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El Instituto Valenciano de Arte Moderno acogera hasta el proximo 7 de enero,
una exposicion antologica de fotografia contemporanea que redne 66 obras,
entre fotografias, ensamblajes, videos, serigrafias, fotocopias y procesos
digitales, de los artistas con mayor proyeccion y mas destacados de Brasil
como, entre otros, Alberto Bitar, Aloisio Magalhdes, Bené Fonteles, Edouard
Fraipont, Farnese de Andrade, Mario N. Ishikawa, Rubens Mano o Waltercio
Caldas. Las obras que se incluyen en la muestra pertenecen a la coleccion del
Museo de Arte Moderna Sao Paulo, con el que el IVAM mantiene un convenio
para intercambiar obra de manera periédica.

La exposicidbn ofrecera al publico instrumentos para reflexionar sobre la
produccion de algunos de los principales artistas brasilefios de las ultimas
décadas, y sobre como combatir las cuestiones cruciales de la actualidad, tanto
las referentes al campo del arte como aquellas que brotan del tejido social
brasilefio en que se constituyeron, la pérdida o superacion de parametros de
identidad tradicionales, colectivos o individuales.

El catdlogo editado con motivo de esta exposicion reproduce las obras
expuestas y contiene textos de la directora del IVAM, Consuelo Ciscar; el
presidente del Museo de Arte Moderna de Sao Paulo, Milu Villela, y el
comisario, Tadeu Chiarelli.

Con la exposicion se pretende mostrar que el arte brasilefio no esta restringido
sélo a exotismos 0 a una exacerbacion de lo sensorial y lo catartico. El arte es,
y puede continuar siendo, un elemento para la configuracion y discusion de los
problemas que méas movilizan a la sociedad brasilefia actual.



Como punto de partida de la exposicién, se presentan una serie de trabajos de
Mario Ishikawa que tratan sobre la incomunicacioén. Creada en un periodo de
fuerte represion politica y concebida para ser divulgada clandestinamente a
través del correo, esta serie, producida en fotocopias, sirve como metafora a
los limites de esta exposicién. Al mismo tiempo, pone de manifiesto como
durante el periodo dictatorial después de 1964, se inhabilitdé la posibilidad de
transito de ideas entre los brasilefios excluidos por la censura.

Con el propésito de hacer explicita la crisis que vivio la sociedad brasilefia,
sobretodo después del golpe militar de 1964, han sido seleccionadas para la
exposicién unas obras que muestran la superacién de algunos mitos que se
crearon en el pais.

El primero de ellos se relaciona con la configuracion del brasilefio tipico, que
posee todas las cualidades positivas de la poblacion: el indigena. De origen
romantico, la comprension de la figura del indio como simbolo de Brasil y de
todos los brasilefios resistié a las demandas del modernismo de principios del
siglo XX que dese6 cambiarlo por la figura del negro. A pesar de la oposicion
de criticos y artistas, continud la asociacion del concepto del brasilefio con la
del indigena y esta fue asumida en gran parte por los amos del poder dictatorial
después de 1964.

También se incluyen en la exposicion los “cartemas” de Aloisio Magalhaes, que
pertenecen al contexto artistico brasilefio de los afios setenta —condicionado
por la censura dictatorial-, por ser un tipo de produccidon concebida en la
disolucion tradicional del concepto del artista como un autor privilegiado.

Los “cartemas” seleccionados para la muestra presentan soluciones formales
de proporciones abstractas, formadas por imagenes de indigenas brasilefios de
la ciudad de Sao Paulo y de Rio de Janeiro. En estos, el concepto del indigena
como simbolo del Brasil “nativo” es cuestionado, igual que las imagenes de
Sao Paulo y de Rio —las dos megaldpolis brasilefias no censadas por los
militares- son erradicadas.

Estos trabajos establecen conexiones con dos obras de Bené Fonteles de
1980. Realizadas en fotocopias, apuntan hacia cuestiones que en el inicio de
aquella década movilizaban los artistas conectados con los desafios que
sucedian en el pais y el mundo.

En Tall, Fonteles rehace la estructura de la bandera brasilefia —simbolo
maximo de la nacion- utilizando la imagen de un periédico en el que aparece un
texto y una foto que describe el hambre en Camboya. Mientras que en El dedo
del metaldrgico, el artista yuxtapone una imagen del lider metalargico en aquel
momento, Lula da Silva, y se apropia de la solucion formal de la plastica
norteamericana de los afios sesenta (las obras de Andy Warhol, por ejemplo).

La destruccion de las imagenes de las megaldpolis para la extincion de la
objetividad fotografica fue propuesta por diversos artistas brasilefios a partir de
los afios setenta, evidenciando la concienciacién del rapido fracaso involucrado



en el proyecto moderno brasilefio. Regina Silveira con sus serigrafias, Rubens
Mano con la fotografia de Sao Paulo fuera de foco, los objetos de Méarcia
Xavier y la instalacion de Ciao Reisewitz, problematizan la vision ideal que el
poder instituido quiere afirmar en cuanto al vigor econémico de Brasil. Estos
artistas, en rearticular la imagen fotografica de la megalopoli, contraponen el
caos urbanistico de la ciudad con aquella intencién para transformarla en la
mejor definicion del Brasil contemporaneo.

Otros artistas situados en oposicion de esta vision ideal de las grandes
ciudades brasileflas son José Guedes, Paula Trope, Marcelo Zocchio,
Rosangela Rennd y Alberto Bitar.

La figura del indio, confundida a propdsito en el “cartema” de Aloisio Magalhaes
—sefial de la destructuracion de un mito mas de la identidad brasilefia- es
igualmente problematizada en trabajos de Ana Bella Geiger y Farnese de
Andrade.

La ruptura de la unidad del sujeto, percibida en la obra de Farnese en la
coexistencia de indices de experiencias colectivas e individuales, se percibe
igualmente en otros artistas que, a finales del siglo XX, se centraron en la
problemética del género del autorretrato.

Dentro del gran nimero de artistas que trabajan en Brasil con la cuestion de la
extincion de la identidad personal y colectiva a partir de los autorretratos, las
producciones de Lenora de Barros ocupan un espacio singular. Partiendo de la
poesia visual (de fuerte tradicion en Sao Paulo desde los afios 1950-60), la
artista va desarrollando a lo largo de su carrera, iniciada al final de los afos
setenta, una serie de fotos-performance donde la disolucion del yo se trata en
términos tragicémicos, otorgandole al asunto una dimensién poco usual.

Este grupo de autorretratos, problematizados por las indagaciones de los
artistas sobre los nuevos codigos de la propia identidad, también adquirieron
otras posibilidades de reflexion en Brasil a partir de las producciones de Sandra
Cinto, Keila Alaver y Lia Chaia.

Otra obra significativa es el “autorretrato colectivo” propuesto por Michel
Groisman, Polp, producido y donado para el MAM el afio 2000. En esta especie
de performance en grupo, el artista propone un juego en el que el individuo va
poco a poco tomando conciencia del propio cuerpo. Conectado a las
propuestas de Lygia Clark, Polp, no obstante, introduce una ironia sobre sus
propias reglas, evidenciando que no siempre el contacto puramente fisico con
el propio cuerpo es la estrategia mas eficaz para la construcciéon de la
identidad, ya sea individual o colectiva.

Con todas las dificultades inherentes a una institucion museoldgica que actla
en un pais con los graves problemas socioeconémicos que tiene Brasil, el MAM
ha conseguido incluir en su coleccion obras consideradas fundamentales para
la compresion mas extensa del proceso artistico brasilefio en la actualidad,
menos asediadas por ciertos mitos que quieren restringir el arte brasilefio
contemporaneo a dos o tres artistas, 0 apenas a un movimiento artistico.



