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nesumen

En este trabajo de investigacion/creacion abordo el duelo desde distintas perspectivas, entendiendo que no se limita unicamente a la
pérdida de un ser querido, sino que también puede manifestarse en diversas dolencias y periodos de letargo provocados por hechos
violentos. A traves de una narrativa visual y tedrica, exploro estas experiencias, las tramito y las relaciono entre si.

Este proyecto es una forma de reivindicacion tanto intima como colectiva, un acto de resistencia’ y una apuesta politica. Me permito
hablar de mi intimidad en espacios publicos y academicos, visibilizando estas vivencias mediante el proceso de creacion. Presento mis
referentes y manifestaciones artisticas, surgidas desde la pulsion creativa, estructuradas en cuatro apartados y materializadas en

cuatro obras que incluyen dibujo, video, acciones corporales e instalacion.

Este concepto sera abordado desde lo que propone el fildsofo francés Gilles Deleuze en la conferencia de la fundacion FEMIS respecto a lo que es el acto de creacion, un texto muy revelador, de caracter
importante y simbdlico en mi hacer como arteducadora. Me permitio pensar en lo que se manifiesta en mis procesos de creacion. Hoy se devela la importancia y su abordaje desde lo politico, procesos

encaminados a ser pequenos actos de resistencia.
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Apreciad_ lector _:

Es posible que el destino o el azar nos haya permitido encontrarnos aqui, si continuas el rumbo de mis letras te daras cuenta que los encuentros en si mismos han
posibilitado la creacion artistica de esta propuesta investigativa.

Antes de comenzar quiero dejar unas claridades respecto al uso del lenguaje, este documento lo encontraras escrito con palabras irrumpidas por un guion bajo como, por ejemplo:
tod_s, otr_s, amig_s, companer_s. Mi interés es que puedas sentirte bienvenid_ en la lectura de acuerdo con tus pronombres. El propdsito de este guion es que sea ocupado con el
pronombre con el que mas te sientas a gusto e identificad_ en este texto.

Ahora bien, pienso en todas las posibilidades que gestan los encuentros en la vida, pienso en el encuentro que tuve con la universidad y como esto me abrio los ojos ante el mundo,
pienso en el encuentro que tuve desde el arte y la creacion como un manifiesto, un posibilitador para narrar las cosas que me inquietan, pienso en mis encuentros con la educacion
y como formadora, estos me ha permitido cuestionarme y pensar en como cada espacio ha abierto un pequeno ‘algo’ en la vida de otr_s, pienso en cada persona que llegd a miy
como nos hemos dejado marcas e impresiones entre nosotros y estos acercamientos han sido determinantes en mi vida. Ten en cuenta que este trabajo se ha sido nutrido por
muchisimas personas que desde el carifnio me han brindado algun consejo, algun referente, alguna palabra. Que desde la inmensidad que contienen cada un_de ell_s han
posibilitado una expansion del conocimiento.

Estos choques entre vidas permitieron este relato hoy, que fue pensado desde mi historia y las dolencias que he tenido atravesadas en el pecho, en como ese malestar ha
construido mi corporalidad, mi manera de ver el mundo y ha permitido reflexiones desde el lugar de la vulnerabilidad, que ahora se han transformado en un interés politico y
punzante por exponer en el espacio publico. Y hasta hoy me sigo preguntando si poner sobre la mesa toda esta vulnerabilidad sirve de algo, alin me pregunto por qué es necesario
exponer estas pulsiones, y qué es lo que me moviliza tras todo esto. ;Qué necesidad latente hay por hablar y exponer mi intimidad? ¢ Por qué abordar estas dolencias en la esfera
publica? Estas preguntas se transformaron en materia, estas reflexiones fueron pensadas desde la imagen, porque a veces las palabras en mi son un limitante, y mi necesidad por
abordar todas estas inquietudes me permite materializarlo a partir de la visualidad, la creacion y de la experimentacion.

Me permito abordar un fragmento interesantisimo de un analisis realizado del texto de Hannah Arendt en donde ella se cuestiona por ¢,Queé es la politica?: “(...) se centra en la accion
y el discurso como medios fundamentales de la vida publica. Ella distingue entre "vida privada" y "vida publica”, argumentando que la politica es el espacio donde los individuos se
reuinen para discutir y actuar en conjunto sobre cuestiones de interés comun.” (Cabrera, 2010)

En este trabajo encontraras una propuesta que me permite comprender el acto confesional como una forma de develar la verdad sobre mi misma, encontrarme entre mis
multitudes y contradicciones; que a su vez, fue un posicionamiento politico al ser compartida con otr_s, y permitieron lo que en las palabras y andlisis de Calbrera sobre Arendt: (...)
la politica —entendida arendtianamente— es el campo de comunicacion y de interaccion que asegura el actuar conjunto, como concepcion de la accion y la capacidad para
concertar con los demas y actuar de acuerdo con los otros” (Cabrera, 2010) Puedo permitirme este accionar gracias al legado y accion de diferentes mujeres de pasado. La
exposicion de experiencias intimas y personales, especialmente en el contexto de la mujer, es un acto de resistencia ante a quienes les causa incomodidad que podamos hablar
sobre estos dolores atravesados. “Los movimientos feministas, las artistas y las escritoras desencadenaron a partir de su propuesta «lo personal es politico» un arte interesado en
temas en los que se incluia el sexismo, los derechos respecto al cuerpo de las mujeres, la violencia sexual y domeéstica, el SIDA y todos aquellos que tienen relacion con la
experiencia de la vida desde el nacimiento hasta la muerte y el paso por la vejez" (Martinez-Collado, 2014)

Sin mas por decir, espero que encuentres este texto como una investigacion entendible y accesible, partir de esta accesibilidad y horizontalidad es vital en mi proceso y en mi
vision como arte-educadora. Espero puedas encontrarme entre mis interconexiones, entre mis inquietudes y lo que por esta temporada mas me ha generado indagaciones.

Te envio un abrazo,
Nicole, 0 a veces nube.



He dispuesto la siguiente pagina web en donde podras encontrar las piezas que conformaron esta investigacion a detalle:

https://nicolemurcia.my.canva.site/

También dispongo mi correo electronico en donde estoy dispuesta a generar un dialogo vy si se quiere, compartir un poco mas de este
proceso.

nicolemurcia.av@outlook.com


https://nicolemurcia.my.canva.site/

El por qué de esta emergencia:

Esta propuesta artistica/investigativa es una narracion y una busqueda sobre la manifestacion del dolor y la intimidad desde mi historia
de vida y experiencias, esta apuesta es de caracter confesional, me permitioc dar un espacio a diferentes reflexiones sobre temas
sociales en los que profundizo mas adelante. Es una exploracion hibrida, que mezcla creaciones, experiencias y saberes para hacer un
viaje a la reconstruccion de mi vida y de las diversas vidas que se han cruzado con la mia.

* k%

Mi interés por recorrer algunos hechos en mi vida parte desde el ano 2020, debido a complicaciones puntuales de salud mental, que mas
adelante serian un diagnostico de depresion cronica y trastorno de ansiedad por diferentes traumatismos, estos son abordados en las
creaciones. Esta experiencia la vivi paralelamente al estar acompanando la fase de desaparicion progresiva y muerte de mi abuelo,
Pablo. Esta es una apuesta por repasar el pasado y revisar en sus dolencias, en cada herida, en cada pequena grieta; y tambien, por un
lado, simbolicamente darle vida a la vida de mi abuelo a traveés de este trabajo. De la misma manera, me moviliza sensible y politicamente
hablar sobre mi vida y sus enlaces con el dolor.

Es por esto que mi primer indicio es Hurgar en aquellos lugares donde hay vestigios sobre el duelo, la intimidad y la cotidianidad. Que
desde alli puedo posibilitar actos de creacion para abordarlos desde las alegorias, lo poético v la resistencia en colectividad, ya que esta
propuesta tambien tiene el interés de generar un espacio de reflexion y didlogo sobre la intimidad expuesta en la vida publica. Debo
reconocer que, este trabajo se ha construido con diferentes personas con las que he meditado sobre el dolor y ell s, desde la
comprension y el cuidado, tambien me han compartido sus dolencias.

Por lo que se refiere a la nocion de Hurgar, que como podras ver se menciona en repetidas ocasiones, me gustaria profundizar en este
concepto como propuesta metodologica-investigativa y como un paso que dio posibilidad en la creacion artistica para este trabajo.
Teniendo en cuenta que la metodologia de la investigacion, explicada de manera muy simple podemos definirla como el ‘plan’ o pasos a
seguir para investigar un tema que nos interese. Esta es como una "receta” que ayuda a organizar y guiar el proceso de investigar.



Por otra parte, si buscamos el significado de Hurgar en el diccionario de una de las instituciones mas respaldadas por | s academic s e
investigador_s, encontramos que esto se refiere a:

1. tr. Revolver o menear cosas en el interior de algo.
2.tr. Escarbar entre varias cosas.

Mi proceso creativo parte por abordar mi investigacion Hurgando en mi historia, buscando entre los recovecos mas profundos de la
memoria, buscar entre las cosas de mi cuarto, en los aloumes familiares, en los archivos olvidados entre mi computador, entre las viejas
fotos almacenadas en la nube, entre mis mensajes con es_s otr_s, entre mi historia clinica, en mis cartas. En eso que puedo llamar
archivo vivo?, que fue dispuesto y rescatado, ese archivo que ha sido sagrado.

* k%

Conviene subrayar que el tema de este trabajo investigativo esta encaminado por realizar un rastreo sensible sobre diversos duelos que
se tornan en una apuesta politica e intima. Y teniendo en cuenta este abordaje, se develaron muchas preguntas alrededor de la
investigacion creacion. Algunas de estas podras encontrarlas en algunos apartados mas adelante. Sin embargo, la pregunta que engloba
toda esta investigacion esta enmarcada en:

¢De qué manera mi practica artistica facilita el abordaje de discusiones tradicionalmente relegadas a la esferaintimay
posibilita la narracion confesional del dolor como un acto de resistencia?

2 En mi proceso de investigacion creacion tomo el archivo como una fuente de investigacion y creacion artistica, este es un material que es reinterpretado y recontextualizado. Tiene una carga simbdlica que
desentrafia mi intimidad en la mayoria de mis creaciones. Concretamente, abordo mi propio archivo como ‘vivo' porque este no es estatico, es un recurso que esta en cambio y transformacion. Mi archivo
preserva el pasado, pero también es un archivo que se entiende como una herramienta activa para el presente y el futuro.



También cada investigacion formal supone que debe tener unos objetivos claros y definidos, yo los nombro ‘intenciones’ y me gustaria
abordarlos en este capitulo a detalle:

¢ Rastrear sensiblemente en mis heridas dando paso a reflexionar sobre su carga historica.

o Explorar las conexiones existentes entre el proceso creativo en la practica artistica y la generacion de un espacio de intimidad
compartida con quienes me acompanan.

¢ Reflexionar sobre los limites entre las historias que se abordan en las esferas privadas y publicas para dar paso a una revelacion
personal.

¢ |dentificar las diferentes evocaciones de la memoria colectiva y su trascendencia desde la corporalidad -visualidad, sonoridad, olfato-
e indagar su relacion afectiva con el espacio y el territorio.

Es por esto que cada capitulo va enlazado a una obra especifica. En el Prélogo, espacio de introduccion que antecede mi interés actual
por abordar con rigurosidad la dolencia, se encuentra un relato sobre como surgio Violencias, que tuvo su realizacion en marzo del ano
2020. Esta manifestacion corporal pensada como instalacion, se realizd para un espacio acadéemico que llevaba en curso en ese
entonces. Nunca pudo ser presentada debido a la llegada del COVID-19 y ha estado escondida por casi cuatro anos, quizas por algo de
temor. Para el ano 2023, una peguena revuelta intima con esta pieza, fue postularla al Premio de Arte Joven que fue convocado ese ano
con el soporte y compania de mis amig_s cercanos.

En el Capitulo I: Doler(me) se presenta una serie de dibujos en técnica mixta con archivo vivo. Esta creacion explora diferentes periodos
de letargo o dolor, donde hago reflexiones sobre ellos en el presente: la fase terminal de la muerte de mi abuelo, el periodo de abuso
sexual y posterior detonamiento de un escrache?® publico de la persona quien cometio este hecho, la relacion que tengo con mis papas, la
infancia y la violencia intrafamiliar, la sensacion de desarraigo del territorio y casa de mi abuelo, entre otros.

3Quiero precisar lo que es el escarche, desde los movimientos feministas esta es una herramienta contestataria y de protesta que han empleado las mujeres para sefialar vy visibilizar las violencias ejercidas
por partes de sus agresores sexuales en el espacio publico. A mi consideracion, este ejercicio esta interpelando a la sociedad sobre la violencia de género y es una respuesta a las deficiencias institucionales
y de acceso a la justicia para las victimas. En nuestro pais, la Corte Constitucional ha determinado que este mecanismo es legitimo a través de las sentencias T- 275 de 2021y la sentencia T-061 de 2022.



Imagen. Murcia, N. (2023) Serie de dibujos: Doler(me)

En el Capitulo ll: Al Otro Lado del Olvido
retomo la vida ahora con la ausencia de mi
abuelo, y la vinculacion con mi mama. Presento
un video-arte que aborda el concepto de
infraleve de Duchamp con enlaces de
diferentes  recuerdos familares y la
cotidianidad de diferentes acciones que
activan la memoria colectiva. Tambien desde
un gesto simbolico y poetico de volver a la
casa de mi familia y activar por ultima vez los
espacios.

Finalizo con el Capitulo llI: Pablo, you was the
life to the party. Haciendo referencia a una
cancion de Kanye West del album Donda. Este
espacio es una apuesta colectiva, ya que
como lo menciong, este trabajo se ha
construido y fue abordado desde ese eje
durante los anos de su realizacion. Han sido
varios anos. Es por esto por lo que presento
una instalacion donde participaron amigas
cercanas. Trayendo un fragmento de un
espacio cotidiano para nuestra familia, que se
cuestiona y a su vez que reivindica los
espacios de reunion.



Conceptos/Categorias/Nociones que habitan en mi trabajo investigativo

El dolor: Para acercarme a este concepto desde mi propia experiencia abordeé a la autora Sara Ahmed con su libro La politica cultural
de las emociones. Ahmed, explora el dolor desde una perspectiva que vincula la experiencia emocional con lo social y politico,
abordandolo no solo como una vivencia personal, sino como una emocion que tiene efectos colectivos y culturales.

Lo infraleve: El concepto de ‘lo infraleve’ fue acunado por el artista visual Marcel Duchamp, este es un término intrigante vy dificil de
definir, ya que apunta a experiencias que son casi imperceptibles y a menudo pasan desapercibidas. Duchamp lo utiliza para referirse a
aquellas experiencias, efectos y fenomenos sutiles que apenas logran ser captados por los sentidos, ese ese algo que sucede en la
frontera de la experiencia sensorial. Para Duchamp, ‘o infraleve’ tiene que ver con esas huellas, rastros o efectos residuales que, aunque
sean apenas perceptibles, todavia estan alli y pueden ser notados bajo una atencion especial. En esta investigacion, ‘lo infraleve’ resalta
porgue me permite abordar aspectos de la experiencia humana relacionados al lugar y el duelo, que parecen tan intangibles, pero han
dejado huellas significativas.

Arte participativo: Es una manifestacion artistica definida como una forma de hacer que involucra la participacion activa de
espectador_s o de comunidades en la creacion o desarrollo de una obra. Este enfoque busca romper con la idea de que el arte es solo
para ser contemplado pasivamente y, en su lugar, invita a |_s otr_s a interactuar y contribuir, haciendo que la experiencia artistica se
vuelva un proceso colaborativo y dinamico. Mi trabajo de investigacion/creacion tiene aportes conceptuales, tedricos y de creacion de
algun_s de mis amig_s. Es por esto por lo que este abordaje atraviesa toda esta investigacion.

Lo intimo: El concepto de lo intimo es uno de los temas que, de manera transversal, aparece en el trabajo de Sara Ahmed, que es
mencionado con anterioridad. Especialmente al explorar como ciertas emociones "privadas” se politizan cuando son expresadas en
espacios publicos. La intimidad deja de ser solo algo privado y pasa a ser una herramienta que puede cuestionar y desafiar normas
sociales. Este acto de hacer publica la intimidad permite a las personas y comunidades marginadas visibilizar experiencias y emociones
que han sido silenciadas. Asi, compartir lo intimo puede generar un espacio para confrontar y redefinir identidades y experiencias
colectivas.



Acto de resistencia: Reitero nuevamente el trabajo de
Sara Ahmed, su trabajo dejo muchas luces para
pensarme mi tema de investigacion. En La politica cultural
de las emociones lo intimo no esta confinado a la esfera
personal, sino que se construye en interaccion con 1o
social y cultural. Sara Ahmed plantea que lo intimo puede
convertirse en un ‘acto de resistencia’ cuando se saca de
la esfera privada y se presenta publicamente. Sin
embargo, este concepto lo abordé principalmente desde
el filosofo Deleuze, desde su conferencia ‘¢, Qué es el acto
de creacion?’ él propone que el ‘acto de resistencia’ no es
solo politico o social, sino también una resistencia a lo que
él llama el “poder de lo existente” o a las fuerzas que
oprimen, moldean y limitan la experiencia humana y la
expresion creativa.

Lo confesional: En las practicas artisticas, el acto
confesional puede resignificar este ejercicio para
cuestionar quién/quienes controlan las narrativas de las
experiencias intimas y como esta revelacion puede ser un
acto de resistencia y agencia. Como mi interés con mi
trabajo de grado es una apuesta reivindicativa, una
peguena revuelta intima, esta categoria es muy
pertinente. Nancy K. Miller, tedrica de la autobiografia,
argumenta que el estilo confesional muchas veces
adopta el formato de un diario, cartas personales o notas
manuscritas, acercando al espectador a una experiencia
intima del artista. Este formato visual y literario enfatiza la
autenticidad y permite que el espectador se convierta en
un “testigo" de la experiencia emocional del creador.
(Miller, 1991)

Imagen. Murcia, N. (2023) Serie de dibujos: Doler(me)
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En este apartado menciono y honro simbolicamente todas las referencias que he
tenido; estas referencias estan conectadas intrinsecamente con el apartado de
Conceptos/Categorias/Nociones, aqui encontraras referencias
multidisciplinares. Un eje que ha posibilitado la construccion de este apartado en la
investigacion es el compartir de conocimiento, de experiencia y dialogo con otr_s.
Sin el aspecto relacional, este capitulo no podria construirse, mis reflexiones no
serian las mismas, y estan en constante cambio. Estas las llevo conmigo vy las
resalto para este proceso. Resulta importante mencionarlas y desglosar porqué
son comprendidas para mi vida y para este trabajo.



El Mal Querer
Rosalia Vila Tobella, 2018

El Mal Querer fue una apertura para repensar el dolor, el patriarcado y las violencias de
género. He sido muy reiterativa en abordarlo en diferentes momentos y desde
diferentes perspectivas. Recuerdo que la posibilidad de pensar en las potencias
investigativas de esta pieza fue desde el dia en el que vi un video que realizd Jaime
Altozano en Youtube analizando todo el universo de El Mal Querer de Rosalia, desde
ese momento me dejo atravesada, admiré el trabajo tan cuidadoso, riguroso y potente
que realizd Rosalia y Jaime analizandolo desde la musica. Sugiero a |_s lector_s que
puedan remitirse a este video, estara enlazado en el pié de pagina®.

Esta propuesta fue realizada por Rosalia como trabajo final de grado para la
universidad. Esta compuesta por un album conceptual que tiene una libre narrativa que
hila todas las canciones. Es una adaptacion contemporanea a un libro occitano del siglo
XIV llamado ‘Flamenca' que mas alla de la propuesta musical y comercial, en este
trabajo destaca la visualidad y la simbologia. Narra la historia de un hombre que se casa
CON una muijer, que se torna celoso y Posesivo y en consecuencia la maltrata y la
encierra. En el album la mujer busca infinitas formas para superar el maltrato. Rosalia
toma una novela del medioevo para reflexionar sobre las dinamicas relacionales en la
actualidad con elementos del pasado que enlazados con la cultura contemporanea son
aun visibles.

Como mencionaba, al escuchar el album entendemos que no es una historia aislada,
puede ser una historia que tenga vigencia en cualquier mujer en el presente.
Personalmente, encontré un enlace y un potencializador en El Mal Querer y mi historia
de vida, revisando como el patriarcado v la violencia que viene tras este sistema, tuvo
influencia en mi historia de vida, al investigar el album, mucho tiempo despues
comprendi que habia vivido en carne propia una serie de abusos sexuales y de género
en la universidad.

*https://www.youtube.com/watch?v=NgHXFTgaVTO

Imagen. Custié, F. (2018). Que no salga la luna. El Mal Querer de Rosalia.



https://www.youtube.com/watch?v=NgHXFTgaVT0

Imagen. Mendieta, A. (1973). Untitled (Rape Scene) [Fotografia de performance]. Coleccion privada.

Untitled (rape scene)
Ana Mendieta, 1973

Ana Mendieta es también una de mis artistas predilectas y a quienes le he hecho
mayor seguimiento. Nos revela una profunda intimidad que vincula lo personal con lo
politico, integrando temas de feminismo, migracion y denuncia social.

Este performance fue un abordaje que hizo la artista para denunciar el acto de
violencia sexual que vivio una estudiante de la Universidad de lowa. Ana Mendieta
presenta esta accion a un grupo muy cercano de amig_s, quienes habian sido invitad_s
a comer a su apartamento que se ubicaba en el campus de la Universidad que
mencioné con anterioridad. La puerta del apartamento se encuentra semi-abierta, las
personas pueden entrever la escena; Ana Mendieta aparece atada de las manos y los
pies, desnuda y con rastros de sangre. “Mendieta se inserta en un circuito de
representaciones de la violencia hacia las muijeres, el que articula un campo en disputa
entre regimenes de imagenes antagonicos que construyen imaginarios sociales”
(Navarrete, 2021) La obra de Ana es una invitacion para repensar lo politico en el arte,
haciendo un analisis del contexto y las movidas de esa época una de las consignas
feministas de los 70’s decia: ‘Lo personal es politico’ esta se popularizd por un ensayo
publicado de la periodista Carol Hanisch. Y busca resaltar la conexion que hay entre la
experiencia personal de las mujeres y las grandes estructuras sociales politicas y
economicas. Es por esto por 1o que se empezo a analizar las cosas que les pasaban a
las mujeres en las esferas privadas como una respuesta a la estructura social donde
sistematicamente las mujeres son dominadas, oprimidas y explotadas. Para Ranciéere
(2002), el arte es politico porque irrumpe en la distribucion de lo sensible, genera
nuevas configuraciones de la experiencia sensorial.



Imagen. Mendieta, A. (1973). Untitled (Rape Scene) [Fotografia de performance]. Coleccion privada.

Ana Mendieta es una de las artistas precursoras del ‘earth-body art”,
nacio en Cuba y a los 12 anos sale del pais exiliada hacia Estados
Unidos. Su obra destaca por abordar en sus investigaciones temas
como el sexismo, las violencias e injusticias sociales en las mujeres, la
lucha feminista y la vida enlazada a la naturaleza y su propia historia de
vida.

5El Earth and Body Art (Arte de la Tierra y el Cuerpo) es un movimiento artistico que se desarrolld principalmente
en las décadas de 1960 y 1970, caracterizado por el uso del cuerpo humano y la naturaleza como medios
principales de creacion y expresion. Este movimiento integra dos corrientes relacionadas pero distintas: el Body
Art y el Land Art (o Earth Art), que comparten un enfoque conceptual y performativo, aunque difieren en sus
materiales y contextos.



The Balad of Sexual Dependency
Nan Goldin, 1985

«La Balada de la Dependencia Sexual es un diario que dejo que la gente lea. El
diario es mi forma de control sobre mi vida. Me permite registrar de manera
obsesiva cada detalle. Me permite recordar». Nan Goldin

Esta serie fotografica comprende aproximadamente 700 imagenes que
corren con una banda sonora de fondo La dpera de los tres peniques. A partir
de estas diapositivas Nan Goldin, nos narra sus experiencias mas intimas y
personales en diversas locaciones en Berlin, Boston y Nueva York entre los
70's y 80's. Las capturas retratan momentos intimos de amor y pérdida. Para
la critica de arte Aglaia Berlutti, Goldin retrata “lo bueno y 1o malo, lo feo y lo
hermoso, lo monstruoso y esperanzador de lo cotidiano” (Berlutti, 2019) desde
lo mas intrinseco de su vida y la de sus amigos. A estos se les ve divirtiendose
en los clubes, consumiendo drogas, vivenciando la violencia domestica,
fundando nuevos vinculos afectivos, y también debido a la llegada de la
epidemia de VIH en Estados Unidos. Desde mi perspectiva, esta serie
atraviesa las fronteras sobre la intimidad y da paso a hacer analisis sobre la
vulnerabilidad, es una revuelta intima.

Imagen. Goldin, N. (1984). Nan One Month After Being Battered [Fotografia]. En The Ballad of Sexual Dependency.
Coleccion privada.



Imagen. Sulkowicz, E. (2014). Mattress Performance: Carry That Weight [Performance]. Universidad de
Columbia, Nueva York.

Mattress Performance: Carry That Weight
(el performance del colchén: carga con su peso)
Emma Sulkowicz, 2014

Esta pieza performatica es parte de su trabajo final de tesis, la artista protesta
acerca de las agresiones sexuales que tuvieron lugar en el campus de su
universidad, y sobre la que vivio ella. En esta obra, Emma carga un colchon de 23
kilos en todos sus recorridos dentro del campus universitario, en algunos
recorridos algunos amigos o desconocidos se ofrecen a ayudarle a ‘llevar su
carga’.

Esta accion se torna como una denuncia ante la comunidad universitaria debido
a la inoperancia de los funcionarios y administrativos frente a estas agresiones.
Emma menciona que este performance dejara de realizarlo hasta que las
instancias administrativas tomen a consideracion el caso expulsando a su
agresor o hasta que este se gradue de la universidad®

“Uno de los aspectos mas efectivos de la pieza es la forma en que fluctua entre lo
privado y 1o publico, lo solitario y lo participativo. Sulkowicz dijo que rara vez
camina mucho sin que alguien le eche una mano y entre en lo que ella llama “el
espacio de la performance”. (Smith, 2014)

8Agradezco a mi compariera de Seminario de Trabajo de grado, Camila, por referenciarme esta pieza después de
hablar por tantos meses de nuestros proyectos de grado, después de hacer tantos repasos sensibles sobre la herida.
Y por comprender la importancia que tenia para mi el enunciar mi propia obra.



Retratode RossenL.A
Félix Gonzalez-Torres, 1991

“No puedo separar el arte de mi vida”

Felix Gonzalez-Torres fue un artista que no comprendia las practicas artisticas
alejadas de la vida y la accion social. Gonzélez-Torres, ha sido quien se convertiria en
uno de mis referentes mas importantes sobre el arte conceptual, ademas de ser de
mis artistas favoritos y propulsor de hablar sobre mi vida y sus dimensiones politicas
en esta investigacion. Justo ahora, siento una imposibilidad al narrar lo significativo y
sensible que ha sido encontrarme con la obra de Félix Gonzales Torres, muchos de
mis propios procesos creativos han germinado gracias al descubrimiento de su
historia, donde su obra tiene un foco en la intimidad, el duelo y las relaciones humanas

Esta obra puntualmente, esta realizada por 79 kilos de caramelos que se encuentran
amontonados en una esquina del lugar donde se esté exhibiendo la obra. El
espectador puede interactuar con la instalacion, tomando los caramelos que la
componen, segun interpretaciones, esto simboliza la desaparicion progresiva de Ross
Laycock, quien fue su pareja y fallecio en 1991 tras complicaciones debidas a la
epidemia del SIDA en Estados Unidos. Cinco anos despueés, fallecio Félix también.

“Una interpretacion amarga que se puede obtener sobre esta obra es que a medida
que los visitantes toman caramelos actuan como una enfermedad, la cual va quitando
partes de una persona, hasta que no queda nada” (Martinez, 2023)

Actualmente esta pieza pertenece al Art Institute de Chicago, y es una interpretacion
muy significativa para mi y para este trabajo. “A medida que los visitantes toman los
caramelos, la configuracion cambia, vinculando la accion participativa con la pérdida,
aungue la obra tiene el potencial de una reposicion infinita.” (THE ART INSTITUTE
CHICAGO, sf)

Imagen. Gonzélez-Torres, F. (1991). Retrato de Ross en LA. [Instalacion interactiva]. Coleccion
MoMA, Nueva York.
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Imagen. West, K. (2021). Donda Listening Party [Fotografia]. BFA.

Donda
Kanye West, 2021

¢Qué pasa cuando pierdes a una de las figuras que mas amaste en este mundo?

Kanye West, lanzo Donda en el afio 2021. Este aloum sale en medio de todas las
polémicas, controversias y divorcio del artista. Tiene un valor especial porque me
acompano en los hechos que se expondran en este trabajo, me permitio pensar en
‘el mas alld’ y ademas de dio paso a mi propia creacion. El track que mas me
conmueve es el Intro del album, que lleva por nombre Donda Chant. Existe la teoria
de que el ritmo que escuchamos hace parte de sus ultimos latidos. En este audio se
escucha 60 veces la palabra Donda, personalmente es algo que me atraviesa 'y me
sacude.

Este album esta inspirado en Donda West, quien fue una académica y profesora
que dedico su vida a la educacion y al empoderamiento de las comunidades
afroamericanas y también madre de Kanye West. En esta propuesta musical Kanye
intenta conectar con la figura de su madre a traves de Dios. Este album es un
homenaje a su vida y su impacto. “Atormentado por la culpa e incapaz de
abandonar el duelo, Donda ha sido fuente de inspiracion constante, apareciendo
con frecuencia en su trabajo y dando nombre a este album, por entero dedicado a
ella, que llega tras una de las etapas mas turbulentas de West.” (VOGUE Spain,
2021)

Este trabajo aborda a profundidad el duelo y su intimidad, donde afronta reflexiones
sobre el impacto que tuvo la pérdida y el duelo en su vida y carrera, afronta la fe y la
religion, la redencion, la familia, la salud mental y finalmente la identidad vy la cultura.
Donda es un viaje musical y emocional, donde se canaliza el dolor y su amor. A
través de la musica Kanye intenta reconciliar su dolor, refleja la busqueda del
significado en medio de la tragedia y 1o mas valioso, a lo que a mi respecta, celebrar
la memoria de su madre.



Dolor Exquisito
Sophie Calle, 1984 - 2003

Desde que descubri a Sophie Calle he tenido un viaje emocional ante su obra. Recuerdo que el
primer contacto fue con el profesor David Ramos en el ano 2019. Revisamos las piezas de Los
Ciegos 1986, Los Durmientes 1979, No Sex Last Night 1996, Cuidese mucho 2006 y esta obra.
Mas adelante, esa misma tarde yo buscaria muchas mas obras de ella. Fue un alivio, porque
confieso que siempre senti que no me consideraba buena en alguna practica puntual como
artista, a comparacion de much_ de mis companer_s que eran increiblemente buenos en:
pintura, grabado, dibujo, fotografia y demas... Sonara irrisorio, pero por primera vez pense que
el arte tenia un lugar en el mundo para mi, que podia tener un abordaje multidisciplinar. Yo
queria hacer obras relacionales y tan intimas como las que hace Sophie Calle.

Es una artista que expone los dilemas entre lo publico y lo privado, entre el observador v el
observado. Captura los corazones rotos en arte. Esta obra de arte parte desde una
experiencia personal de dolor y se transforma en una apuesta colectiva de un amplio relato.
Esta propuesta se desarrolla en tres momentos: El primer momento es una exhibicion de 92
fotografias realizadas durante la beca de estudios de tres meses en Japon y algunos objetos
que antecedieron la ruptura. El segundo momento es una reconstruccion de la habitacion de
hotel 261 del hotel Imperial, lugar del reencuentro que no se efectud y que dio lugar a la
‘tragedia amorosa’. En el tercer momento aparecen las narrativas de otros, que dieron espacio
para la catarsis.

“Lo que empieza siendo un dolor particular se disemina para dar lugar a una exploracion de las
condiciones y posibilidades de las emociones humanas. Encontramos aqui un rasgo
caracteristico de su trabajo: la labor exhaustiva, cercana a la etnografia, de escuchar relatos
ajenos, de acercarse a la intimidad de los demas para develar un interés por el otro como
misterio, el otro como fuente de compasion en el orden de “sentir con™ (Banrepcultural., 2017)

Imagen. Calle, S. (1984-2003). Doleur J-22: Dolor Exquisito [Fotografia]. Galerie Perrontin.



Imagen. Noé, G. (Director). (2021). Vortex [Cartel de pelicula]. Cineworld.

Vortex
Gaspar Noé, 2021

Con la nocion de la mortalidad y la emocionalidad en la cabeza, Gaspar
Noé hace este largometraje. Vortex, es su mas reciente pelicula, es un
filme devastador, cruel y sensible sobre la vejez, el deterioro mental y la
fragilidad de la vida. Particularmente, he sido seguidora de las peliculas
de este director, porque su trabajo usualmente esta cargado de rigor,
dolor y brutalidad. Vortex me interesa en calidad cinematografica, visual
y narrativa. Fue una gran influencia para abordar el video-arte y los
diferentes dibujos que configuran el Capitulo |- Doler(me). Ademas, por
ser completamente diferente a otros trabajos que he visto de Noé. La
historia sigue la cotidianidad de una pareja de adultos mayores, quienes
tratan de lidiar con sus enfermedades, enfrentan la pérdida progresiva
de la memoria, el deterioro en la salud fisica y el paso del tiempo.

Un fragmento preciosisimo de la pelicula es: “A TOUS CEUX DONT LE
CERVEAU SE DECOMPOSERA AVANT LE COEUR” este traduce: “A
todos aquellos cuyos cerebros se descompondran antes que sus
corazones”

Me permitid pensar la vejez de mi abuelo y sus formas para retratarla,
pensar en la representacion de la vida como un foco que se va
extinguiendo, esto fue un recurso valioso al momento de estar
pensando con la camara el retrato del lecho de muerte de mi abuelo. La
pelicula me invitd como espectadora a enfrentarme a la mortalidad, a
reflexionar sobre la naturaleza fragmentada de la memoria, la identidad
y las relaciones humanas.



My Bed
Tracey Emin, 1998

Tracey Emin es una de las artistas que encontré a la par con Sophie Calle cuando
hablabamos en diferentes espacios sobre el arte relacional, el arte que surge desde lo
autobiografico y el arte transgresor y caotico. Esta pieza es un retrato sincero, o bien
un paisaje emocional relacionado a las experiencias personales. My bed, es una
instalacion compuesta por una cama desbaratada, rodeada de algunos objetos que
estan esparcidos por el suelo que, vislumbran lo que habia sucedido en ese espacio.
En ella vemos botellas vacias, colillas de cigarrillo, pafnuelos usados, periddicos, ropa
interior, zapatos, algunos condones, etc. Esta pieza es considerada como un
autorretrato, algo inusual, que expone abiertamente la intimidad y vulnerabilidad de ella,
esboza el rastro de una depresion profunda. Su obra se caracteriza por abordar temas
autobiograficos: “..Situar al espectador continuamente en lugares limite de la razon, la
moral, la ética y lo legal y transgredir las lineas que marcan lo decoroso seran los ejes
que articulen la relacion de la obra de Emin con el espectador” (Pradas, 2015, pags. 17-
18)

Es una declaracion radical sobre los enlaces existentes de la vida personal y el arte. Lo
que aparentemente podria ser considerado como un espacio vergonzoso se torna en
una exposicion publica que permite abordar el dolor, el trauma, la sexualidad y la
feminidad. Emin transforma su espacio privado como un acto de resistencia, esta
instalacion afronta un periodo que esta atravesado por una profunda depresion vy las
secuelas de esta en su vida

A lo largo de su creacion artistica, Tracey Emin aborda cuestiones ligadas a la
intimidad, la crudeza y la vulnerabilidad. Emin invita a los espectadores a hurgar en su
profunda intimidad.

Imagen. Emin, T. (1998). My Bed [Instalacion fotografica]. Coleccion privada Museo de Arte Contemporaneo.



Imagen. Viola, B. (2008). Heaven and Earth [Instalacion de video]. Coleccion privada o Museo de Arte Contemporaneo.

Heaven and Earth
Bill Viola, 1992

Bill Viola es un referente importante del videoarte en el arte contemporaneo,
recuerdo que esta referencia me la brindd la profesora Maria Isabel Vargas en un
momento donde nuestros trabajos se compartieron en la licenciatura, cuando
comparti la historia del video-arte que tenia en proceso, ella menciond como
referente a Bill Viola, y resultd siendo una gran influencia. Era un artista que habia
olvidado a través del paso del tiempo. Especificamente lo que me interesa de esta
pieza es la profundizacion sobre los ciclos de vida, la conexion existente entre 1o
espiritual y lo terrenal.

Me interesa puntualmente el abordaje conceptual de la pieza, el dialogo intenso que
existe sobre el paso del tiempo y la experiencia humana. Estan dos monitores, uno
encima del otro. Arriba se proyecta el rostro de su madre en su lecho de muerte, en
el segundo monitor esta el rostro de su hijo que nacio nueve meses después. En el
cristal de ambos monitores las imagenes se reflejan entre si. En algun momento,
durante este proceso, vi un documental en lalululaty en donde hablan del proceso
creativo de Viola y de como se genero esta obra, dejo un fragmento de lo que
alcanzo a recordar: “..Y asi en el rostro de su hijo recién nacido, en donde abre sus
0jos por primera vez, se ve el reflejo de la cara de su madre que va a dejar este
mundo” (Kidel, 2003)



Sitiene dudas... pregunte.
Monica Mayer, 2005 - 2007

Esta gran obra ha sido fundamental para el desarrollo que corresponde al capitulo
final. Monica Mayer es una artista fundamental dentro del arte latinoamericano y
como referente feminista y de estudios de género. Esta obra tiene un enfoque del
tipo participativo y relacional, aborda conceptos como el cuerpo femenino, el arte y
la vida cotidiana y el feminismo. Mi acercamiento a este trabajo se produce debido
alas obras que estan realizadas desde la pluralidad, desde la complicidad, aquellas
que redinen una multiplicidad de voces, como lo mencioné el acompanamiento y el
hablar en colectividad me ayudo a transitar.

En esta retrospectiva, uno de los elementos principales es la participacion de los y
las espectaror_s, son invitados a interactuar con algunas instalaciones y con la
artista, de esta manera surge un intercambio y un dialogo potente sobre el arte y
los procesos de creacion.

En el Blog de Monica Mayer encontramos |0 siguiente respecto a este proceso:
‘Empeceé a hacer Performance parasito en 2005 parandome cerca de otros
performanceros con un letrero que dice Si tiene dudas... pregunte para reflexionar
sobre la relacion entre artista y publico. En la exposicion la pieza se reactiva de
varias maneras, empezado por ser su titulo y espiritu. Asi mismo, los mediadores
del museo usan camisetas con la frase y en este blog hay un espacio especifico de
preguntas y respuestas que atiendo personalmente. En el sitio de Pinto mi Raya
hay mas informacion sobre la pieza y aqui se documenta esta reactivacion. *
(Mayer, 2017)

Imagen. Mayer, M. ( 2008). Si tiene dudas... Pregunte [Fotografia de Performance]. IV Encuentro de Arte Corporal.


https://www.pintomiraya.com/pmr/component/k2/item/221-si-tiene-dudas-pregunte
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Empece a crear desde mi intimidad porgue me movilizd el trabajo personal y politico de mujeres creadoras.

El punto de partida de esta revelacion personal esta dado por las diferentes manifestaciones culturales que fui encontrando a través de
varios medios y desde reflexiones sobre mi historia personal. En el 2020, realicé la obra que acompana esta introduccion
Videoperformance: Violencias. Este nace como la muestra final en un espacio académico en la universidad, donde analizamos diferentes
movimientos del arte contemporaneo, despuées de comentar y mediar esta pieza volvi a recordar la inspiracion que fue tomada en cuenta
para esta accion, estudiaba para ese entonces sobre el accionismo vienés, el arte feminista y el arte conceptual. Y tras reconocer un
periodo de violencia de género y abuso sexual propiciado por uno de mis comparneros de clase, me propuse que mi reaccion ante lo
sucedido seria artistica.

Debido a lo sucedido, mi intencion no es revictimizarme en este relato, ademas de repetir-repetir-repetir mi historia como lo he hecho una
y otra vez, ante diferentes instancias e instituciones. En esta ocasion es un egjercicio de apropiacion hacia mi y ante la academia. Esta
pieza es traida al espacio despuées de tanto tiempo con una lectura diferente, con una sensacion diferente. Antes de pensar con exactitud
sobre como seria mi trabajo final de grado, comparti este ejercicio con mi tutor, este gjercicio trajo una suerte de revelacion, fue el primer
indicio que me permitid generar un repaso por mis heridas. Pese a que considero que es un ejercicio mediado por una ‘revuelta intima,
confieso que verbalizar de forma fluida la experiencia no esta entre mis cualidades. Mi aspiracion es poder hablar sobre esto desde mi
proceso creativo que deviene tras mucha reflexion.

Recuerdo que el impulso al crear esta accion partio de la revision a la vida y obra de vari_s artistas y movimientos, recuerdo la obra de
Ana Mendieta en un espacio académico que se llamaba ‘Practicas artisticas Contemporaneas’, recuerdo lo revelador que fue ver su obra
y pensar politicamente a traves de mis acciones artisticas y mi historia. También confieso que para este momento sentia mucha rabia,
mucho dolor, mucho odio. Estaba compartiendo este espacio académico junto a mi agresor. Mucho tiempo despues, Violencias siguio
teniendo vida gracias a la extensa teoria, saberes feministas y de género, a los acompanamientos de diferentes colectivos, a los espacios
de palabra y a la historia del arte. En esta investigacion/creacion se ha expandido mi interés en la creacion feminista y en la consigna
sobre lo personal es politico. Segun Ana Martinez-Collado, afirma que “«Lo personal es politico» se convirtid en lema del feminismo de los
anos 60 y 70. Todos aquellos temas que afectan en lo privado a las mujeres —sexo, familia, género, violencia, maltrato, libertades y
derechos— fueron asuntos de debate social y publico” (Martinez-Collado, 2014, pag. 43)



Ampliando esta consigna que moviliza todo mi trabajo, quiero adentrarme en su origen, gracias a la periodista Carol Hanisch, segun ella: “Lo
personal es politico” es un argumento que subraya como las experiencias personales, especialmente de las mujeres, estan interconectadas
con las estructuras sociales y politicas. Hanisch enfatizaba que los problemas que enfrentaban las mujeres en sus vidas personales como la
insatisfaccion en el matrimonio, la sexualidad, la crianza de los hijos. Su enfoque es mas practico y activista, centrado en los grupos de
autoconciencia y en como compartir experiencias personales ayudaba a visibilizar y combatir la opresion patriarcal. Este lema fue
fundamental en el movimiento estudiantil y en el feminismo, sugiriendo que las situaciones privadas, como la vida familiar o el trabajo
domestico, tienen repercusiones en la sociedad y deben ser objeto de analisis critico para comprender la opresion y la desigualdad.

Por otra parte, Kate Millet es una de las tedricas feministas que ha abordado esta consigna de manera mas académica, quien profundiza en
la nocion de que "lo personal es politico" al analizar como el patriarcado opera y se inflitra en todas las aristas de la vida. En Politica sexual
(1970), sostiene que las relaciones de género estan estructuradas por el poder, y que la opresion de las mujeres en la familia, la sexualidad y
la cultura no es natural, sino politica. A través del andlisis de la literatura y la historia, demuestra como el patriarcado ha moldeado la
subjetividad femenina y ha legitimado la subordinacion de las mujeres, consolidando su dominio como un sistema de control social. Asi, Millet
evidencia que lo que se considera “privado” es, en realidad, una manifestacion de estructuras politicas que deben ser transformadas
colectivamente.

Entendiendo este lema, abordo este acto de creacion como una accion profundamente politica. En su momento puedo decir que estuvo
marcado por un contexto catartico y en donde intenté darle visibilidad a mi experiencia ante la institucionalidad, de esta manera intentando
acceder a la esfera publica, dejando a un lado los sentimientos de verglienza, el sometimiento y la humillacion. Mi intencion, ademas de
denunciar, fue generar un espacio de discusion en medio del aula de clase. Coincido respecto a mi propia obra cuando la autora Angélique
Szymanek, en medio de su riguroso andlisis a la obra de Mendieta menciona que: “no se trata de una imagen de violacion sino de la
sugerencia de sus consecuencias.” (Szymanek, 2016)

El devenir de esta accion se articulo tras el arte realizado por mujeres desde los anos 60, donde las mujeres creadoras analizaron desde
diferentes puntos de vista la necesidad de transformar los lugares institucionalizados del sometimiento y la humillacion. Y hablando del
devenir de Violencias, también puedo pensar en el album conceptual de El Mal Querer como un potente potencializador contemporaneo
para narrar la violencia de género, para ese momento lo estudiaba de manera frecuente y me parecid una propuesta tan rigurosa y
compleja, hasta lo llegue a relacionar con Agamben cuando estudio ¢Qué es lo contemporaneo? Por otra parte, Martinez-Collado concluye
que “En este contexto la respuesta al tema de la violencia sobre la mujer por parte de las practicas artisticas y criticas ocupa una posicion
privilegiada. La primera accion necesaria para acceder del espacio privado al publico, del espacio silenciado al visible, para conseguir que la
discriminacion pase de ser un problema personal a un problema social estructural es denunciar cualquier forma de violencia —y la violencia
de género es un caso extremo- para ser posible comenzar a establecer nuevos didlogos.” (Martinez-Collado, 2014)






Imagen. Murcia, N. (2020) Registro previo a la
realizacion de Violencias.

La accion, se organizd en conjunto con personas muy cercanas, con quienes previamente comparti el relato doloroso de lo sucedido,
ell_s acompanaron esa herida, la cuidaron. Para el viernes 6 de marzo del 2020, asistieron a una invitacion a aimorzar y compartir, donde
posteriormente realizariamos el acto performativo.

Para ese momento, al hacer la invitacion recuerdo gue la propuesta hacia mis amigos fue algo como: “Quiero encarnar el sentimiento de
haberme sentido manoseada por la violencia patriarcal a 1o largo de mi vida, quiero realizar una accion transgresora, que esté dispuesta a
incomodar e incomodarnos. Quiero denunciar ante mi espacio de clase, por primera vez, lo que M. hizo”

La eleccion de la sangre es una referencia directa a la obra de Ana Mendieta, y en su momento para mi fue una accion simbdlica, de
referencia hacia ella e inspiracion. A su vez, fue una eleccion mediada por el desagrado, la molestia y la provocacion a incitar a una
reaccion y conversacion publica que senti y que aun siento sublimada en el espacio academico y en la sociedad.

Cuando lei a Sarah Ahmed de manera reciente, encontré un fragmento potente que me ayudo a repensar esta accion y mi sentir hacia lo
sucedido: “no solo tengo una impresion de los otros, sino que también me dejan con una impresion: me impresionan y dejan una
impresion en mi”. (Ahmed, 2004, pag. 28). Puedo mencionar que ahora, viendo en retrospectiva este trabajo, aborda como quedan
rastros de los otros en nosotros, en esta ocasion es el rastro de un suceso desgarrador, inmovilizador y paralizante. Este gesto me
permitio materializar algo que la mente no pudo comprender en su momento.



En las planeaciones previas a la accion, mi objetivo de indagacion fue partir desde el sentimiento de incomodidad.

Incomodidad por exponerme.

Incomodidad de saberme vulnerabilidad.

Incomodidad al hacer esta propuesta.

Incomodidad al ver los rostros de mis companer_s viendo esta accion.

Incomodidad del manoseo.

Incomodidad de la violencia.

Incomodidad al sentir la sangre por todo mi cuerpo.

Incomodidad al ver mi cuerpo expuesto ante otr_s.

Incomodidad de exponer mi cuerpo.

Incomodidad por el olor que desprende este fluido rojo.

Incomodidad al generar una disrupcion.

Incomodidad de la provocacion.

Incomodidad de lo grotesco.

Incomodidad de la repulsion.

Incomodar como acto politico.
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lugar dificil de h:
usualmente
acostumbrad_s a evit
comprendi que a veces es
necesario plantarse desde
alli, permitirselo y generar
reflexiones. Asimismo, esta
accion da un inicio para
analizar mi duelo desde la
violencia, también como lo
nombra Angélique
Szymanek, en Bloody
Pleasures: Ana Mendieta’s
Violent Tableaux “son un
efecto significativo de la
obra y cuestionan ain mas
lecturas mas prescriptivas
que afirman que las obras
son lugares para Ila
indignacion colectiva o el
disgusto ante la violencia.”
(Szymanek, 2016, pag. 909)

Imagen. Murcia, N. (2020). Violencias (Videoperformance) [Fotografia de Performance]. Exposicion: Condiciones de
Hos

alidad.
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Lapitulo |- Doler(me)



Abordar el dolor ha sido un lugar que me espanta ya que me ha dejado paralizada. Tal vez sea por la incomprension misma gue aun tengo de €l, de
lo fragmentario y discontinuo que ha sido su abordaje en este proceso. Pero, comprendiendo que este no esta sometido al tiempo.

Roland Barthes, escribio en su obra ‘Diario de duelo’ lo siguiente:
9de juniode 1978
(Duelo) No Continuo, sino Inmavil.

Como lo mencioneé, Violencias fue un primer lugar para explorar sobre lo que me dolia, sin embargo, esa exploracion esta ligada con el dolor por la
violencia, por la transgresion por parte de otros cuerpos, por la experiencia de ser mujer. Estoy consciente que tras el paso del tiempo le he dado
otras lecturas a este trabajo, al suceso en si mismo y lo que vino despues; esto quiero abordarlo mas adelante. Es por esto que, este es un
pertinente abrebocas que posibilitd todos los gestos de esta investigacion/creacion. Despues de Violencias comenceé a hacer un rastreo
cuidadoso por mis heridas, como una forma de entender mi vida.

Es por esto que, para este capitulo he abordado con detenimiento a Sara Ahmed, quien ha escrito y estudiado culturalmente las emociones y sus
enlaces con lo politico, menciona: “..Considero como el dolor puede moldear los mundos como cuerpos, a traves de la manera en que las historias
sobre el dolor circulan en el ambito publico” (Ahmed, 2004). A lo largo de mi vida, por la crianza, el colegio, incluso en el espacio de la Universidad,
entendi que mi dolor debia ser netamente privado, intimo y algo que debia vivir en solitario desde un lugar muy apartado, una manifestacion que no
atraviese e irrumpa en ninguna de mis esferas. Debia ir con cuidado al momento de hablar sobre la vulnerabilidad, esto me costd mi propio silencio
por muchos anos, una crisis depresiva aguda, una emergencia psiquiatrica por algunos intentos de autolesion. Quizas, me costd hasta mi voz, mi
propia reflexion sobre situaciones sistematicas.

Ahmed senalod en La politica cultural de las emociones: “Las fildsofas feministas nos han mostrado como la subordinacion de las emociones
también funciona para subordinar lo femenino y el cuerpo (Spelma, 1989, como se citd en Ahmed, 2004)”

Paralelamente al enfrentamiento de la creacion de Violencias, a principios del 2020, mientras se gestaban todas mis reflexiones sobre mi
experiencia personal, mi abuelo materno entrd en la fase terminal de su enfermedad, una desgarradora enfermedad renal que nos dejo
desarmados, que nos arrebato su espléndida sonrisa, que lo dejo los ultimos dias postrado en una camilla y que lo introdujo a un periodo de letargo
hasta los dias de su muerte. Mi abuelo ansiaba descansar de tanto dolor y de paso, yo también. Para este momento, cuando en algunas ocasiones
fui a cuidarlo al hospital me sentaba a escribir en mi diario sobre todo el dolor que quedaba contenido en mi pecho, con temor a que su figura se
estuviese desdibujando, y sobre mi temor por enfrentarme al reconocimiento y exposicion de un momento que ha sido dificil de superar. Nunca me
atrevi a hablar sobre el abuso con las personas de mi familia, mucho menos de mi diagnostico de enfermedad mental por temor a los
senalamientos y estigmas. Algunas personas no saben abrazar. Es posible que algun_s de ell_s sepan lo que sucedio si leen este trabajo alguna
Vez.
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7Memento illam vixisse. Hacia el 12 de abril de 1978, Roland Barthes escribia en su diario: “¢Escribir para acordarse? No para recordarme, sino para combatir el desgarramiento del olvido en cuanto que se anuncia
absoluto. El —pronto— “ya ninguna huella”, en ninguna parte, en nadie. Necesidad del “Monumento”. (Barthes, 1979)



El experienciar estos instantes tan intimos con mi abuelo trajo a su vez una
suerte de reflexiones sobre la vejez, la desaparicion progresiva y la muerte. Es
aqui donde nuevamente me pregunto por ;como entender el dolor? Para el
domingo 19 de abril del 2020, €l murid en casa de mi tia, en medio del estado de
contingencia mundial por COVID-19.

Su muerte trajo consigo una perspectiva del dolor diferente, posteriormente otro
nuevo lugar de indagacion, en el que podré explayarme en el siguiente capitulo.
Segun analisis realizados sobre la obra de Barthes, Diario de duelo resueno con
lo siguiente respecto a mi propio proceso: “Tal vez aquel estado luido podria
pensarse como un intento de lograr esa continuidad de la que el duelo carece,
lograr disolver la inmovilidad que ademas hacia del duelo algo no narrable: el
Diario de duelo seria, entonces, una puesta en practica del intento de volver luido
lo inmavil, de transformar el duelo sin por ello suprimirlo (como se suprime una
enfermedad), una narracion de lo que no puede ser narrado para volverlo
narrable” (Castanion, 2009, pag. 303)

Debido a este caracter discontinuo que posee el dolor por simismo, a lo largo de
esta investigacion he sentido una especie de conflicto por no saber “como
deberia narrar” y “como exponer mi propio dolor” mientras este a veces sigue
manifestandose. Mientras eso sucede yo sigo hurgando en algunos lugares,
entre algunas memorias que se quedaron tan prensadas al fondo de mi cabeza 'y
de mi cuerpo. Quizas, entre mis busguedas me he encontrado con diferentes
maneras de reflexionar, siempre acompanada por la otredad, el
acompanamiento con otr_sy sus perspectivas me han posibilitado la narracion y
la creacion.

Por consiguiente, quiero abordar este fragmento tan poderoso que surge en la
escritura de Ahmed, gque me hace pensar sobre mi propio proceso vy lo llenan de
sentido: “En mi escritura aparecen algunas formas de contacto cotidianas:
algunas historias que tal vez parezcan personales, incluso sobre mis
"sentimientos". Al hacer "escritura de contacto" o escribir sobre el contacto, no
solo entretejo lo personal y lo publico, lo individual y lo social, sino que muestro
las maneras en las que estos ambitos adquieren forma a traves de los demas, o
incluso como se dan forma uno a otro” (Ahmed, 2004)

Imagen. Murcia, N. (2020) Registro fotografico: Pandemia
COVID-19




Probablemente, una de las personas con quienes mas pude compartir y desarrollar mi propio trabajo es Tiago, €l es mi amigo desde el
2017, lo conoci en el espacio de Teatro de la Casa de la Juventud de Kennedy, mas adelante en ese mismo espacio, junto con otr_s,
construimos muchisimo. Tiago, ha sido una de las personas que mas me ha acompanado en mis periodos de vulnerabilidad, en el letargo.
El me ensefid mucho, aprecio siempre su paso por mi vida y todo el impacto que trajo con esa llegada, es alguien lleno de sabiduria.
Cuando transité por estos pensamientos, le comparti sobre mi descubrimiento respecto a la interconexion de mis dolores. Tuvimos
muchas conversaciones sobre este proyecto en nuestros trayectos de Transmilenio, en la universidad, por nuestros barrios... Recuerdo
cuando €l menciono que, en medio de una de sus lecturas de filosofia, un pensador hablaba sobre la finitud e infinitud de la muerte.

En sus palabras, puedo recordar que me decia: “Tu y tu abuelo estan pasando por una de sus muertes. Una de ellas esta ligada a la
finitud...” Cuando hablé de esto con €l comprendi que este apartado estaria compuesto por la interconexion y expansion de mis dolores y
el transito de todas mis muertes en el tiempo.

En medio de estas conversaciones juntos reconstruimos la historia del abuso y las violencias de género que se gestaron en la
universidad también y la conmocion de la muerte de mi abuelo. A su vez, recuperamos nuestras propias historias de dolor cotidiano,
sobre el barrio, las carencias y 10s viejos afectos. Debo agradecerle a Tiago por ayudarme y acompanarme en este proceso de recordar,
rememorar y poner en palabras los periodos de dolor que estaban tan desdibujados. También por ayudarme a vislumbrar el objetivo de
este capitulo. El dolor, en ocasiones, se transforma en un hecho traumatico, que como mecanismo de proteccion omite ciertos hechos
que guedan como espacios en blanco en la memoria, estos solo se han vuelto narrables gracias a su compania.

Estoy de acuerdo con lo que menciona Piedad Bonnett en Lo que no tiene nombre: “El dolor se apacigua al ser compartido con otros”.
(Bonnett, 2013) De modo que, hablar de esto, iba conformando un tejido amplio, un cimulo de historia que debia empezar a reconocer.



Imagen. Meza, P. ( 2023). Tu vida, Mi vida. [Fotografia]. Museo de Arte Moderno de Bogota.

A pesar de hurgar entre mi historia, igualmente intenté sumergirme en como
otr_s han narrado sus propias dolencias, intenté entender la narrativa de otr_s
para poder narrar la mia propia. Me adentré entre muchas historias, entre
muchas obras también, pero una en particular me permitio este proceso de
creacion pensando desde el dibujo, y el archivo. Para el 2023, cuando estaba
trabajando en el Museo de Arte Moderno de Bogota MAMBO como Mediadora,
me encuentro con una obra que hacia parte de la exposicion Hilos de Sangre,
encontre una pieza del artista Paul Sebastian Meza, de la serie Mi vida, Tu vida.
En sus palabras la obra se describe como: “En 2010 quien seria mi primera
pareja sexoafectiva fue diagnosticado con VIH y durante nuestra vida juntos
decidi registrar las sensaciones, frustraciones, dolores y alegrias de nuestra
experiencia conforme pasabamos de la adolescencia a juventud adulta. Frente
al estigma, el sefalamiento y la persecucion que cargaba la enfermedad,
hicilmos un acuerdo de cuidado: yo conservaria una dosis de sus
medicamentos, una dosis de su tratamiento que tomaba cada 12 horas. Con
afecto, me decia que recordara que tenia en mis manos 12 horas de su vida”

En esta serie de piezas Sebastian Meza, narra su dolor vinculandolo con el
archivo personal de él, de su pareja y ese periodo que marco sus vidas. Yo por
mi parte, me enfrentaba con el dilema de como generar esta serie de dibujos
para Doler(me), presenté unos primeros collages que parecian demasiado
impersonales, tenian imagenes de diferentes bancos de internet, nada vinculado
a mi vida, con algunos fragmentos de poemas y algunas lineas de canciones
que se han tornado tan personales. Me sentia frustrada de no saber como
abordar ciertas situaciones especificas, ciertos dolores que queria llevar al
espacio publico. Sin embargo, la obra de Paul Sebastian Meza fue en su
momento tan conmovedora, me permitid hacer el abordaje que hasta el dia de
hoy quedd impregnado en los dibujos en técnica mixta con archivo vivo de
Doler(me), no sdlo en cuanto a técnica, conceptualmente me conmovio ese
trasfondo tan intimo y personal que esta reflejado en esa serie de obras en Mi
vida, Tu vida. De la misma manera podria mencionar la importancia de la obra
tan intima y cuidadosa de artistas como Nain Goldin, Tracey Emin y Felix
Gonzales-Torres, su perspectiva fue tan conmovedora que me permitio
dirigirme con los dibujos a manifestar fragmentos de mi vida demasiado intimos
que solo son imagen en mi cabeza. Pude volver tangible esas imagenes vy
exponer esa intimidad.



Mas adelante, continué adentrandome en la investigacion, leia Lo que no tiene nombre de Piedad Bonett, esto me brindd mas apertura, y
me encontré con la siguiente cita: “..y aunque sé que mi lengua jamas podra dar testimonio de lo que esta mas alla del lenguaje, hoy
vuelvo tercamente a lidiar con las palabras.” (Bonnett, 2013) Me permito hablar del dolor, pese a lo complicado que ha sido para mi,
porgue a traves de este puedo mostrar como se ha formado mi propio pensamiento.

En estos dibujos, tomeé fragmentos de fotografias de archivo abandonado, cartas compartidas, mi historia clinica al ingresar a la Clinica
Retornar, fragmentos de diarios, lineas de poemas y canciones, archivo que se enlaza con historias pasadas. Materialidades que
contienen biografias. Y fueron dispuestas de manera que dieran apertura a la intimidad, todos tienen un significado muy grande y una
transformacion y lectura diferente en la actualidad. El uso del papel mantequilla, es como un tipo de veladura que permite ocultar ante el
espectador cierta informacion.

Posteriormente, leyendo a Ranciere, entendi sobre mi creacion que: “La politica y el arte estan entrelazadas en la lucha por la visibilidad.
Aguellos que son excluidos de la "distribucion de lo sensible" (es decir, que no tienen espacio en la esfera publica) pueden usar el arte
como una herramienta para reclamar su lugar y hacerse escuchar.” (Capasso, 2018) Viviendo este proceso, me acerco al dolor para
evocarlo en el discurso publico, como algo que requiere respuestas individuales y colectivas.

Por otra parte, encontré una corta entrevista realizada por Gonzalo Sanchez a Maria Elvira Escallon y algo quedo orbitando por mi
cabeza, me hace pensar en como esta inmensidad contenida pasa a ser tangible: “Mientras usted recurre al texto para reforzar la
imagen, yo ando interrogandome sobre los limites del texto, sobre el reconocimiento de que el texto ya no puede por si solo decir todo el
dolor que hay envuelto en nuestras tragedias cotidianas y la necesidad de recurrir a la imagen y a las posibilidades multiples del lenguaje
artistico.” (Sanchez & Escallon, 2007, pag. 61) Mi urgencia por atender y materializar mi dolor fue posibilitada por la imagen vy la
experiencia sensible que puedo encontrar en esta manifestacion, pude transitar mi oscuridad hurgando en ella misma y dejando una
huella visible de la herida.

Teorizar las emociones y acercarme a la sensibilidad me ha permitido realizar una serie de diez dibujos que develan algunos periodos de
tiempo en los que convivi con el dolor. Después de meses intentando generar una obra, entendi que esta se opone a toda unidad, ordeny
conexion, yo la considero como fragmentaria, pero como mencioneé, esta interconectada. Y, bajo este mismo concepto puedo enlazar la
obra Diario de duelo de Roland Barthes, que reitero, fue uno de mis referentes para intentar abordar mi dolor y de alguna manera “validd”
para mi misma esta discontinuidad que llegd a ser en momentos tan incomprensible.



Please face me when I speak
Please say to me somethin' before you leave
You've been treatin' me like I'm invisible
Now I'm visible to you
Oh, the invisible truths they sold
I can't quite understand the games you play
Understand, understand
Understand I'm standin’ under oath
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And I promised I, I wouldn't fall anymore
But I'm cryin' at the bar
I'm wishin' that you saw my scars, man
I'm wighin' that you came down here
And stood by me
And look at me like you knew me
But I feel so alone

Like I don't know anyone except the night sky above

Para terminar, enlazandome con lo politico y necesario que es este trabajo
para la academia y para mi vida académica y profesional, estoy de acuerdo
cuando Sara Ahmed menciona que: “Las estudiosas feministas y queer nos
han mostrado que las emociones "importan” para la politica; las emociones nos
muestran como el poder moldea la superficie misma de los cuerpos y de los
mundos también.” (Ahmed, 2004, pag. 38)

Mi historia y proceso creativo, como en muchas ocasiones, ha sido invalidado
en diferentes espacios y por algunas personas. Porque las emociones han
sido estimadas como ‘inferiores’ a las facultades del pensamiento y la razon. Y
sin hablar sobre el estigma existente que hay respecto a que estos temas son
repetidamente abordados por mujeres, pese a que mujeres increibles siguen
haciendo resistencia ante esta separacion. Justo hace unos dias, me salié en
mi For you Page de Tiktok un video de una creadora de contenido que
hablaba de esta separacion: “... las emociones estan lejos de ser irracionales.
LLas emociones son formas de juicio que reflejan valores y creencias sobre lo
que es importante para la vida humana en general. Nos mueven y movilizan en
todos nuestros entornos” (@Elbuhodeminerva, 2024)

Y aunque este no es el fin ultimo de esta investigacion, devela como las
estructuras patriarcales y misoginas operan a través de la censura, la
deslegitimacion de la experiencia y la neutralizacion de la critica en los
espacios académicos. La academia tiende a evadir estas confrontaciones
necesarias en el aula, reproduciendo un conocimiento que omite o0 minimiza
las afectaciones del patriarcado en la subjetividad y la produccion artistica.
Este trabajo es un intento de resistir esa censura y vencer la verglenza,
brindandome un espacio de cierre que no este regido por una pasion negativa.
Algunas de las piezas funcionan como respuestas contestatarias que validan
las emociones y los dolores, reivindicando su lugar en la produccion de saber.
Se trata también de una preocupacion por el futuro, una fuerza ante las formas
que ha tomado el mundo. “Expresar esperanza por otro tipo de mundo,
inimaginable en este momento, es una accion politica y sigue siéndolo aun en
medio del agotamiento y la desesperacion” (Ahmed, 2004).

Imagen. Murcia, N. (2024) Serie de dibujos: Doler(me).
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Después de la muerte de mi abuelo, mis ti_s hicieron una pequena reunion. Creo que, en su momento, fue importante para acompanarse
colectivamente tras la muerte. Mi mama me contd que, en esta reunion, entre ellos decidieron tomar algunos de los objetos que
pertenecian a mi abuelo entre su cotidianidad, porque estos estaban cargados de historias, estos objetos eran como una fuerza
materializada que nos enlazaba a mi abuelo. Entre sus 10 hermanos y hermanas quedaron los objetos que hicieron parte de sus Ultimos
dias, de su transicion con la dolorosa enfermedad con la que vivio. Posteriormente a este hecho, con todas las preguntas que aun tenia,
trabajé en mis espacios de clase temas como: la memoria familiar, el recuerdo y el arte relacional. De hecho, son los intereses que aun
me siguen movilizando en el presente.

El dolor de mi abuelo fue el Ultimo evento que nos unio con mi familia y en donde compartimos con mas intimidad.

En los primeros espacios academicos de ante-proyecto, tuve la inquietud por los archivos y los recuerdos que podia rastrear entre mi
familia, la relacion sensible que existia entre los objetos que quedaron en la casa donde crecimos todos. Recuerdo con carino las charlas
con Tiago y Miguel Castellanos, juntos nos preguntamos por como los objetos son materialidades que estan contenidos por biografias. Y
de aqui viene todo mi interés con el archivo y los objetos que se exponen en los dibujos de Doler(me). En realidad, pensé que este trabajo
investigativo iba a abordar exclusivamente esas inquietudes, sin embargo, como mencioné con anterioridad, encontré con el tiempo que
los rastreos me llevaban hacia otro lugar.

Mientras esto sucedia, vivi acompanada por Policromatica, con quien en algun momento hablamos sobre la memoria, y aunque este
trabajo no aborda este concepto propiamente, es una idea que por mucho tiempo me intereso, y que tiene algunas huellas en este
proceso. Poli, compartio amorosamente sus referencias, estas quedarian impresas aqui, hoy quiero compartir la lectura que hizo ella para
mi, este es un fragmento de ‘La invencion de la soledad’ de Paul Auster, es un fragmento de un audio de WhatsApp que tuvimos el 30 de
septiembre del 2022:

“La memoria como una habitacion, un cuerpo, un craneo; un craneo que encierra la habitacion donde se encuentra el cuerpo. Como en la
imagen: “un hombre sentado solo en su habitacion”. San Agustin observo: “El poder de la memoria es prodigioso. Es un santuario enorme,
inconmensurable. ¢ Quién puede sondear sus profundidades? Y sin embargo es una facultad de mi aima. A pesar de que forma parte de
mi naturaleza, no puedo comprender todo lo que soy. Por o tanto, esto significa que la mente es demasiado pequena para contenerse a
si misma por completo. Pero ¢.cual es esa parte que no puede contenerse a si misma? ¢ Esta fuera de ella, no adentro? Entonces, ¢,como
puede formar parte de la mente si no esta contenida en su interior?” (Auster, 1982)



Algunos meses después al fallecimiento de mi abuelo, mi familia toma la decision de poner en venta su casa en Fuquene, y también otra
tierra que fue de propiedad de mis abuel_s. Al tomar esta decision, algunos anos despues de su fallecimiento, todos vuelven a su casa,
con el fin vaciarla, para llevarse algunos recuerdos importantes y desechar algunos otros, se tuvo que dejar limpio todo el polvo que
quedd contenido tras la ausencia de muchos afnos. Considero que volver abrio la posibilidad de hacer palabra e imagen todas las
historias que estaban contenidas en ese lugar, nos permitid encontrarnos de cara con otros muchos recuerdos, algunos palpables,
tangibles, fisicos, que hoy en dia siguen habitando desde nuestros lugares. Sin embargo, para mi dejo un sentimiento desolador similar al
desarraigo. “Podemos asegurar que la manera como nos relacionamos con el espacio constituye gran parte de nuestra memoria.
Siempre que recordamos nos remitimos a escenarios fisicos, no solo porque alli acontecieron las experiencias, sino porque el pasado
necesita de la estabilidad que los espacios ofrecen para lo recordado” (Delgado & et al., 2018)

Cuando esto sucedid penseé que era posible abordar estos sentimientos, estas memorias desde ese lugar que quedaria abandonado
quién sabe hasta cuando. Tenia atorado una especie de miedo por no capturar lo que estaba contenido en la casa de mis abuelos, era
una carrera contra el tiempo, la casa se vaciaria y alguien mas la tomaria como propia. Ya no seria, no volveria a sentir su olor, los sonidos
que conocia ya no estaban mas ahi, las rutinas que comprendian el espacio ya no serian nunca mas, las personas gue conozco ya no
habitarian alli nunca mas, todo era muy fragmentado.

Tengo muy marcado en mi memoria, cuando hace algunos anos la profesora Carolina Rojas abordd para un conversatorio los conceptos
de Topofilia y Topofobia, estos tampoco son un concepto clave en la investigacion, pero me permito su abordaje porgue me han traido
hasta este lugar. Me permitio pensar la casa de mis abuelos desde el afecto.

Para el filosofo Yi Fu Tuan, la Topofilia: se refiere al vinculo emocional que las personas desarrollan con los lugares, una conexion afectiva
basada en la experiencia y las percepciones del entorno. Al contrario, la Topofobia es el sentimiento negativo o aversion hacia ciertos
lugares o entornos, lo opuesto a la topofilia. Se refiere a la incomodidad, miedo o desagrado que una persona puede experimentar en
determinados espacios, ya sea por factores ambientales, psicologicos o culturales. (Tuan, 1974)

Me quedé con esa inquietud durante meses. Mucho despues, en la Licenciatura se abrid una optativa con el profesor Paulo Merchan
donde abordamos las Practicas Artisticas en el Espacio, es alli surgen mis primeros esbozos para la creacion de este videoarte, surge el
interés propiamente por el video y la posibilidad de encontrar alli un recurso para narrar reflexiones ligadas hacia los lugares. Es por esto
por |0 que recurro hacia los lugares que estan conectados a nuestras historias, la casa de Fuguene, Cundinamarca.



Para el Jueves, 6 de abril del ano 2023, mi mama, mi hermana y yo volvimos a Fugqueneg, el pueblo donde esta la casa de mis abuelos, el
lugar al que retornariamos quiza, por ultima vez. No habia podido regresar desde la muerte de mi abuelo. En mi habia una fuerza de
preguntas por el espacio, me conmovia pensar en nuestra casa de Fuquene, por el territorio en si mismo, por las historias contenidas en
este lugar.

cVolveriamos en alguna otra ocasion a este lugar?

Previamente, con algunas personas de mi familia, estuvimos preguntandonos sobre qué recuerdos teniamos ligados hacia este espacio
concretamente. En distintos espacios de reunion pude hablar con algunos de ellos sobre estos recuerdos y activamos remembranzas
muy poderosas. De estas conversaciones pensamos en los medios de comprension que tiene la memoria, nuestra memoria estaba
cargada por experiencias visuales, olfativas y sonoras. Nuestros recuerdos estaban ligados a algun sonido en particular, a algun olor y
por supuesto a alguna imagen. Estos recuerdos se expandieron con el tiempo, hubo cosas que no conoci, pero que mis primas y tias
mayores recordaban con cierta particularidad.

Pense, como podia hacer visible nuevamente todos estos recuerdos tan fragiles, tan sagrados y contenidos entre la historia familiar
ligados a nuestro lugar de origen.

¢Como podia recuperar esaimagen tan intangible?

La fragilidad que esta contenida en la memoria es lo que me interesa, lo sensible que es la cotidianidad y las potencialidades poéticas
que hay en esta. Es por esto que el concepto de lo infraleve de Duchamp toma tanto sentido para la creacion del videoarte, este
concepto no aborda propiamente la memoria, pero si nos habla de esa particularidad de la que estaban cargados nuestros recuerdos
familiares: la tendencia a la desaparicion. Para Duchamp, el concepto de lo infraleve aborda los fragiles acontecimientos extraidos de la
experiencia cotidiana con tendencia a la desaparicion. Estos son bellos por la fragilidad misma que encierra su estado, se convierten en
objetos sensibles de admiracion estética. “Estos fragiles acontecimientos extraidos de la contemplacion de la vida cotidiana son
sefalados por Duchamp como la verdadera materia del arte, como un jabodn que resbala, un rayo de sol cortando el humo, algo
indeterminado y especifico a la vez, como la vida misma” (Barraeda, 2005, pag. 343)

Hurgando un poco mas por diferentes medios sobre este concepto encontré que: “Lo infraleve puede estar conectado a lo visual, a lo
olfativo o incluso a lo tactil, puede ser un movimiento, una mirada, el paso previo a una accion, un deterioro, o la suma de todos ellos.”
(Wenger, 2012) Desde este fragmento, mi interés por investigar las diferentes experiencias visuales, olfativas, sonoras, incluso tactiles
estarian mediadas por el concepto de lo infraleve, por intentar vencer un poco esa fragilidad y la inminente desaparicion que tendrian
nuestros recuerdos ligados a nuestra casa. Estar al otro lado del olvido...



b

Imagen. Murcia, N. (2023). infraleves [Fragmento videoarte]




Opté por realizar una propuesta ligada al Videoarte tras el impacto de las obras de artistas como Bill Viola, y del artista colombiano José
Alejandro Restrepo. Me permito en este apartado abordar un poco el concepto de videoarte desde una de las publicaciones que mas
han tenido impacto para este proceso: “Entendemos como videoarte las producciones electronicas, tanto analogicas como digitales, que
conjugan sonido e imagen en movimiento, apropiadas dentro del area y disposicion artistica desde sus intencionalidades particulares,
procesos especificos y exposiciones publicas (..) Nacia el videoarte, al mismo tiempo que se establecia el poder dominante de la
television como medio masivo de comunicacion. El advenimiento de nuevas tecnologias videograficas de facil acceso favorecio
entonces la apropiacion artistica de la imagen electronica.” (Charalambos., 2019)

Eldesarrollo deinfraleves parte de una propuesta conceptual, y su devenir fue lento y lleno de dudas. También fue profundamente
doloroso, 1o que me llevo a alejarme en ciertos momentos del proceso. Sin embargo, este me permitid generar un dialogo con las
referencias que me atraen, aquellas en las que encuentro potencias pogéticas y un interés por lo cinematografico. En este sentido, el cine
y el videoarte se entrelazan en mi trabajo, ya que ambas formas de creacion exploran la temporalidad y la transitoriedad, asi como la
representacion de la memoria, la vida y la muerte desde un enfoque sensorial € inmersivo. Esto me permitio abordar de manera
conceptual y artistica la muerte de mi abuelo y las memorias contenidas en la casa de Fuguene. Vortex utiliza una estética visual y
auditiva que intensifica la tension emocional de la historia, mientras que la obra de Viola invita al espectador a una experiencia profunda a
través del sonido y la imagen en movimiento, generando ambas una reflexion visceral e inmersiva sobre la vida, la muerte y la
trascendencia. Por esta razon, Bill Viola, Vortex y, en general, el cine de Gaspar Noé han sido fundamentales como referentes para el
proyecto.

Finalmente, recurro de nuevo a Bill Viola, en uno de los documentales que mencioné con anterioridad, donde él menciona que: “el
videoarte es una potencia que nos permite experimentar el mundo y la imagen en su forma mas pura.” (Kidel, 2003)


https://youtu.be/n2oY6NJlKwI

Soninfraleves para Duchamp: (\Wenger, 2012)

El calor de un asiento que se acaba de dejar,

El sabor del humo que queda en la boca al fumar,

El sonido del roce de los pantalones al caminar,

Las puertas del metro, cuando alguien pasa en el ultimo momento,
Las caricias,

El aire de Paris en una gota de cristal,

Un dibujo al vapor de agua,

El aliento vital sobre superficies pulidas, vidrio, espejo, piano...
Volver a casa quiza por ultima vez.

Prender en la mariana una estufa de leria, ver como el humo es cortado por la luz y sentir como se impregna su olor.
Limpiar o virutear’ el piso de madera, palpar ese polvillo
Jugar con la rana de la casa, reactivar ese sonido

Sentir si en la banca que esta afuera, donde esperaba mi abuelo pacientemente, queda un poco de calor

El polvo que queda contenido en una casa que se ha dejado de habitar

Acciones pensadas desde lo infraleve para mi:
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Imagen. Goodle. (Junio, 2023). Street View [Captura de pantalla]. Google Maps.
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El nombre de este capitulo refiere a un fragmento de la cancion Jesus Lord del album Donda, de Kanye West, modificado con el nombre
de mi abuelo. Para mi cobro sentido esta musica en el transito de mi dolor, sobre la muerte de mi abuelo y para este momento, para mi
proceso con la enfermedad.

Para el ano del lanzamiento se generaron tantas expectativas sobre las revelaciones que traia este album, que yo fui parte de estas
personas gue estaban ansiosas por que saliera a la luz. Cuando finalmente logré escucharlo, la cancion que mas me emociono fue esta,
que es uno de los tracks mas profundos y largos del album y desde mi perspectiva es completamente conmovedora y sensible.

Kanye West se abrio ante el mundo en uno de sus periodos mas oscuros para narrar lo susceptible de ser afectado, generd un
encuentro con otr_s para hablar sobre el dolor.

Imagen. Spotify. (2021). Jesus Lord [Imagen de la letra de la cancion]. En Donda [Album). Spotify.



Cuando menciono (traducido al espaiiol), “Pablo, tu eras el aima de la fiesta”, abordo en retrospectiva lo significante que fue mi abuelo
para toda nuestra familia, y lo importante que fue su memoria para tod_s nosotr_s. La pieza final surge bajo la premisa donde para mi
familia, para mi abuela y abuelo, los espacios de reunion eran sagrados, traian para nosotros la compania, el goce, el afecto y el dialogo
familiar. En estos espacios se transitaba colectivamente el dolor en compania. Ahora, tras mucho tiempo, entiendo que estos espacios,
nuestras reuniones sociales eran formas de resistencia y creacion en comunidad. Y asi fue hasta el ultimo instante de vida de mi abuelo,
unos dias antes de morir, en medio de la pandemia, pidio sobre la madrugada que todos fueran a visitarle, que hablaran y que de paso le
llevaran una ultima cerveza. Mi familia atendid con carino a esta solicitud, pero también con algo de temor porque parecia que esta
estaba encubierta como una ultima peticion, para lograr descansar con tranquilidad.

Estas uniones fueron construidas en el pasado en nuestra casa de Fuquene, lugar donde la economia del hogar se generaba gracias a
dos lugares de juntanza para los habitantes del pueblo: El restaurante ‘El Rosal’ y a la tienda donde algunos residentes de Fuquene se
reunian bebian cerveza y jugaban rana, algo que me interesa destacar ademas de generarme mucha curiosidad es que los espacios
estaban designados por los que correspondian a los hombres y las mujeres.

Las mujeres se encargaban de las labores del hogar y de la cocina, que estaba en funcionamiento desde muy temprano con el fin de dar
atencion a todos los comensales. Los hombres se encargaban de expender v liderar todo lo relacionado con la tienda y la venta de
cerveza. Desde que era nifa recuerdo que este fue un espacio liderado y cargado por las voces de los hombres, ellos eran quienes
habitaban este lugar en su mayoria. Las dinamicas relacionales se gestaban de manera diferencial en el espacio de acuerdo con la
identidad socialmente asignada y culturalmente construida por el género.

A lo mejor, las redes afectivas e interacciones con otr_s ha sido una forma de movilizacion en mi familia, y ahora para mi misma como
artista, docente e investigadora: “Para hacerlo, para percibir el mundo, los docentes que investigan entretejen sensiblemente cuatro
pieles: la del ser, la del ser social, la del ser docente y la del ser investigador.” (Montoya Rivera, Florez Vahos, & Rico Alonso, 2023) Con
esto me refiero a que me he enunciado subjetivamente con aquello que es de importancia para mi familia, con aquell_s que me han
acompanado y me han construido y desde lo que soy y pienso sensiblemente.

Mis inquietudes van ligadas a la socialidad del dolor, como este dolor pueden ser eventos que nos unen. Sarah Ahmed menciona: “La
imposibilidad de sentir el dolor de otros no significa que sea simplemente suyo, o que no tenga nada que ver conmigo.” (Ahmed, 2004) Y
este es uno de mis intereses para este capitulo final: me conmueve lo que no me pertenece. Y ademas de sentirme conmovida, es un
acto de resistencia en si mismo ligado al proceso de creacion.



Observar cuidadosamente en retrospectiva la historia familiar me ha permitido tener unos acercamientos reflexivos, tensionantes y
afectivos. Este Ultimo capitulo es mi forma de reivindicar estos espacios afectivos de reunion, de didlogo y afecto despuées de tanto dolor,
de la mano con mis intereses respecto al arte participativo y estética relacional, reflexionando sobre la significacion y construccion de
estos espacios, y que, de la mano, honra la memoria de mi familia, y honra en la memoria de mi abuelo esto que era tan importante para
él, los afectos. Nuevamente quiero referenciar un fragmento precioso de Diario de duelo de Roland Barthes, que hace referencia a lo que

menciono:

18 de agosto de 1978

“Compartir los valores de lo cotidiano silencioso (llevar la cocina, la propiedad, los vestidos, la estética y como el pasado de los objetos),
era mi manera (silenciosa) de conversar con ella. — Y asi es como al no estar ella mas ahi puedo todavia seguir haciéndolo.” (Barthes,
1979)

Como mencioné, en mi accion final ligo este espacio familiar de gran importancia para mi familia, en donde hemos sentido la compania,
pero que sin embargo estuvo atravesado por cargas patriarcales, machistas y ha sido habitado en un gran porcentaje solo por los
hombres. Aqui me permito hurgar entre mi historia y cuestionarla. ¢, Como darles un vuelco a las cargas simbdlicas de este espacio? Para
poder romper con las ataduras del pasado, alejarse de los vinculos que son dolorosos, primero debemos traerlos al ambito de la accion

politica.

Por otra parte, cuando vi las obras de Sophie Calle y su abordaje del tipo relacional, tan intimo y ligado a la experiencia femenina fue algo
que me conmociond Yy me dejo pensativa respecto a mi propio proceso por un tiempo. Y aunque propiamente no considero que este
proceso esté pensado desde esta teoria, si fue un detonante importante que me hizo pensar en una construccion participativa con |_s
demas. “La participacion del espectador fue una via para crear un espacio de interacciones sensibles que posibilitaran un cambio en
nuestra forma de ser en el mundo, con el fin de “despertar al espectador de su letargo y de su pasividad frente a la vida [..y, asimismo,
posibilitar la emergencia] de una manera mejor de pensar, sentir y querer. [..] En otras palabras, vincular el arte con la vida” (Chacon,

2023)






En la pieza Cuidese mucho, de la artista, aborda un rompimiento con su ex pareja de la mano de 107 mujeres, quienes interpretaron el
email en donde este se contacta para finalizar la relacion.” Les pedi (..) que la entendieran por mi, que la respondieran por mi. Era una
forma de darme tiempo para cortar. Una manera de cuidarme” comenta Sophie Calle.

Debido al caracter viculativo y expansivo de las obras de Calle, surge esta manifestacion final que reldne todos los intereses expuestos
con anterioridad, entre una busqueda de rescatar el pasado, pensarlo cuidadosamente y entender su importancia en mi operar ahora,
pensarme en como los afectos son una fuerza transformadora para abordar el dolor en el presente. Esta pieza final como un acto de
resistencia en si misma.

Para Deleuze: “Solo el acto de resistencia resiste a la muerte, sea bajo la forma de obra de arte, sea bajo la forma de una lucha de los
hombres. Y ¢qué relacion hay entre la lucha de los hombres y la obra de arte? La relacion mas estrecha y para mi la mas misteriosa.”
(Deleuze, 1987, pag. 6) Estos conceptos estan profundamente relacionados, ya que ambos constituyen una forma de enfrentarse al orden
establecido, cuestionar lo dado y abrir espacios para nuevas posibilidades de existencia.

Con esta idea en la cabeza, para esta ultima pieza, me reuni con algunas de mis amigas mas cercanas, con amigas con quienes comparti
diferentes periodos de mi vida, quienes me acompanaron a transitar el dolor y a quienes yo acompano a transitar los suyos. Cuando
pienso en esta compania recuerdo la escena de la pelicula Midsommar de Ari Aster, donde Dani, la protagonista, llora rodeada de otras
mujeres que la acompanan y replican su dolor. Finalizo esta pieza con mis amigas, quienes estaban dispuestas a participar de esta accion
final, y para esto realice la siguiente misiva:



Imagen. Elaboracion propia, 2024.




oo o sompessns

Quiero contarte que este proceso surgié a partir de un rastreo en mi historia, abarcando tanto mis esferas privadas
como publicas:

Pensarme desde ser mujer, nifia, hija, nieta, amiga, artista, investigadora, docente...

Decidi hurgar en mis historias de dolor y en mi emocionalidad; en su trasfondo politico y publico.

Me he preguntado cémo circulan las historias de dolor en el espacio, y por qué generalmente estas fracturas deberian

situarse en un espacio privado. Es por esto que quiero preguntarte,

sDonde ubicamos el dolor? ;Qué experiencias hemos tenide con él? ;Qué ha causado dolor en nosotras?
Alentada por mujeres artistas, escritoras e investigadoras, entre mis favoritas: Ana Mendieta, Nan Goldin, Tracey Emin
y Sophie Calle, doy apertura a este cierre y experiencia participativa agradeciendo tu compaiiia, en donde busco

intercambiar una suerte de correspondencia en donde reflexionesmos sobre nuestras fracturas y abordemos juntas:

¢ Como trasciende nuestro dolor con los afectos, la compania y los espacios de reunion?

Nota. Elaboracion propia, 2024.



Esta pieza puedo pensarla como una reflexion de resistencia femenina, en donde podemos seguir generando dialogos sobre 1o que nos
atraviesa, es como lo que sucede en esa escena de Midsommar, es el significado de la sororidad. Es un momento donde las mujeres se
unen para validar el dolor de Dani, no desde la logica del juicio o la distancia, ni desde el individualismo emocional, sino desde la empatia
corporal y emocional. En un mundo que con frecuencia invisibiliza o minimiza las emociones femeninas, especialmente el llanto y la rabia,
esta escena transforma el acto de llorar en un evento de comunidad y liberacion.

En el patriarcado, las mujeres a menudo son empujadas a silenciar sus emociones para evitar ser vistas como "demasiado sensibles" o
"irracionales". Aqui, el llanto no solo es validado, sino amplificado, rompiendo con esa narrativa. El grupo no intenta consolar o tranquilizar
a Dani con palabras vacias; en cambio, se sumergen con ella en el dolor, creando un espacio de sanacion.

La instalacion final de este capitulo, esta ligada al arte conceptual, y esta enlazada a un espacio en donde la voz y el liderazgo era
exclusivo de los hombres, un espacio cotidiano y cercano que en ocasiones continlia perpetuando en muchas ocasiones violencias
patriarcales en nuestros contextos cercanos. Lo que me interesaba era traer de manera tangible los objetos que quedaron de un
espacio tan sensible y familiar, un lugar en donde se transito el duelo en compania pero que esta contenida por experiencias de mujeres,
que para mi es una lectura diferente. Mis amigas transitaron mi duelo conmigo, y yo las acompano en los suyos. “Mediante el trabajo de
escuchar a los otros, de escuchar la fuerza de su dolor y la energia de su indignacion, de aprender a sorprenderse ante todo aquello
contra lo que nos sentimos enfrentadas; a traveés de todo esto, se forma un "nosotras”, y se establece un vinculo.” (Ahmed, 2004)

Generamos una red en donde nos preguntamos por el rastreo cuidadoso de las heridas, que como quedo consignado en el texto de sala
de la exposicion Condiciones de hospitalidad: “Donde suturar supone buscar una herida, donde la herida exige el cuidado, y el cuidado
pide la presencia, del otro y de un_mism_, para asi, cicatrizar las memorias permitiéndose palpitar en la vulnerabilidad.” Por motivos éticos
y de cuidado, no se revelara el contenido de las narraciones en formato de audio que estaban reproduciéndose en esta instalacion
sonora.

Y finalmente, esta pieza no podria tener el concepto que se hubiese querido sin esa experiencia vinculativa y de mediacion que es lo que
me hace tener como una referencia muy importante en este proceso final a Monica Mayer con su obra Si tiene dudas pregunte, mi
proceso de investigacion se ha dado a traves de crear, reflexionar y posteriormente escribir. Esta es una pieza emblematica del arte
feminista mexicano que refleja una dimension critica y participativa en la relacion entre el arte y el publico. Abordar su importancia implica
reconocer como esta obra trasciende el objeto artistico para convertirse en un espacio de dialogo, reflexion y accion social, nos recuerda
la importancia educativa que tienen las experiencias de mediacion.



Imagen. Murcia, N. (2023) Serie de dibujos: Doler(me)
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8Surge de un intercambio de mapas con Angie en medio de nuestro espacio académico Seminario de Trabajo de Grado, donde no sabia como empezar a narrar todo este proyecto y la profe Natassja sugirié que

escribiera sobre eso que me estaba sucediendo.



Este trabajo ha sido un ejercicio de exploracion y afirmacion, no solo de mi practica artistica, sino de mi posicionamiento politico y pedagogico.
Desde el inicio, la investigacion/creacion se ha construido sobre la premisa de que lo personal es politico, una consigna que sigue movilizando en
el presente pese a sus distinciones desde el contexto en el que emergio. El arte es un medio para evidenciar, denunciar y transformar. En este
sentido, la educacion artistica del presente no puede desligarse de las inquietudes del ahora, de los sucesos que nos atraviesan y de las
estructuras que condicionan nuestra existencia. Estoy de acuerdo cuando Sara Ahmed nos menciona sobre su trabajo que: “(...) mi propdsito es
mostrar como se ha formado mi pensamiento debido a mi contacto con el trabajo sobre emociones.” (Ahmed, 2004) En el caso de mi trabajo de
grado, una de mis conclusiones es similar, este trabajo se ha materializado gracias a mi contacto con mis emociones, con mi historia de dolor y
por cuestionarme en como deben circular las historias de dolor en el espacio publico despues de diferentes circunstancias.

Este proyecto busca abrir un espacio donde las experiencias personales puedan leerse como reflejo de estructuras sociales mas amplias. En
este diario intimo, la creacion no solo narra las heridas, sino que las transforma en una plataforma de denuncia y resistencia politica que puede
generar vinculos mas adelante con otr_s. Sara Ahmed nos habla de la politica cultural de las emociones como una forma de comprender como
las experiencias personales son modeladas por los discursos publicos y las dinamicas sociales. En este proyecto, la herida se convierte en un
motor de creacion y el arte en un espacio donde la memoria y el dolor pueden articularse como estrategias de resistencia. La educacion artistica
debe incluir estos procesos, permitiendo que la sensibilidad y la afectividad formen parte de la pedagogia. En mi caso, he usado la creacion como
un canal para tramitar dos tipos de duelo que han atravesado mi vida de manera profunda: el duelo por la violencia de género y el duelo por la
péerdida de mi abuelo, ya que estos sucedian paralelamente en el tiempo.

Me permito reflexionar desde la vulnerabilidad de sucesos que han dejado rastros, huellas en mi, sobre la finitud de la muerte, los recuerdos vy las
heridas. Reflexiono sobre o susceptible de ser afectada. Hacer duelo es una necesidad emocional, fisica y psicoldgica. Me pregunto si en medio
de mis primeras conversaciones con Santiago: En la finitud e infinitud de la muerte. ¢ Es el duelo es un nuevo nacimiento? Parto desde las
reflexiones que me deja la muerte de mi abuelo Pablo; luego esto se expande en el tiempo sobre las heridas que me acompanan desde la
infancia, la adolescencia y el asumir la vida adulta. Dolencias a las que se les ha puesto mas o menos cuidado, que entre el hacer de la creacion se
ha ido narrando.



Estos dos duelos, aunque distintos en su origen, se entrelazan en mi experiencia y en mi obra. El primero, marcado por la violencia de género que
ha estado presente en mi historia personal y familiar, se convirtio en una lucha constante por reivindicar mi cuerpo y mi voz. Durante mucho tiempo
permaneci en silencio, en un entorno donde el dolor no se hablaba, ni en mi familia ni en publico. Recuerdo que expresar el dolor ante una persona
como mi papa era una sentencia. Nunca exprese ante €l algunos sucesos que para una nina podian ser complejos de asimilar. Sin embargo, tras la
violencia sexual que vivi en la universidad, la rabia se convirtid en un motor que me llevo a hablar, a cuestionar y a movilizarme politicamente en
espacios donde el arte y el conocimiento se encuentran. Obras como Violencias evidencian la necesidad de recuperar el control sobre mi cuerpo,
fue una manifestacion de autonomia y en donde develé mi propia agencia. Sin embargo, este proceso no es unicamente individual; se inscribe en
una lucha mayor, en una red de experiencias compartidas que dan sentido a la resistencia colectiva, sobretodo como una pequena revuelta intima
como muijer. Como afirma Ahmed: “El dolor no es simplemente el efecto de una historia de dano: es la vida corporal de esa historia”. A través de
esta obra, el cuerpo aparece como el lugar donde se inscriben las agresiones, pero también como el sitio donde se enuncian las resistencias. El
cuerpo como primer territorio de resistencia.

El segundo duelo, relacionado con la muerte de mi abuelo y el desarraigo provocado por el alejamiento del territorio, por la inhabitabilidad, por la
venta de la casa de mi familia en Fugquene, me permitio explorar la relacion entre memoria, espacio y afectividad. Este proceso creativo me llevo a
comprender como los espacios fisicos contienen historias y emociones, y como la pérdida de un lugar puede significar la pérdida de un refugio
emocional. La propuesta de lo infraleve de Duchamp me permitio comprender como los detalles sensoriales construyen una memoria afectiva que,
al ser narrada a travées de la creacion, resiste al olvido y se convierte en una apuesta politica. El repaso por este concepto me permitio abordar las
relaciones entre la memoria y los pequenos detalles sensoriales que evocan un lugar: el aroma que quedo en las paredes, los sonidos
caracteristicos del entorno, los colores de los objetos. Desde este enfoque, la casa se convierte en un archivo viviente que, al ser narrado a traves
de la creacion artistica, transforma la pérdida en un acto de resistencia contra el olvido.

Hablar del dolor en el espacio publico es un acto politico porque desafia las estructuras que nos han ensenado a silenciarnos. Como lo plantea
Ahmed, nuestras emociones no son individuales, sino que estan configuradas por los discursos sociales que nos rodean. Al poner en evidencia el
dolor, lo sacamos de la esfera de lo privado y o inscribimos en una narrativa colectiva, donde puede ser compartido, analizado y transformado. En
este sentido, mi trabajo es un ejercicio de visibilizacion, pero también una forma de resistencia ante el silenciamiento y la normalizacion de la
violencia.



Y en el capitulo final, abordo mi transitar doloroso que se ha vuelto mas liviano gracias a mis afectos, gracias a la compania de es_otr . Y desde
esta misma compania me pregunto por el lugar de los dolores, por como se sienten, como se imprimen en los otros. Esta apuesta es abordada
desde una instalacion final de arte participativo, en donde convoguée a mis amigas mas cercanas a habitar un lugar sagrado para mi familia,
pero enmarcado en condiciones patriarcales y machistas socialmente. Permite pensar desde otras logicas el espacio. Esta apuesta es una
reivindicacion que permite abordar sensiblemente el dolor, hacerlo visible y pensarlo desde un espacio academico.

En el ambito educativo, este proyecto subraya la necesidad de abrir espacios de dialogo donde el arte no sea solo una herramienta técnica,
sino un medio para cuestionar, sensibilizar y transformar. La educacion artistica del presente debe alejarse de enfoques neutros y asepticos
para involucrarse con los problemas urgentes de nuestra sociedad. La violencia de género, la memoria, el duelo vy la resistencia son temas que
atraviesan nuestras vidas y que deben ser abordados desde la sensibilidad y la critica. Como futura arte-educadora, reivindico la importancia
de integrar estos discursos en los espacios de ensenanza, generando procesos pedagogicos que promuevan la reflexion y la accion.

Finalmente, este trabajo no es solo un cierre simbdlico de mi historia y paso en la Universidad Pedagogica Nacional, sino una apertura hacia
nuevas preguntas y caminos. La memoria no se clausura, el duelo no desaparece, la resistencia no se agota. Este diario intimo hecho de
imagenes publicas es un testimonio de un transito doloroso, pero también una invitacion a repensar la creacion como un acto de comunidad.
En palabras de Ahmed: “Nuestra tarea es aprender a escuchar 1o que es imposible. Una escucha imposible de este tipo solo es posible si
respondemos a un dolor que no podemos reivindicar como propio”. La educacion artistica y la practica creativa deben aspirar a esta escucha,
a esta apertura que nos permita, desde la vulnerabilidad y la resistencia, imaginar otros mundos posibles.



Reflexion sobre el montaje, la instalacion y la mediacion del proceso de creacion en el Hospital San Juan de Dios

Mas alla del proceso de creacion, el montaje, la instalacion y la mediacion de las obras han sido momentos fundamentales para activar las piezas 'y
generar una relacion directa con los publicos que nos visitaron durante la semana de exposicion. La instalacion de cada obra no solo materializa el
concepto detras de ellas, sino que también define como seran percibidas y experimentadas. La disposicion de los elementos en el espacio, la
seleccion de materiales y la interaccion con los espectadores transforman la obra en una experiencia viva y en constante construccion.

El Hospital San Juan de Dios, con su carga historica de lucha y resistencia fue el escenario ideal para presentar estas obras. Este espacio, marcado
por la crisis del sistema de salud y la desatencion estatal, resguarda en sus muros innumerables historias que deben seguir reproduciéndose para la
ciudadania. Realizar un montaje en este lugar permitio resignificar el duelo desde una perspectiva colectiva, con esto me refiero a que el contacto
con mis companer_s expositores fue crucial, entendiendo la posicion de mi trabajo. Y a su vez, vinculamos la memoria personal con la memoria
social e historica del pais. La eleccion de este espacio no fue casual: permitid enmarcar la discusion sobre el dolor en un sitio que ha sido testigo del
abandono, pero también de la lucha por la vida y la dignidad.

La mediacion jugo un papel clave en este proceso, ya que permite establecer puentes entre la obra y los espectadores. No se trata unicamente de
explicar el significado de las piezas, sino de propiciar un dialogo en el que cada persona pueda conectar desde su propia experiencia y sensibilidad.
Este escenario cobré mucha importancia para mi, la mediacion me permitio generar el dialogo que tanto deseaba. La activacion de las obras a
traveés de la interaccion generd nuevas lecturas y resignificaciones, ampliando su alcance y permitiendo que el arte funcione como un catalizador de
reflexiones colectivas. En este contexto, generar encuentros para hablar del duelo en un lugar como el Hospital San Juan de Dios adquiere una
relevancia aun mayor, ya gue abre espacios para pensar en la historia de quienes lo habitaron y en las luchas sociales que lo atraviesan.

Para finalizar, enfatizo en lo que mencioné anteriormente: La memoria no se clausura, el duelo no desaparece, la resistencia no se agota. Este diario
intimo hecho de imagenes publicas es un testimonio de un transito doloroso, pero también una invitacion a repensar la creacion como un acto de
comunidad.
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CONDICIONES DE HOSPITALIDAD ACUERPANDO LA FRAGILIDAD EN EL HOSPITAL
SAN JUANDEDIOS

La exposicion Condiciones de Hospitalidad, realizada por estudiantes de la linea de profundizacion
Creacion, Cuerpo y Territorio de la Licenciatura en Artes Visuales de la Universidad Pedagdgica

GUN chln N Es DE HDSP'TALI D AD Nacional, comparte una pulsacion por acuerpar la fragilidad encarnada a partir de microrrelatos
gue dialogan con las historias del Hospital San Juan de Dios y que tienen en comun el olvido

institucional. Esta muestra transforma el hospital en un espacio de aprendizaje y acogida,
'EXPOSICION COLECTIVA DE TRABAJOS DE GRADO . e 105D N oS prenclzeje ¥ acog

promoviendo un acto de hospitalidad que invita a reflexionar sobre la necesidad de contar con
Lmea de |_nuest|gacwn. CI‘EHCIQI_H_,_ CtI_EI'_pO_}f TEFF_'_‘P_U?_ espacios que dignifiquen la formacion, circulacion y legitimacion artistica a traves de la

investigacion-creacion.

Cada obra, fruto de un proceso de investigacion-creacion, explora temas profundos como las
confluencias entre el arte y la ciencia, el dolor, el duelo, la enfermedad, la identidad y el género, el
linaje femenino, las transformaciones del cuerpo, la comunidad sorda y los arquetipos lésbicos.
Estos temas resuenan en un espacio que, con sus muros impregnados de memorias de sanacion
y fragilidad, se convierte en refugio para una creacion que atraviesa lo personal y lo colectivo.
Estas propuestas palpitan como un latido que recorre las cicatrices de la creacion, invitandonos a
transitar la hospitalidad como un acto de cuidado y sensibilidad hacia Ixs otrxs, pero también
COMO una experiencia que nos interpela y desafia.

Las obras presentadas - desde fotografia analoga, collage, performance, archivos sonoros vy
oraculos, entre otros- se entrelazan en un tejido visual que revisa las fisuras de la memoria
colectiva e individual de nuestros estudiantes. Este espacio de hospitalidad mutua convierte el
acto de exponer|sel en un reconocimiento a la vulnerabilidad y a la resistencia, en coherencia con
nuestro contexto historico global enmarcado en los conflictos bélicos, de una época de convulsion
social y politicamente inestable. Esta exposicion nos convoca a ser hospitalarixs entre nosotrxs
mismxs y nos confronta con las heridas y suturas que nos habitan.

[iMavnusacicn | EUSTENTACIGNES ¥ MEOIACIOMES
Viemes15 de noviembre Del 18 al 22 de noviembre Es un llam cuchar lo que, a gritos, nos piden est ndicion hospitali jarnos
2005, 900 a.m. 2 4:00 p.m. S amado a es ar lo que, a gritos, nos piden estas condiciones de hospitalidad, a dejarno:

afectar y a sumergirnos en un acto de visibilizacion y transformacion. En este encuentro de arte y
territorio, cada pieza se convierte en un testimonio de vida, un fragmento que une lo intimo vy lo
colectivo, donde el arte, como acto publico, reitera la urgencia de reconocernos en nuestras
e PUBARE IE s : fragilidades y de construir espacios de cuidado compartido.
HEME ¥ Grupo '« tigacien La L | § o ) ] ) ) )
LAV Instituto Distrital de Patrimonio Agradecimientos especiales a Leonardo Cristancho del Programa de Narrativas Patrimoniales del
Instituto Distrital de Patrimonio Cultural (IDPC) y a su equipo de trabajo por la gestion y acogida.

Curadoras:
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Texto de sala:

Este proyecto de investigacion-creacion explora las interconexiones entre el
cuerpo, el dolor, la intimidad y lo relacional. A través de un enfoque profundamente
personal, la artista traza un recorrido por sus propias experiencias: desde la
violencia sexual y de género, hasta la lucha con la salud mental, las relaciones
afectivas y el duelo por la pérdida de su abuelo Pablo.

Las cuatro acciones creativas que corresponden al prologo y capitulos de este
trabajo de grado son una narracion de los dolores y una interconexion entre ellos.
Se cuestiona como estas vivencias se enlazan con lo politico, el lugar y los
recuerdos. Cada obra presentada —en dibujo, video, acciones corporales e
instalacion— surge desde la pulsion, como una forma de confrontar y reivindicar
tanto lo intimo como lo colectivo.

El Hospital San Juan de Dios, un espacio patrimonial de gran importancia en
nuestro pais, anade una capa de reflexion sobre el paso del tiempo vy las huellas
que deja la historia. En este contexto, la obra no solo confronta la intimidad, sino
que también invita a pensar en las transformaciones que el dolor y la memoria
imprimen en los cuerpos y los lugares.

Uno de los conceptos clave abordados en esta investigacion es lo infraleve, un
término acufado por Marcel Duchamp para referirse a “los fragiles
acontecimientos cotidianos con tendencia a la desaparicion”. El Hospital San Juan
de Dios encarna de alguna manera este concepto, como una fuerza viva, una
potencia que nos permite contemplar con detenimiento y sensibilidad la transicion
entre el dolor y la memoria.

Dividido en cuatro apartados, el proyecto revela como el dolor y la vulnerabilidad
pueden ser fuentes de creacion, resistencia y poder. Aqui, el cuerpo se convierte
en un territorio de lucha y resistencia, mientras que la obra se presenta como un
llamado a visibilizar aquello que se ha ocultado o marginado. En este espacio
cargado de historia, lo intimo y 1o colectivo se entrelazan en un dialogo sobre las
violencias estructurales, la memoria y las formas de resistencia que emergen
desde el cuerpo.
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Reseiia de Dulce Ariadna Rodriguez para Estudio 20 - 19°

p(é)rdida: Soy un diario intimo hecho de imagenes publicas.

En mi nuevo blog, No sé ser breve, hablemos sobre: “p(é)rdida: Soy un diario intimo hecho de imagenes publicas”. Me siento con miedo
de escribir sobre la exposicion de la artista Nube. Siempre que una escribe se le escapan cosas, es inevitable. La exposicion que fui a ver,
hace parte de su proyecto de grado. Se enmarca en un proyecto de la Universidad Pedagogica de Colombia, llamado CONDICIONES
DE HOSPITALIDAD: Exposicion colectiva de trabajos de grado. Linea de investigacion: Creacion, Cuerpo 'y Territorio.

El proyecto se llevd a cabo en el Hospital San Juan de Dios. Llegué al lugar a eso de las 2:40 de la tarde, en una Bogota lluviosa. Los
alrededores del hospital son inseguros, solitarios, y también la arquitectura en algunos tramos recuerda una Bogota a la que no le ha
llegado la contemporaneidad. Las aceras son amplias, y al interior del complejo hospitalario que esta rodeado por malla se alza con
valentia la naturaleza, arboles enormes que denotan la antigtedad del edificio.

Este hospital fue por mucho tiempo la promesa de modernidad. Era conocido por cuidar, atender y sanar a personas de todos los
estratos. Impresiona pensar que existe desde el periodo colonial.

El lugar definitivamente guarda muchas historias, vio llegar muchas vidas y también despidio muchas otras. No es secreto que cosas que
hoy parecen muy sencillas de tratar para la medicina, incluso desde casa con alguna pastilla de color curioso, hace tiempo le habrian
costado la vida a alguien. Sin embargo, la medicina no ha logrado librarnos de la muerte, y en opinion personal, no creo gue lo logre.

Y desde esa puncion, desde ese dolor, Nube inicia su exposicion. En el segundo piso, a mano izquierda se levantaba un panel con
collages, que atras tenia una video instalacion, al caminar unos pasos mas, nos encontrabamos con unas canastas de cerveza de color
cafe y un letrero medio destruido colgando, continuando el recorrido una curiosa caja blanca, sostenida por unas patas de madera. Tuve
la oportunidad de que la misma artista me llevara a traves de su muestra, 1o que es un privilegio absoluto.

9Resefia en: https://www.instagram.com/p/DD-dy-uxtCF/?igsh=0Gx6bXByczRuMiZp
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Ella misma me indico que su muestra iniciaba con lo que intuitivamente yo consideraba el cierre, por la forma en la que se organizo el
espacio. Asi las cosas me llevo hacia la caja blanca que tenia un agujero en el que se ubico un artefacto que permitia acercarse a un
video: un cuerpo femenino, rojo, sangre, manos, dolor, incomodidad, mujer, maltrato, dolor.

Varios referentes vendrian a mi mente, que ya han utilizado recursos similares y que la misma artista quiso asumir. Si, se hacen evidentes
alli. Pero, también se encuentra el propio nombre, la propia vida, y por alguna horrible razon, si eres mujer el “también podria ser yo”.

El video expone un episodio de violencia machista, que aun esta impune. Corresponde a un momento de dolor, angustia y abandono por
parte de la institucionalidad. No borras las manos que sin autorizacion te tocan. No borras de tus ojos el miedo y el dolor en momentos de
zozobra. No puedes borrar un recuerdo traumatico, lo tratas, pero no lo borras.

Y es que el video en loop, no borra, solo parece crecer, cada vez mas rojo, cada vez mas cerca, cada vez mas asfixiante. Si, como
muchas piezas de Ana Mendieta. Maravillosa artista nacida un 18 de noviembre, como hoy que escribo este texto, pero en 1948.

Continuando el recorrido nos encontramos con un letrero, de los que abundaban hace algunos anos en cada negocio que uno pasaba
mientras viajaba por las carreteras del pais, de esos que patrocinaban las marcas de gaseosa.

Pablo, abuelo de la artista, tenia un negocio en Fuquene, y la artista recordaba que tenia uno de aguellos emblematicos letreros. Luego de
su fallecimiento, y por todo el amor que la artista tiene hacia €l, volco sus intereses y 1o convirtid a €l no solo en memoria, sino en parte de
su arte. Con su profundo interés por el archivo, era obvio que su busqueda iniciara alli, en los archivos familiares.

Ella tenia vagos recuerdos de aquel letrero, y se dio a la busqueda del mismo en fotos y recuerdos orales de sus familiares, pero sin éxito.
Luego, se le ocurrio acudir a google maps y para su sorpresa el famoso carrito habia pasado por alli antes de que derribaran el letrero, asi
pudo ver con claridad como era exactamente y replicarlo para su muestra.

De dos hilos transparentes cuelga del techo un trozo de la reconstruccion de aquel letrero, que es ahora trozo, como o son los
recuerdos, partes de algo, no ese algo, memorias de algo, tiempo pasado. Rastro.
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El dia que murié mi abuelo, mi mama me conto que entre ellos se
habia consolidado una especie de rutina. Ese dia, muy temprano, al
despertar, mi mama sintio un frio que envolvia el cuerpo de mi
abuelo. Como de costumbre, bajo a la cocina y calentd un poco de
agua para preparar un tinto, con la esperanza de darle calor. Al subir
con su Ultima taza de café, se dio cuenta de que mi abuelo estaba
muriendo, y en ese momento decidio acompanarlo en sus ultimos
instantes.
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Abordé desde el video esa Ultima imagen en su estado mas puro,
una representacion simbalica de la muerte de mi abuelo, su ultima
luz del mundo.

Después del suceso, y tras mis propias busquedas, este trabajo

recoge fragmentos de video basados en conversaciones con "'_%" -
algunos miembros de mi familia, sobre la memoria, el lugar y las £ 3 3
experiencias que estan atravesadas por lo sonoro, lo olfativo, lo o __% g : '
tactil y lo visual. Con esta premisa, quise explorar las acciones que E ERRik |
guedaron impregnadas en la casa de mis abuelos, en Fuguene, a ; 26 z g S «?
través del concepto de lo infraleve’ de Duchamp: "los fragiles b BGRE
acontecimientos extraidos de la experiencia cotidiana, que Z; f 5 - ‘g
estan en tendencia a la desaparicion”. ; y 425 s
Esta Ultima imagen, es una apuesta simbdlica que activo la casa de s
mi abuelo por ultima vez, mediante las acciones, objetos e historias {? g jg z i :i#_ _E '__ 53¢
contenidas en ella, tras la decision de mi familia de dejarla atras. 3 § ? = _:-; % i ‘% %35 |
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En ese mismo negocio, Nube recuerda pasar su tiempo, y ver como imagen recurrente las canastas, para cargar, para guardar, para
sentarse a escuchar. Pero decide darle un giro. Esta vez la conversacion no es llevada por hombres, ebrios. Esta vez, es la voz de sus
amigas calmando dolores, Nube lee consejos, o frases pronunciadas por sus amigas para ella en algun momento. La instalacion sonora, a
mi me dejo oir, que hay dolores a los que llamamos dolorcitos, pero que en realidad son dolor-sotes. Yo que me quedé a escuchar las
voces con mi oido izquierdo, mientras iba echandole un 0jo a la video instalacion que tenia enfrente y con la que planeaba continuar.

Frente a mi, ahora si, la proyeccion. Escenas cotidianas; su mama avivando fuego en una estufa de lena, juna ventana?, una tetera, una
tetera que hierve.

El video dura 12 minutos, el tiempo que le tomo a la madre de la artista darse cuenta de la muerte de su padre. Ella subio, sintio a su padre
un poco frio y decidio bajar a prepararle un café. 12 minutos tarda preparandolo, para subir a darle el café, que no ya no pudo tomar...

El primer collage al que uno se aproxima si ve la exposicion en el orden que la vi yo con el acompanamiento de la artista, es uno que tiene
marcas de una taza de cafe, como cuando colocamos el pocillo sobre una servilleta, el rastro, mas la frase “¢,que sabor tuvo el ultimo tinto
que no pude tomar?

Todos los collages encierran una belleza entre capas que me resulta dificil describir, porque no encuentro las palabras. Todos son
ademas muy importantes, pero no hablaré de todos aca, esperando despertar el interés de quienes lean y algun dia se tomen el tiempo
de visitar una exposicion de Nube.

Hablaré ahora de la artista mediadora, que algunas veces entre lagrimas evocaba todo el contexto necesario para que yo comprendiera
cual era la importancia de aquellas piezas y porque existian. Es evidente el trabajo minucioso, de tiempo, de paciencia, de introspeccion.

Estoy de acuerdo con ella, en que su obra tiene mucho de Infraleve, concepto de Duchamp. Pero, creo que es mas claro en la forma de
abordar el fendmeno que ella trata con tanta belleza en su exposicion, la memoria, el dolor, que per se en la totalidad de las piezas.
Porgue yo lo veo mas, en el acto de recordar, en el acto de frotar sobre la hoja sus colores para dibujar un bom bom bum, en el archivo
explorado. Lo veo en las lagrimas mientras habla, mientras le palpita, en fresco, el volver a vivir lo que ha plasmado para el recuerdo.

Dulce Ariadna Rodriguez.
Historiadora del Arte.



“El conocimiento esta ligado a lo que nos hace sudar, estremecernos, temblar, todos esos sentimientos gque se sienten, de manera
crucial, en la superficie del cuerpo, la superficie de la piel con la que tocamos y nos toca el mundo.”
Sara Ahmed.
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