecture From
Theory to Action. How do we do
it? And a final conversation on how
to develop tools that allow us to
generate free culture in associa-
tion with economies of solidarity
and strengthening of the social
weft, compound oneof the most
exiting activities of this encounter.
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propiedad
intelectual sobre
semillas: vida
tras un cédigo
de barras

Luz Luza
Chile

Representante de red semillas
libres
Semillas libres network

Los derechos de propiedad inte-
lectual sobre la materia viva repre-
sentan un atentado legal contra el
desarrollo econdémico, social y cul-
tural del mundo rural, la agricultu-
ra familiar campesina, la vida en
el campo, los pueblos originarios
y los ecosistemas. Constituyen un
riesgo para la soberania alimenta-
ria, la salud y las autonomias de
los pueblos.

Las semillas son patrimonio na-
tural y cultural de creacién colec-
tiva, que por historia y memoria
pertenecen a los pueblos de la
Tierra. Son resultado de miles de
afos de domesticacion y co-evo-
lucién hombre naturaleza. La bio-
diversidad agricola, la sabiduria
ancestral, la vida misma estd en
amenaza por leyes, convenciones,
normas y situaciones carentes de
ética y sentido comdn, que apri-
sionan a las semillas, base de la
vida, tras fronteras politicas, pa-
tentes, registros lapidarios y mo-
dificaciones genéticas.

Intellectual property rights over
live matter is a legal attempt
against the economic, social and
cultural development of the rural
world, family farming, country life,
native peoples and echosystems.
They constitute a risk for food sov-
ereignty, health and the autonomy
of peoples.

Seeds are the natural and cultural
heritage of a collective creation,
which owing to history and mem-
ory, belong to the Oeoples of the
Earth. They are the result of thou-
sands of years of domestication,
co-evolution between man and
nature. Agricultural biodiversity, an-
cestral knowledge and life itself are
threatened by laws, conventions
regulations and situations lacking in
ethics and common sense that im-
prison seeds, the basis of life, in po-
litical frontiers, patents, harsh regis-
ters and genetic modifications.



HUELLA DE
CARBONO

carbon footprint
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huella de CO;

Carboambiente

www.carboambiente.com

CO2 emitida
CO2 emitidas

CO2 emitidas

menos de 1 tonelada de

menos de 10 toneladas de

menos de 20 toneladas de

La quema de combustibles fési-
les y la degradacién de residuos
organicos generan emisiones de
gases de efecto invernadero (GEI),
responsables de los efectos del
cambio climético. La huella de car-
bono cuantifica estas emisiones
causadas directa o indirectamente
por una empresa, persona, evento
o durante el ciclo de vida de un
producto. Para la huella de carbo-
no de este evento se consideraron
las siguientes fuentes de emisién:

Emisiones directas / Alcance 1: La
pérdida de gas refrigerante en los
equipos de climatizacién.

Emisiones indirectas / Alcance 2:
El consumo de energia eléctrica
del museo durante el desarrollo
del evento.

Otras emisiones indirectas / Alcan-
ce 3: El traslado de los insumos,
los viajes hechos para producir el
evento, y los viajes aéreos de los
artistas y el traslado de sus obras.

The burning of fossil fuels and deg-
radation of organic waste generate
greenhouse gases (GHG) emis-
sions, responsible for the effects of
climate change. The carbon foot-
print quantifies these emissions
caused directly or indirectly by a
company, person, or event during
the life cycle of a product. We con-
sidered the following sources for
the carbon footprint of this event:

Direct / Scope 1 emissions: The
loss of refrigerant in air condition-
ing equipment.

Indirect / Scope 2 Emissions: The
power consumption of the muse-
um during the course of the event.

Other indirect emissions / Scope
3: Stories of inputs, trips made to
produce the event, and air travel
of artists and their works removals.
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