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EDITORIAL



antes & hacia

Eoking back
and ahead

Prélogo

Equipo 11BAM

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

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

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

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

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

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

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

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



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

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

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

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

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

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

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

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

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

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

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

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

Enrique Rivera
Gallardo

Director
11 Bienal de Artes Mediales

Director
11 Media Arts Biennial

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

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

EL RESPLANDOR

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

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

mediatico multimedial.

ragine medial del hibrido televi-
sion+redes sociales.

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

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

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

MUSEO ABIERTO A LAS ARTES
MEDIALES

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

mediante charlas, conciertos y

que pu-
sieron en practica una reflexion

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



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

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

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

los medios audiovisuales,

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

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

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

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

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

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

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

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

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

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

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



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

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

THE SHINING

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

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

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

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

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

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

A MUSEUM OPEN TO THE
MEDIA ARTS

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

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

infrastructure capable of sustaining



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

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

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

have mentioned.

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

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

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

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

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

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

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

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

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

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

Arts and Culture
National Council

Roberto Ampuero

Ministro Presidente CNCA
Minister President CNCA

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

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

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

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

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

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

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



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

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

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

supported production,

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

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

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

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

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

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

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

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

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

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

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



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

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

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

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

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

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

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

transarte (*) art
without borders

Patrick Bosdure

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

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

*

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

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

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

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

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

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

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

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



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

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

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

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

ity between different disciplines,
and heteroclite techniques.

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

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

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

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

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

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

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

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

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

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

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



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

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

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

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

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

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

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

instances for encour-

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

Spain Cultural Center

Maria Eugenia
Menéndez

Directora CCE
CCE Director

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

orientado

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

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

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

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

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



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

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

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

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

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

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

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

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

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

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

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

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

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

stant Hommages

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

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

programmed

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

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

Metropolitana, Espacio

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

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

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

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

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

manidad saturada de tecnologias.

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

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

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

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

These of multidisci-
plinary work gave us a notion of

instances

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



abstratoscopio
cromatico

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

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

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

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

Nahum Joél
Diario La Nacién
1 de Diciembre de 1960

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

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

The
is a device created by physicists

Chromatic  Abstractoscope

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

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

Fernando Portal

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

una de las manifestaciones de la
dependencia.”

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

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

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

Diciembre 1971

Santiago de Chile, pp 51-75

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

Uno de estos fue el Grupo de

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

Chile a finales de 1968, asi como a

dos ex alumnos de HfG Ulm.

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

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

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

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

operaciones”.
1973, pag. 19.

“Disefo Industrial Estatal en Chile 1968-

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

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

PALMAROLA, Hugo.

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

timeline_desi



definicion de sus artefactos mate-
riales y seméanticos.

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

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

One of these groups was the In-

dustrial Design Group. Founded

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

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

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

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

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

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

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

pretes de instrumentos acusticos o

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

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

Alejandro Albornoz
Compositor y artista sonoro

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




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

Federico Schumacher
Comepositor e investigador

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

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

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

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

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

Federico Schumacher
Composer and researcher
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COMDASUAR

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

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

de lo que con estos medios puede

realizarse”.

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

José Vicente Asuar, 1979

"El piano o el violin son
instrumentos tan artificiales como

un computador”.

"The piano and the violin are

instruments that are just as artificial

as a computer”.
José Vicente Asuar, 2010

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

en tiempo real, contando con un

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



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

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

the 1950s by musical and engi-

Programmed Control of Anllog_Sdun&-ri

(with editing by Lejare

State University of New York

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

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

‘by a Digital Computer

by Jose Vicente

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

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

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

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

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

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

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

computador. Sus publicaciones




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

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

necesidades de nuestra industria.

Cristian Freire
Presidente del Santiago ACM
SIGGRAPH Professional Chapter

ACM SIGGRAPH is an internation-
al collaboration community that
between

encourages dialogue

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

graphics and interactive tech-

nigues. Among the areas of exper-

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

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

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

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

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

Cristian Freire
President of the Santiago ACM
SIGGRAPH Professional Chapter
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Anna Barros

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

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

Anna Barros

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

expression”.

Anna Barros

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

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

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

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

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

ence in Latin America.

Archivo 10 BAM.

Archivo 10 BAM.



Lea Lublin

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

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

Ernesto Saul
Diario Ahora
28 de diciembre de 1971

Archivo Museo Nacional de Bellas Artes.

Archivo Museo Nacional de Bellas Artes.

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

arte relacionadas a los esquemas.

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

Victor Grippo
1971, Argentina

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

Print on paper
59,5 x 84cm
MNBA Collection

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

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

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

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

side international artists.

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

the new unity between art, sci-

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

Teich, Horacio Zabala,

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

used the energy of the potatoes

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

biography

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

Rodrigo Vergara
2013, Chile

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

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

Musica, electroacustica, vinilo,
tocadiscos, historia.

Music, electroacoustics, record, record

player, history.

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

El computador virtuoso y Mdsica

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

biografia

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




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

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

erated outside the official system;

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

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

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

Hugo Marin
1965, Chile

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

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

#

Anatomia, objetos encontrados,
ciencia ficcién, yoga.

Anatomy, found objects, science
fiction, yoga.

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

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

biografia

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

macién personal y han sido claves




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

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

ent imageries on the basis of surre-

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

“Sat”
means

as Satchitananda where
“Chit"
awareness or consciousness and

means absolute,

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

biography

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

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

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

Nemesio Antunez
1967, Chile

Audio; transfer desde cinta Reel
original

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

Archivo Audiovisual MNBA-
Angélica Pérez Germain

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

MNBA Audiovisual Archive—
Angélica Pérez Germain

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

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

Amo América'y Machu Picchu.

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

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

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

biography

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

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

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

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

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

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

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

Nature is an eternal source of in-
spiration, where collective autono-
my is a structural axis used by most
of the following artists in the devel-
opment of their works.
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océan,
33°02'47"S/
51°04'00”N

Enrique Ramirez
2013, Chile - Francia

Instalacién multimedia; video
monocanal HD, sonido

24 dias

Cortesia del artista

Multimedia installation; mono-
channel HD video, sound

24 days
Courtesy of the artist
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#

Océano Pacifico, Océano Atlantico,

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

sequence, plan, trip, ship, autonomy.

www.enriqueramirez.net

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

rie de cincuenta y siete films, que

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

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

biografia

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

Su obra es planteada como una

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



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

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

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

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

This work was carried out thanks to

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

biography

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

Rodrigo Arteaga
2013, Chile

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

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

Cortesia de la artista

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

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

Courtesy of the artist

#

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

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

y caos. El artista, de esta manera

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

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

biografia

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




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

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

Rodrigo Arteaga, cortesia del artista.

“Convergencias”.

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

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

biography
Rodrigo Arteaga

obtained his
BA in Visual Arts from Universi-

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

individual exhibitions are:

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

Leonardo Portus
2013, Chile

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

Cortesia del artista

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

Courtesy of the artist

#

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

Tatlin Tower, Popular Unity,

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

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

permitiendo ver sélo el movimien-

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

biografia

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




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

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

twenties. The images belong to the

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

biography
Leonardo Portus (Chile, 1969) is

a self-taught visual artist who has

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




merced

Productora Merced
2012 - 2013, Chile

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

170cm x 240cm x 150cm

Peliculas Lais y Milf de duraciones
variables

Cortesia del artista

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

170cm x 240cm x 150cm

Films Lais and Milf of variable
durations

Courtesy of the artist

#

Cine expandido, database cinema,
retrospectiva, autonomia.

Expanded cinema, database cinema,
retrospective, autonomy.

www.merced.cl

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

asi en un producto comercial que

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

biografia

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

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

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



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

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

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

the public. The exhibition consist-

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

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

biography

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

Gonzalo Ramirez
2012 - 2013, Chile

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

110cm x 70cm x 220cm

Cortesia del artista

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

110cm x 70cm x 220cm

Courtesy of the artist

#

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

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

www.bincent.cl

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

de avance de papel. Estos meca-

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

biografia

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

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



Gonzalo Ramirez, cortesia del artista.

“Bincent II".

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

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

hind his work is no longer rational.

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

variables that interact between

themselves to provide motion to
the whole system.

biography

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

Catalina Cortazar
2013, Chile

Instalacién interactiva;
openFrameworks, computador,
internet

Dimensiones variables
Cortesia del artista

Interactive installation;
openFrameworks, computer,
Internet

Variable dimensions
Courtesy of the artist

#

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

www.catalinacortazar.com

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

meno que no es siempre visible:

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

biografia

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

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



Catalina Cortazar, cortesia de la artista.

“Buscando, detras del telon”.

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

el disefio a la ingenieria.

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

installation

Searching Behind

was an interactive

that invited the public to carry

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

biography

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

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

Sebastian Jatz
2013, Chile

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

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

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

#

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

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

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

gos verdaderos de la subdivisién

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

biografia

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

Marcel Duchamp). Junto a ala-

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



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

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

in a museum. Eumycota was an at-

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

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

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

biography

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

translator.

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

Michael Saup
2001 - 2013, Alemania

Instalacién multimedia; video
monocanal, sonido

40’

Cortesia del artista

Multimedia installation; mono
channel video, sound

40’

Courtesy of the artist
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#

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

Nuclear energy, radioactivity,

Fukushima, atomic bomb, autonomy.

www.1001suns.com

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

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

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

biografia

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

Produccion en masa, consumo
en masa y desecho en masa




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

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

introduces Keibo

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

writer, translator,

activist and public speaker. He

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

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

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

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

“Solo estoy haciendo lo que puedo.”

61



la papita

Matthew Neary
2012 - 2013, Chile

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

Cortesia del artista

Installation; 1000 potatoes,

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

Variable dimensions

Courtesy of the artist

#

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

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

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

la consigna de producir una rela-

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

biografia

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




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

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

and galvanised metal used as its

copper

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

Matthew Neary, cortesia del artista.

“La Papita”.

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

- ¥ .y

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

biography

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

Camilo Yanez
2013, Chile

Instalacién multimedia; video doble
canal color, sonido

Dimensiones variables

9

Cortesia del artista

Multimedia installation; double
channel video, sound

Variable dimensions

o

Courtesy of the artist

#

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

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

biografia

Camilo Yanez (1974) es Licenciado

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

Turquia (2011); Dislocacién en el

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

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




“Putrete”. Camilo Yanez, cortesia del artista.

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

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

reflection that showed the

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

that emerge when fungi release

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

biography

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

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

Nicolas Rupcich
2013, Chile

Instalacién audiovisual; video
monocanal HD.

5'25"

Cortesia del artista

Audiovisual installation; mono-
channel HD video.

525"

Courtesy of the artist

#

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

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

www.rupcich.cl

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

el paisaje neoromantico aleman,

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

biografia
Nicolas (Chile, 1981)

trabaja principalmente con foto-

Rupcich

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

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



Nicolas Rupcich, cortesia del artista, por Rodrigo Manns.

“Error de formato”.

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

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

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

biography
Nicolas (Chile, 1981)

works mainly with photography,

Rupcich

video and installations focusing
on the characteristics of image

production and of current me-

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

Alejandra Pérez
2013, Chile

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

Cortesia del artista

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

4dm x 4m

Courtesy of the artist

#

Cartografia, electromagnetismo,

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

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

www.elpueblodechina.org

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

nidos, conductas y patrones. La

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

biografia

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




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

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

critura colaborativa.

In Spectral Affections: Sensitive
Bodies in Electromagnetic Ecol-

ogies the artist reflected on af-

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

biography
Alejandra Pérez (1972) is

elpueblodechina.org.

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

Institute in

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



marcar con una
linea

Nicolds Grum
2013, Chile

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

Dimensiones variables

Cortesia del artista

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

Variable dimensions

Courtesy of the artist

#

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

www.grum.cl

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

quinaria con el fin de multiplicar

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

biografia

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




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

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

ture. The artist responded politi-

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

biography

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

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

His individual shows in-

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

Cristobal Leén y
Joaquin Cocina

(Ledn & Cociina)
2013, Chile

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

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

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

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

#

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

Recording set, stop motion, cinema
materiality, autonomy.

www.leoncocina.com

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

su proceso una obra con multiples

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

biografia

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




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

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

de la Bienal de Venecia.

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

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

biography

Cristébal Ledn and Joaquin Cocifia

(Leon & Cocifia) have been collab-

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

Christian Lira
2013, Chile

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

Dimensiones variables

Cortesia del artista

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

Variable dimensions

Courtesy of the artist

#

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

Cybersyn, politics, internet,

participation, communications media.

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

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

Colaboracién de Roy MacDonald
en el disefio de programacion.

biografia

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

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



“Cyberfolk”. Christian Lira, cortesia del artista.

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

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

their agreement or disagreement

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

Programmation design in collabo-
ration with Roy MacDonald

biography

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

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

Manuela

Viera - Gallo
2012, Chile

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

Cortesia Galeria Isabel Aninat

Installation; oak sculptures, security
cameras

Variable dimensions

Courtesy of Isabel Aninat Gallery

#

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

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

www.mvieragallo.com

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

publica o privada. Mas alla de la

..

—
'.

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

biografia

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




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

en Galeria Isabel Aninat.
—

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

the heads of camouflaged birds

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

their surroundings.

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

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

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



tsen

Romy Rementeria
2010, Chile

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

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

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

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

biografia
Romy Rementeria (Chile, 1986)

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



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

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

that offered the visitors a pleasant
and welcoming experience.

biography

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

sculpture studies. In recent years,

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



realidad
disminuida

Rodrigo Espinoza
2013, Chile

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

Dimensiones variables
Cortesia de la artista

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

Variable dimensions

Courtesy of the artist

#

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

Androids, web applications

internet occupation, public space,
neighbourhood, relational aesthetics.

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

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

biografia

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

=




Rodrigo Espinoza, cortesia del artista.

“Realidad disminuida”.

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

vos de comunicacion.
—

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

brutal destiny. The work presented

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

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

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

architecture, manage-

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

cation mediums.
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picorocos

Francisco Muhoz
(Taller Dinamo)
2013, Chile

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

Dimensiones variables

Cortesia de la artista

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

Courtesy of the artist

#

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

www.tallerdinamo.cc

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

atmosfera sonora particular se

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

biografia

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




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

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

surprise the audience and make it

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

biography

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

83



web fisica -
cédigo abierto

Viviana Alvarez
2013, Chile

Instalacién de sitio especifico; vinilo
adhesivo

Dimensiones variables

Cortesia de la artista

Site-specific installation; adhesive
vinyl, rugs

Variable dimensions

Courtesy of the artist

#

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

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

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

hace un puntero o mouse. Este tra-

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

biografia

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

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



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

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

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

mensions: a visual dimension or,

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

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

biography

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

PlantaBanda
2013, Chile

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

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

#

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

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

www.plantabanda.cl

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

biografia

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

locales entre los actores de un ba-

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

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

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



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

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

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

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

In this opportunity, PlantaBanda

looked for interactions with the

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

biography
Plantabanda
ated for the recovery of pub-

is an initiative cre-

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

shoulders. In the course of 2012

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

Carolina Pino
2013, Chile

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

100cm x 70cm x 25cm

Cortesia de la artista

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

100cm x 70cm x 25cm

Courtesy of the artist

#

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

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

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

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

biografia

Carolina Pino es Licenciada en Ar-

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

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




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

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

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

biography

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

interactive technologies and one

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



radetzky loop

Ivan Navarro y

Atom™
2013, Alemania - Chile -

Estados Unidos

Instalacién sonora; neumaético

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

Cortesia de la artista

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

344cm x 138cm

Courtesy of the artist

#

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

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

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

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

los visitantes se sumer-

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

manera mas profunda que muchas

de las iméagenes relacionadas con
el tema.

biografia

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




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

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

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

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

ments of eternal

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

biography

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

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

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

e e G, B TR

91



phototropes

Fernando Godoy
2011, Chile

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

Dimensiones variables

Cortesia de la artista

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

Variable dimensions

Courtesy of the artist

#

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

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

www.00000000.info
www.tsonami.cl

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

biografia

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

llo artesanal de tecnologias elec-

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

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



Fernando Godoy, cortesia del artista.

“Phototropes”.

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

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

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

biography

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

the relationship between art and

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

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

Infografia
Dimensiones variables
Cortesia de CEILOM

Infography
Variable dimensions
Courtesy of CEILOM

#

Lombrices, energia orgéanica, cadena
energética, alimentacién, materia

organica, descomposicion, autonomia.

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

www.ceilom.cl

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

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

biografia

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

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

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

individual that produces it. There-

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

biography

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

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

2013, Chile

Audiovisual interactivo
1024 x 768 px
Cortesia de Inacap

Interactive Audiovisual
1024 x 768 px
Courtesy of Inacap

#

Hongos, reino fungi, micologia,
infografia, autonomia.

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

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

entregado por la Fundacién Fungi.

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

biografia

Los alumnos del curso de Com-

putacién Gréfica IV de Inacap

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

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



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

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

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

fungi kingdom prepared by Fun-
dacion Fungi.

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

biography

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

ration and support of Fundacion

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

medicinal,

the fungi kingdom.
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la conversacidn

Geraldine
MacKinnon
2013, Chile

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

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

Cortesia del artista

Scientific illustration; watercolour

on paper, herborized chloraea
chrysantha

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

Courtesy of the artist

#

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

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

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

biografia

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

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



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

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

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

dependency between

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

biography

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

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

Patricia Dominguez
2013, Chile

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

Cortesia del artista

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

Variable dimensions

Courtesy of the artist

#

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

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

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

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

biografia

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

caciones tales como Younger Than




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

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

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

biography

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

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

Andrés Duran
2013, Chile

Instalacién audiovisual
Dimensiones variables
Cortesia del artista

Audiovisual installation
Variable dimensions
Courtesy of the artist
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#

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

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

www.andresduran.cl

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

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

biografia

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




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

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

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

biography

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

Sr. Usuan
Para una meEs

pcdu

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

-gobierno
mundial

Bureau d'études
2013 - 2006 - 2013, Francia

Infografia

80cm x 50cm

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

Infographics

80cm x 50cm

150cm x 120cm

150cm x 500cm

Courtesy of the collective

#

Mapa, cartografia critica, politica,
mundo, poder.

Map, critical cartography, politics,
world, power.

www.bureaudetudes.org
www.laboratoryplanet.org

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

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

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

relaciones de poder globales y de




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

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

ways of recovering the individual's

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

biography

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

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

er-information  of autonomous

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

Sybil Brintrup
2013, Chile

Performance
Duracién variable
Cortesia del artista

Performance
Variable duration
Courtesy of the artist
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#

Planchado, trabajo doméstico,
autonomia.

roning, domestic work, autonomy.

www.oficinadearte.cl

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

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

da para ser planchada durante el

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

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



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

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

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

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

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

Ronald Kay
2012, Chile

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

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

Cortesia del artista

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

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

Courtesy of the artist

#

Internet, collage digital,
encapuchados.

Internet, digital collage, hooded
demonstrators.

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

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

biografia

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

“Interneteadas”.

Ronald Kay, cortesia del artista.

“Interneteadas”.



Ronald Kay, cortesia del artista.

“Interneteadas”.

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

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

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

biography

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

Diego Becas
2013, Chile

Acuarela sobre cartel
130cm x 90cm
Cortesia del artista

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

#

Cartel, reconstruccién, autopoiesis,
sustentabilidad, autonomia.

Poster, reconstruction, autopoiesis,
sustainability, autonomy.

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

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

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

biografia

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

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

“Aut_ nom_a/s_cie_ad/em_r

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

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

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

biography

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

First Prize on the Latin American

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

Museum

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

and illustration.
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ensamble
aleatorio de
cishes

Manuel Orellana y
Julio Lamilla
2013, Chile - Argentina

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

Dimensiones variables

Cortesia de Cuello Morning
Foundation

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

Variable dimensions

Courtesy of Cuello Morning
Foundation

#

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

www.ensamblealeatorio.info

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

octofénico fueron activadas por el

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

biografia

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

Julio Lamilla (Chile, 1981) obtuvo

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

cortesia de los artistas.



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

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

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

mind and an environmental disas-

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

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

searcher. He is a member and

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

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

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

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

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

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

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

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

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

panded perception.

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

|
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J
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OVNI Archive Rosell Meseguer
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volatil desconocido
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universal del espacio
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Tierra de nadie

Matias Santa Maria

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

orbital /

transparencial lll

/ universal del
espacio

Simone

Chambelland
1970, Chile

Grabado; técnica mixta

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

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

#

Astronomia, espacio, transbordador,

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

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

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

(m

!
I

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

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

ciones del Museo Nacional de Bellas Artes.



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

ciones del Museo Nacional de Bellas Artes.

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

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

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

biography

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

the relationship between its forms.

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

at various cultural institutions.
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el ultimo de los
idolos

Pilar Quinteros
2013, Chile

Escultura; plastico, placas de
madera MDF

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

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

#

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

www.pilarquinteros.wordpress.com

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

llevar a cabo robots como los que

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

biografia

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

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



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

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

demolidos o deteriorados.

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

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

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

biography
Pilar Quinteros (Chile, 1988) holds

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

MICH (Museo
Internacional de
Chile)

2013, Chile

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

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

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

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

panels: 200cm x 180cm; prototypes:

variable dimensions
Courtesy of the collective

#

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

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

www.museointernacionaldechile.cl

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

resiliencia, por la capacidad de su-

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

biografia

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

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



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

Concebido
por Christian Alvarez, Simén Ca-

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

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

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

proposed contents.

biography

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

Quinteros, Sebastian Riffo, Héctor

Contreras, Alexis Llerena,

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

Mauricio Zepeda
2013, Chile

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

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

#

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

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

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

biografia

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

tigacién utiliza la demarcacién de




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

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

The object stops moving when it

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

biography

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

Catholic University of Chile. His
work is transversal to both fields
and it proposes answers to prob-
lems derived from the movement
of electrons around the atomic
nucleus. He does this by means
of the demarcation of the tra-
jectory produced by the defined
movement of a pendulum. At the
present moment, he is assisting a
seminar on molecular modelling,
while doing research on the plas-
tic effects produced by chromato-
graphic sowing.
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Territorio, arquitectura, mapa, carta
estelar, estrellas, pueblos originarios,
cosmogonia, observacion espacial.
Territory, architecture, map, star chart,
stars, original cultures, cosmogony,

spatial observation.

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

rio construir nuevas cosmogonias

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

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

Esta obra fue realizada en cola-
boracién con el historiador Pedro
Pablo Bustos. Agradecimientos
especiales al Club Pehuenche,
Lonquimay.
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Felipe Quezada (1985) vive y traba-
ja en Algarrobo, Chile. Es fundador
de Trafixxxx Gallery, espacio de




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

Obtuvo una residencia

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

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

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

This work is the result of a single
experiment done in many differ-
ent landscapes with the aim of
showing the impo