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Resumen


Las constantes mudanzas de los distintos haceres artísticos son connaturales a su existencia moderna y contemporánea; ellas se perciben más fácilmente desde posiciones descentradas y particularmente interesadas por la diferencia, la diversidad y el pluralismo. En el actual contexto global, las megamuestras de arte emergen como una presencia destacada entre las actividades de circulación. Aquellas que contemplan una continuidad periódica son tributarias de un patrón que ha demostrado su eficacia por más de un siglo: la bienal.

Diseminadas por todo el mundo y lejos ya de sus modelos primeros, entre los giros que estas muestras han dado a su formato, uno que nos interesa particularmente es el que permite reconocerlas como un dispositivo de trabajo extenso donde la exhibición se ha vuelto el destello visible de una compleja red operativa. Allí, nuevos haceres cobran especial relevancia; tal es el caso de sus gestiones pedagógicas. 

En esta ocasión queremos abordar algunas instancias recientes de las bienales en América Latina; ellas permiten percibir la manera en que, proyectando y emprendiendo acciones educativas diversas, intentan enlazarse al potencial formativo del arte en una apuesta por incrementar las capacidades sensibles de sus comunidades. Más allá de los aspectos polémicos que necesariamente plantean los vínculos de estas instituciones con la economía de mercado y, por lo tanto, las hipótesis de un impulso interesado en ciertas líneas artísticas por sobre otras, es nuestra posición que la existencia de estos eventos significa para un gran número de sus receptores un acontecimiento que sostiene como posible y productivo su contacto con prácticas y producciones del arte actual.
*


Las constantes mudanzas de los diversos haceres artísticos son connaturales a su existencia moderna y contemporánea, ya hagamos foco en sus producciones, en las maneras en que son distribuidas o puestas a circular entre los miembros de una comunidad más o menos extensa, en las formas en que éstos se apropian de valores simbólicos puestos en juego o requieren la creación de otros nuevos, reactivando la institución arte. La percepción de estos cambios se realza si adoptamos posiciones descentradas particularmente interesadas por la diferencia, la diversidad y el pluralismo. Desde un lugar tal e indagando algunas maneras en que la Modernidad ha categorizado y dado nombre a sus objetos, lateralizamos nuestro interés por una de sus instituciones fundantes –los Salones Oficiales de la Academia Real de Pintura y Escultura del Ancien Régime- para revisar otra, menos transitada: la Exposición Pública de los Productos de la Industria Francesa
. Ella es uno entre varios antecedentes de carácter nacional que, tras su apogeo, dieron como fruto a la segunda mitad del siglo XIX un modelo de circulación de los bienes culturales con largas derivas: la Exposición Universal. En un articulación epocal sentida como veloz tránsito hacia el “cumplimiento del gran fin al que efectivamente toda historia apunta: la realización de la unidad de la humanidad”, se la imaginó capaz de “darnos una prueba verdadera y una imagen viviente [...] No [de] una unidad que rompe los límites y nivela las características peculiares de las diferentes naciones de la tierra, sino más bien una unidad resultado y producto de aquellas variedades muy nacionales y cualidades antagónicas”. Así presentaba el Príncipe Alberto su proyecto, cuando “las distancias que separaron las diferentes naciones y partes del globo se están desvaneciendo gradualmente ante los logros de la invención moderna...” 
, sean ellos científicos, industriales o artísticos.


Hacia final del siglo, la Adminsitración Comunal de Venecia se propone instituir por invitación una Exposición Bienal Artística Nacional para celebrar en 1894 las Bodas de Plata del Rey Umberto con Margarita de Saboya. En la senda de las premiaciones que alimentaron a sus antepasadas, la muestra se concretó un año después, transformada en la I Esposizione Internazionale d'Arte della Città di Venezia. La comisión organizadora contempló no sólo invitar a los más grandes artistas nacionales y extranjeros sino también destinar un espacio para la obra de pintores y escultores italianos no invitados. La Mostra prontamente ganó prestigio y fue circunscribiendo su objeto al configurarse como un conjunto de exhibiciones que, junto al “Arte”, contemplará otras prácticas: primero música, cine, teatro, pronto poesía, arquitectura, danza. Si fue posible cubrir los propósitos de la muestra con la construcción de un pabellón en los Jardines del Castillo –al que se planeó bautizar Pro Arte, finalmente nominado Italia-, en 1907 aparece el primero de una serie de pabellones que acentuarían el carácter internacional del evento: a la innovación introducida por Bélgica se sumarán Hungría, Alemania y Gran Bretaña en 1909, Francia en 1912 y Rusia en 1914. Luego, la primera guerra mundial la obligó al paréntesis. Si para entonces ya había sufrido los asaltos futuristas y dudado en presentar las “audacias” formales del cubismo, no obstante la bienal fue siempre lugar del arte de vanguardia. Tras la segunda guerra se posicionó como observatorio del arte contemporáneo
, propósito que transfirió a su primera descendencia: la Bienal de Sao Paulo. Desde 1951 ella inscribe la presencia de America Latina en la escena del arte internacional
.


No es difícil figurar estos emprendimientos como un engranaje más de la compleja maquinaria diplomática que ha sostenido el muchas veces inestable equilibrio entre las naciones modernas. Universales o internacionales antes, globales o regionales en la contemporaneidad, estas muestras continúan actuando como escenario posible de un diálogo por y para la paz fundado en la sensibilidad de aquello que, con más o menos generosa amplitud, reconocemos como prácticas artísticas. 


Tras casi medio siglo demostrando su eficacia como modalidad expositiva, las grandes muestras de arte han incrementado su número significativamente. Sean de larga data –como la paulista o la gallega- o de corto trayecto –como la recientemente nacida BienalFindelMundo-, locadas por todo el globo –de Ushuaia a Helsinki, de Cuenca a Auckland-, su existencia actual cubre modalidades diversas: ligadas generalmente a una ciudad, también las hay en sedes móviles; encontraremos en ellas repertorios internacionales o sólo regionales, dedicadas a un único tipo de arte o más allá de lo multimediático, con galardones y sin distinción alguna, por invitación o libremente abiertas.


En lo referente a su periodicidad, las hay quinquenales como las Universales o con una amplitud decenal, pero indudablemente el modelo veneciano bienal triunfa por amplia mayoría. Prueba de ello es la discusión acerca de la pertinencia de tal periodicidad, hoy un tópico común. Al inicio del nuevo milenio, el Instituto de Relaciones Culturales Foráneas de Stuttgart y el Museum Fridericianum de Kassel acordaron una conferencia sobre el tema de la que surgió una red de trabajo que entrama diversos eventos bienales; ella volvió a reunirse en Frankfurt dos años después y nuevamente en la I Bienal de Singapur, inaugurada el pasado agosto
. Por su parte, la Bienal de Sahrjah, en los Emiratos Árabes, convocó en 2005 un simposio titulado Biennalicity donde se abordó el asunto a partir de medios dispares como diálogos, paneles, intervenciones artísticas, proyecciones, talleres, etc. En el contexto del veloz desarrollo económico de la región y en la encrucijada que trama el encuentro de las tradiciones artísticas con estos eventos internacionales, la muestra convocó su séptima edición bajo el tema Belonging -“Perteneciendo”-, cuestionando sin ambajes desde una posición descentrada en relación a las “mecas del arte” ya largamente establecidas como tales, su adhesión a prácticas artísticas globalizadas
.


Inevitablemente diversas entre sí y cada una a su manera –en la elección de sus objetos de reflexión, sus estructuras compositivas, las problemáticas abordadas, sus motivaciones primeras y sus ulteriores objetivos-, las megamuestras artísticas han ido mutando respecto de sus patrones primeros para superar su existencia como mero espacio exhibitivo donde albergar aquellas producciones materiales que, con mayor o menor sorpresa o consenso, solemos circunscribir o asociar a la idea de “obra de arte”. Las bienales, ampliando sus horizontes más allá de la solidez de la materia, han ido expandiendo su tarea circulatoria sobre tiempos intermedios y espacios muchas veces insospechados. Entre los giros que su formato ha desenvuelto, uno que nos intersa particularmente es el que permite reconocerlas como un dispositivo de trabajo extenso donde la mostración de “obras de arte” cada dos años se ha vuelto tan sólo una inflexión rápida, el destello fácilmente perceptible de una compleja malla que comprende otras operaciones. Allí, nuevos haceres, cobran especial relevancia; uno de ellos es la gestión pedagógica. Nos interesa particularmente abordar en esta ocasión algunas instancias recientes de las bienales en América Latina; ella permiten percibir la manera en que, proyectando y emprendiendo acciones educativas diversas, intentan enlazarse al potencial formativo del arte, apostando a un incremento de las capacidades sensibles de sus comunidades. Más allá de los aspectos polémicos que necesariamente plantean los vínculos de estas instituciones con la economía de mercado y, por lo tanto, las hipótesis de un impulso interesado en ciertas líneas artísticas por sobre otras, es nuestra posición que la existencia de estos eventos significa para un gran número de sus receptores un acontecimiento que sostiene como posible y productivo su contacto con prácticas y producciones del arte actual.
*


Primera sucedánea de la Mostra italiana, gran parte de la amplia, rica y compleja trayectoria de la Bienal de San Pablo se resume en el trabajo de Leonor Amarante As Bienais de São Paulo/1951 a 1987
. Nos ocuparemos aquí de traer a superficie algunos momentos destacados del desempeño que ha tenido este importante evento en las subsiguientes dos décadas.


Como decíamos antes, la desmaterialización de la obra de arte en el fin del milenio es uno de los innegables ingredientes de la transformación de las bienales; convertida en tema de la 23ª Bienal de San Pablo pergreñada por Nelson Aguilar, asumió también la reflexión –con la muestra Universalis 96- acerca de lo universal frente a lo particular. Una etapa iniciada en 1851 parece concluir para dar paso a otra nueva; algunos ven nacer ya aquí el peso autoral de la figura curatorial
.


Es así que en la memoria común se sostiene viva la relevancia de la 24ª edición, acontecida en 1998 bajo dirección de Paulo Herkenhoff que, como un “ensayo de diálogo”
 convocaba la muestra a partir de un tema singularmente significativo para la cultura latinoamericana: Antropofagia. En vínculo con Historias de Canibalismos perfiló el eje del núcleo histórico, en tanto Roteiros, enunciado siete veces, como en el Manifiesto Antropófago de Oswald de Andrade, reunía las partes del mundo entendidas de manera diversa como continentes, bloques económicos o regiones culturales. Por su lado, las consabidas representaciones nacionales, el arte brasilero contemporáneo y el web arte se desgajaban como muestras independientes. Junto a todas estas secciones, bajo la coordinación general de Ana Helena Curti, un Núcleo Educación con espesor propio procuraba crear las condiciones necesarias para la formación de una conciencia transcultural, crítica y poética para el arte. A partir del concepto de densidad seleccionado por el curador como paradigma de la muestra promovió los encuentros con el arte buscando instaurar una profundización significativa que enriquciese el flujo de la experiencia; asumiendo la propuesta original de Paulo Freire de un aprendizaje existencial fundado en el diálogo, adoptó la necesidad de “saberse aprendiz” de su tarea educativa, para potenciar una enseñanza significativa y adecuada a las referencias existenciales y a las necesidades socioculturales contemporáneas. En ese sentido, ya entonces Adriano Pedrosa, en su rol de curador adjunto, proponía debatir desde el concepto de glocalización los riesgos de la desaparición de manifestaciones regionales valiosas para recordar, percibir, discutir y tener conciencia de nuestra cultura plural, sincrética, no exenta de conflictos y definida en la interacción de manifestaciones originadas en culturas diversas. El Núcleo Educación albergó instancias múltiples del diseño de la muestra: el Proyecto Monitorias, el Proyecto La Educación Pública y la XXIV Bienal de San Pablo, el Proyecto Bienal on-line, y la elaboración de los materiales de apoyo
.

El legendario núcleo histórico de la bienal paulista dió a Latinoamérica la oportunidad ver Guernica tan tempranamente como en su segunda emisión. Recordemos también que entre 1996 y 1998 brindó muestras especiales de artistas como Francisco de Goya y Lucientes, Vincent van Gogh, Edvard Munch, Paul Klee, René Magritte, Alberto Giacometti, Andy Warhol, Arnulf Rainer, Anish Kapoor, Louise Bourgeois, Jean-Michel Basquiat, Francis Bacon, Eva Hesse, Bruce Nauman o Robert Smithson, por nombrar tan sólo los de acceso menos probable para el Cono Sur. No es extraño entonces que la gestión curatorial de Alfons Hug quede ligada a la dura decisión de suprimir el núcelo histórico atento al perfil estrictamente contemporáneo que, a su criterio, una bienal de arte debería revestir. No obstante, Iconografías Metropolitanas en 2002 y Territorio Libre en 2004 sostuvieron en alto la vigencia del nombre paulista en la cada vez más extensa nómina de bienales dispersas por el mundo.

Para 2006, el directorio de la Fundación Bienal de San Pablo invitó a cuatro candidatos a concursar el cargo de curador general con la presentación de proyectos. Lisette Lagnado, la vencedora, suprimió por primera vez las habituales representaciones nacionales por invitación cursada desde el Itamaraty; retomaba así un primer antecedente, cuando en 1977, siendo curador general de la 14ª Bienal el Consejo de Arte y Cultura y Alberto Beuttenmüller
 su curador ejecutivo, se realizó un montaje más allá de las tradicionales divisiones que respondían al catálogo
. 


El preproyecto presentado a concurso por Lagnado llevaba por título Bloco sem Fronteiras. Finalmente nominada por su retoma de la pregunta barthesiana -¿cómo vivir juntos?-, es de destacar que la edición elaboró un Proyecto Educativo precisamente tendiente a disolver las fronteras materiales del pabellón y la muestra tradicional
. El Programa Centro-Periferia, cinco núcleos de discusión artística en puntos estratégicos del conurbano paulista tuvo como expectativa ampliar la composición del público a partir del intercambio entre el evento y aquellas organizaciones sociales que actúan junto a esas comunidades; así, la muestra contó con trabajos artísticos realizados por el Jardim Mirian Arte Clube (JAMAC), barrio que también ofició como sede de eventos de la bienal acontecidos más allá de los límites del Parque Ibirapuera. 


Por su parte, el Programa Bienal-Escola se implementó por cuarta vez para brindar capacitación a casi un millar de docentes de redes educativas públicas y privadas, en tanto el Programa Residencias cursó a diez artistas de diversas partes del mundo una invitación a concretar trabajos específicos con comunidades locales de San Pablo, Recife y Rio Branco, convivir con ellas e intercambiar experiencias a partir de talleres o seminarios
; finalmente, el Programa Palestras, transmitido por la red en tiempo real
, desplegó durante el año previo a la muestra seis seminarios donde treinta y seis disertantes discutieron temas como el conflicto Brasil/Bolivia por la región de Acre
, el actual israelí-palestino, la creatividad colectiva, las comunidades operacionales, las deslocalizaciones y rotaciones poblacionales, la gentileza como estado de espíritu, los intercambios posibles...
*


Entre los eventos que enorgullecen a Latinoamérica, en el campo artístico es insoslayable apuntar la Bienal de La Habana
, hija del Centro de Arte Contemporáneo Wifredo Lam
 dependiente del Consejo Nacional de las Artes Plásticas
. Ella enfrenta actualmente el proyecto para su décima edición en 2009 –que confronta los procesos de Integración y Resistencia en la Era Global-; su concreción coincidirá con los veinticinco años de actuación ininterrumpida
. Inspirada por un deseo de unir las voces de los diversos sures, ella lanzó su llamamiento primero a América Latina, el Caribe, Asia, África y el Medio Oriente
. Desde 1984 ha discurrido por preocupaciones y conflictos comunes a estas regiones como las tensiones existentes entre tradición y contemporaneidad, el desafío a los procesos históricos de colonización, las relaciones entre arte y sociedad, el individuo y su memoria, la comunicación humana ante el desarrollo tecnológico y las dinámicas de la cultura urbana, abrazando la pluralidad de manifestaciones de la visualidad que operan en la cultura como sistema. 


Hoy, de cara a una reconfiguración geopolítica de aquel Tercer Mundo que ha incrementado el número de países que conforman los sures, es innegable que sus artistas han transformado con su hacer las prácticas artísticas de otras regiones del planeta. La actual convivencia de producciones simbólicas provenientes de culturas originarias en estado prístino de conservación y sofisticadas tecnologías de alta complejidad pone en evidencia la falacia del discurso homogeneizador de la globalización. Atenta a esto, la Bienal de La Habana se alinea una vez más en el conjunto que aúna fuerzas para “privilegiar aquellos matices diferenciadores y particularidades contextuales que se derivan de los procesos de inserción y resistencia a la mundialización”, cuando múltiples tensiones reformulan la problemática de lo identitario, su carácter procesual y el respeto por lo diverso, resistiendo a procesos que intentan diluir lo singular en la intergación de una farsa homogeinizadora de orden global. Una vez más, la Bienal reforzará el concepto de laboratorio que la ha singularizado al dar confluencia a propuestas transdisciplinarias, procesuales y de experimentación.


La amplia respuesta que la bienal obtuvo desde sus comienzos configuró un panorama diverso, complejo y numeroso que la llevó a anular a partir de su tercer emisión (1989) su carácter de certamen; inversamente, fortaleció el Coloquio Internacional con el que convocaba al análisis y la discusión teórica de acuerdo con las peculiaridades curatoriales de cada vez. El milenio vio nacer en la VII muestra el Primer Encuentro Internacional de Estudiantes de Arte y Arquitectura en la sede del Instituto Superior de Arte de La Habana; también acontecieron entonces el Primer Encuentro Internacional de Arquitectura y Urbanismo y el Encuentro de Teoría y Crítica, atractor de la atención de casi 40 expertos de todo el mundo, reunidos durante cinco días a discutir –también aquí- el papel de las Bienales en el mundo contemporáneo; a ello contribuyó de igual forma una Mesa Redonda donde tomaron parte algunos de los curadores de las muestras más destacadas; la bienal también creció con la organización de la Primera Muestra Internacional de Expresiones Audiovisuales y Multimedia, la realización de un Taller de Cerámica, otro de Máscaras y un tercero de Ideas, más la adhesión de unos sesenta espacios dedicados a difundir el arte cubano contemporáneo por toda la ciudad.

*


Habiendo hecho foco oportunamente sobre la unidad regional, es momento ahora de mencionar la Bienal de Artes Visuales del Mercosur. En un encuentro dedicado a las políticas culturales de integración regional ya abordamos los orígenes de este evento ligado nominalmente a una unidad concertada por un número de países latinoamericanos firmantes de un acuerdo con objetivos mercantiles
. Favorecida por la efervescencia de una nueva orientación en la dirección política gaúcha, la bienal nació como proyecto N° 001 aprobado bajo la nueva ley del Sistema Estadual de Financiamiento e Incentivo que hizo posible derivar sobre emprendiemientos culturales hasta el 75% de las cargas impositivas. 


En esa primera aparición, la bienal hizo perceptible la distancia que separaba una unidad arbitrariamente concebida por un pacto de colaboración comercial y aquella naturalmente sentida desde lejos: América Latina. Su curador general, el crítico de arte Frederico Morais, pensó la ocasión como una oportunidad para reescribir la historia del arte latinoamericano
. De esta manera, desde sus inicios, el evento se ha posicionado como cabeza visible de un conjunto de prácticas culturales orientadas a una integración regional que quiere asimilar el MerCoSur con América Latina
. Basada en el modelo tradicional de las representaciones nacionales, la Bienal convidó en cada una de sus cinco primeras emisiones a un país latinoamericano a sumarse al conjunto mercosuriano
 con un envío oficial: Venezuela en 1997
, Colombia en 1999
, Perú en 2001
 y México en 2003 y 2005
.


Aquella primera propuesta curatorial se asentó sobre importantes representaciones nacionales que hicieron posible percibir la hipótesis de una existencia de tres grandes vertientes: cartográfica una, constructiva otra, política la última
. Asimismo, se potenció con los aportes provenientes de la producción del último lustro y un número de otras muestras –de diseño, de colecciones nacionales, de intervenciones urbanas, de obras en el espacio público, de imaginario ciudadano y la de homenaje a Xul Solar- que dieron al público la posibilidad de acceder a unas 900 producciones de casi 300 artistas. Entramando problemáticas diversas, cada bienio planteó nuevas temáticas a partir de complejizar sus proyectos sumando nuevos espacios expositivos; algunos se incorporaron de manera transitoria; otros, surgidos del deseo de revelar la ciudad a sus habitantes y visitantes, recuperaron para el patrimonio local lugares inseparables de su historia, como los Almacenes del Puerto Fluvial del Guaíba. 


Sea bajo la figura de núcleos históricos, muestras icónicas u homenajes monográficos, interiores a las representaciones nacionales o complemento de ellas, una importante fracción de las bienales portoalegrenses permitio confrontar el decurso de lo contemporáneo a algunas de sus más importantes filiaciones modernas; igualmente enriquecedoras fueron aquellas concebidas al calor de un algún eje temático. Queremos recordar aquí particularmente algunas cuya calidad dió al público la oportunidad de aproximarse a producciones de singular importancia a la hora de asentar los fundamentos conceptuales de la muestra y su posicionamiento en el campo artístico contemporáneo. La IV edición (2003), convocada bajo el lema el arte no responde, pregunta, y reuniendo un número de propuestas a partir del tema Arqueologías Contemporáneas, se vió fuertemente respaldada en sus formulaciones por dos muestras. Una, Arqueología de las Tierras Altas y Bajas, fue la muestra histórica a cargo de Eduardo Neves
; reformulando cartográficamente la manera de pensar nuestras culturas originarias -a partir del corte y no de la planta-, presentó de forma nueva y original parte de la riquísima colección de cerámicas, tejidos y metales perteneciente al acervo del Museo de Antropología y Etnografía la Universidad de San Pablo. La otra, denominada El Delirio del Chimborazo, fue una muestra transversal curada por Alfons Hug entre las Bienal de San Pablo que estuvieron a su cuidado; entendiendo la Bienal del Mercosur como párrafo crucial de una nueva Carta de Jamaica que arengue a la unión de los pueblos latinoamericanos, reunió un conjunto de obras de todo el mundo ligadas de alguna manera a aquella ensoñación febril que encontró al Libertador Simón Bolívar “sobre los hombros gigantescos de los Andes”.

Tras una década de labor sostenida por quienes sucedieron a Morais, su quinta emisión (2005) intentó desobeceder las fronteras politicas y geográficas al rechazar la segmentación nacional. “Dada la inscripción de las sociedades en el mundo moderno, las cuestiones locales están casi siempre mediadas por cuestiones comunes a una epoca, hoy llamadas globales”, sostenía su responsable, Paulo Sergio Duarte. A partir de su percepción de la bienal como un evento “internacional con perfil latinoamericano”, estimó la posibilidad de construir una exposición “coherente” al separarse de la unidad nación. Duarte declaró que no deseaba “promover una tan mentada identidad entre estos países, muchas veces falseada por el artificialismo de una supuesta latinoamericanidad”. Su montaje apostó a la capacidad del espectador de entablar un diálogo con las producciones presentadas, vislumbrar diferencias y cruces, establecer finalmente un juicio propio a partir del encuentro. Así, se configuró una estructura de cuatro vectores circunscriptos a partir de diversos “lenguajes de expresión artística”, cada uno de ellos segmentado en núcleos históricos y contemporáneos. No obstante, la formalidad de las prácticas requirió, a pocos días de la inauguración, que los nombres de los artistas junto a las obras se acompañasen por su insignia patria
.


En una similar orientación, la presente emisión de la Bienal del Mercosur ha declarado su empeño de intensificar el proceso de internacionalización de la muestra. Para encarnar un antagonismo entre regionalismo cerrado y globalización sin diferencias en el que cree que nuestra región se debate, su coordinador general, el español Gabriel Pérez Barreiro, ha recurrido a una imagen de João Guimarães Rosa –la Tercera Margen del Río- que metaforiza una geografía regional, definida por fronteras pluviales. El lema del evento se propone indicar la posibilidad de que la cultura cree un tercer espacio donde antes parecía haber dos, un lugar independiente, una perspectiva nueva a partir de la cuall el sujeto puede romper binomios limitadores de su realidad. Uno de los principios metodológicos de esta bienal es la creencia en que el diálogo entre dos sujetos con vivencias diferentes genera una realidad tercera. Desde alli sería factible articular la visión del Mercosul hacia el mundo y viceversa; por ello, en el camino de la valoración de una geografia cultural creada a partir de la voz del artista, el curador sostiene que extrapolar los limites de las fronteras geopoliticas se mostró un paso necesario cuando la mayoria de los países miembros del Mercosur transitan en cuestiones políticas algun tipo de experiencia de “tercera vía” entre el socialismo y la economía de mercado. 

Sea bajo un fuerte acento latinoamericano o junto a posiciones que se quieren más matizadas, la continua relevancia de la Bienal de Porto Alegre –tal su apelación más cotidiana- no se asienta únicamente en la actividad expositiva. Ya en origen no se limitó a exhibir únicamente “obras de arte”: desde dos seminarios respectivamente denominados Utopías Latinoamericanas y América Latina vista desde Europa y los EE.UU, expuso también un conjunto de reflexiones a partir de la participación de treinta y seis disertantes internacionales. Por ellas fue posible poner en diálogo perspectivas actuales acerca de asuntos tales como el arte latinoamericano en el contexto de la globalización, mitos y realidades de los americanismos, los regionalismos en la teoría y la práctica, la ausencia de América Latina en la Historia del Arte o posibles vertientes del nuestro arte y su relación con conceptos como comunidad, solidaridad y memoria, ausencia, permanencia y transición, escenario y periferia, identidad y fragmentación
.


Fábio Magalhães y Leonor Amarante –dúo responsable en 1999 y 2001 de las dos emisiones subsecuentes- potenciaron esta sección de la muestra incrementando el número de seminarios y de invitados
. Sobre estos cimientos, el evento fue configurando paulatinamente el que sería, desde 2003, su Proyecto de Acción Educativa, entonces a cargo de un equipo con numerosos integrantes bajo la supervisión general de Mirian Celeste Martins y Gisa Picosque. Fundamentado en la necesidad de dinamizar la formación cultural como bien simbólico intergrado a la vida no sólo de los niños sino también de adolescentes y adultos, su propósito primero fue aproximar el arte y el público por una relación dialógica lo más inmediata posible. Fiel a su mayor compromiso –accionar procesos de conocimiento y de pensamiento en artes visuales- lo puso en práctica a través de acciones educativas que, preocupadas por la calidad de la información ofrecida, se anclan en una reformualción del concepto de mediación. Se propuso entonces crear contextos y establecer vínculos que alimentaran y ampliaran la percepción de públicos diversos. La programación de visitas escolares multitudinarias provenientes de todo el país asistidas por monitores especialmente entrenados no para dar información sino para actuar como mediadores
, se construyó sobre la idea de mutar la ya desgastada excursión como evasión del ámbito escolar en una expedición que estimulase miradas investigativas capaces de develar y construir sentidos sobre el arte contemporáneo y lanzar preguntas nuevas. El Proyecto de Acción Educativa fomentó su asociación con los equipos docentes para hacer extensiva a posteriori en el aula una capacidad de instigar a los niños que, a su vez, se prolongase en el ámbito familiar; para ello, entre otras acciones, puso a disposición de los establecimientos educativos una amplia agenda de visitas monitoreadas que abarcaba cada extensa jornada de la muestra, seis recorridos diversos con recortes amplios y generales o específicos y puntuales de la exposición, catálogos interactivos como memoria de la visita con actividades prolongables en el ámbito escolar y/o del hogar, salas virtuales para los docentes-investigadores y encuentros de formación previos por los cuales orientarlos hacia una sensibilización del grupo que agudizase su espíritu de aventura y le permitiese acceder a la muestra según sus propias potencialidades, y el denominado Espacio Arte-Educación-Cultura, planeado como lugar de encuentro, de intercambio de información, de estudio e investigación, equipado con su biblioteca y su videoteca específicas, acceso a internet y asesorías para el desarrollo de los trabajos pre y post-visita según programaciones específicas
. En el curso de una década de trabajo, se estima que los visitantes a los espacios en que se los ha podido contabilizar supera los tres millones de personas, de las cuales unos 650.000 han sido estudiantes. A ello deberían sumarse como medios de acceso al emprendimiento otras producciones vinculantes, como la publicación de una revista mensual de la Bienal, su asociación con eventos como el Festival de Artes de Porto Alegre, el Simposio de Artes Plásticas o la Feria del Libro y otras actividades de difusión, entre las que la más destacada es la itinerancia de al menos una porción de la muestra; la IV edición visitó a cariocas y los paulistas; la V giró por Belo Horizonte, Curitiba y San Pablo una vez más.

En este panorama, no es de extrañar que la bienal en curso se haya propuesto el objetivo de dar prioridad al proyecto educativo poniendo en práctica un programa pedagógico a lo largo de toda la realización. Así emerge una figura novedosa, primera en ser convocada para conformar su equipo: el curador pedagógico, rol confiado a Luis Camnitzer. Para potenciar una transformación del visitante de mero receptor de información a ser creativo, el artista uruguayo ha reconfigurado las metas y las metodologías de la acción educativa, incitando la creatividad del público por medio de instrumentos interpretativos e interactivos, así como incrementando las actividades escolares disparadoras de la imaginación. Ello hizo que la fecha de la muestra se adelantase, para que coincida con el semestre escolar sin superponerse a mesas examinadoras y fechas vacacionales, estrategia que aumentará casi un 50% el tiempo disponible para el intercambio Bienal-Escuela. Entre las actividades de la Bienal, en el mes de abril se desarrolló el simposio Tercer Margen: Educación para el Arte/Arte para la Educación, donde artistas y educadores brasileros discutieron proyectos y acciones tendientes a fisurar paradigmas en la renegociación de las fronteras entre el arte y la educación, abordando iniciativas comunales o privadas de artistas compromtidos en cuestiones educativas y de educadores involucrados en prácticas artísticas que reflexionan de manera novedosa en el tema convocado. Participaron gratuitamente casi un millar y medio de personas. En ese contexto, Camnitzer desplegó su creencia en el arte como actitud, como forma de expandir el conocimiento, de formalizar nuestras experiencias de lo desconocido, de revelar cosas, denunciando una estructura diseñada para enseñar arte sobre la presución de que la creación artística no es enseñable. Frente a un modelo pedagógico a la manera de un “collar de perlas” –en el que cada disciplina es una más en una larga fila acumulativa potencialmente infinita donde se tocan pero no interactúan-, recuerda su propuesta de otro a la manera del Aleph borgiano: sobre la creencia de que un fragmento de la realidad puede contener toda la realidad y sirvir de metáfora para entenderla, un proyecto pedagógico no debería contar con cursos específicos sino embarcarse en proyectos comunes-comunales, donde los estudiantes lentamente se concentrasen, de acuerdo a sus intereses y capacidades, en los aspectos sociológicos, económicos, legales, arquitectónicos, etc., sin perder de vista el conjunto de la empresa, y donde la carrera, sin un plazo fijo predeterminado, concluyese efectivamente al alcanzar la meta, v.g., construir una escuela en un pueblo vecino. Así, la educación acentúa su carácter de investigación hecha en común, donde la autoridad pedagógica es compartida y asumida predominantemente por aquel que en el equipo puede contribuir con mayor eficacia. Para la visión horizontal de Camnitzer, no hay enseñanza: hay aprendizaje; no debería haber un "plan de estudios" sino más bien una “actitud pedagógica”, una plan de acción estratégico –indudablemente ideológico- que guíe un enfoque de la realidad circundante y provea un dispositivo que permita aportes a la cultura en la que se interactúa, “acción paralela y compenetrada con la creación individual de una obra de arte” que funde hacer arte y enseñar. Con el propósito de “trabajar en una tarea cultural”, el curador pedagógico propone “crear una pedagogía viva que permita que una generación engrane en la siguiente sin quiebres”, que conecte “la producción de pequeñas obras que mueren sobre una pared”, con una identidad colectiva, que permita priorizar primero el individuo como miembro de una comunidad, como su origen y producto, segundo el arte y por último, en un final muy distante, la técnica específica con la que que se trabaja.

*


Nuestro país cuenta en su haber con una Bienal Americana de Arte; su sede fue la ciudad de Córdoba y se la recuerda con el nombre de quienes la patrocinaron, las Industrias Kaiser Argentina (IKA). Sotenida por “el propóstio de revitalizar la cultura americana y mostrar no sólo las manifestaciones de arte académico, sino también las del ‘arte popular’ tales como cerámica, tejidos y otras muestras de tipo similar”, pudo cumplir con tres emisiones entre 1962 y 1966
.


Hoy nuestra flamante Bienal Fin del Mundo reemprende la tarea de ponernos en diálogo con el mundo. Surgida de acuerdos con instituciones destacadas por su apoyo al arte contemporáneo en América Latina, cristalizó por primera vez como muestra en la ciudad de Ushuaia durante el curso de abril de 2007
. Imaginada por la Fundación Patagonia Arte y Desafío
, su concreción fue posible con el apoyo de la Fundación Memorial de America Latina del Gobierno del Estado de San Pablo
 y del ya mencionado Centro de Arte Contemporáneo Wifredo Lam, responsable de la Bienal de La Habana, quienes brindaron su amplia experiencia a través de la labor respectivamente de Leonor Amarante
 e Ibis Hernández Abascal
, curadoras general y adjunta de la muestra, con quienes colaboraron, como responsables por las presentaciones especiales y nacionales, Corinne Sacca Abadi y Florencia Battiti. El acuerdo establecido con aquellas instituciones consolidó el trabajo conjunto con un equipo brasilero de amplia trayectoria en este tipo de eventos; liderado por Ana Helena Curti -aquí como coordinadora de la producción ejecutiva- su participación resultó clave para vehiculizar la Bienal. 

El evento, declarado de interés cultural por la Secretaría de Cultura de la Nación, se alineaba entonces en la fructífera senda marcada por sus congéneres latinoamericanas, lo que quedó acentuado por su elaboración de un extenso y complejo Proyecto Pedagógico. Coordinado por la Lic. Karina Maddoni
, podría pensarse como un dispositivo al interior de otro mayor, la bienal misma. Describir su compleja constitución excedería la extensión de este trabajo: estando ella expresa en la red
, sólo apuntaremos aquí que, a través de sus nodos internos –La Experiencia de lo Colectivo, Intercambios y Cruces, mismo diversas instancias de capacitación-, el Proyecto Pedagógico realizó trabajos con la comunidad local y regional más allá del vínculo específico con instituciones del ámbito educativo. Recostado en su interés por brindar un aporte a la constitución sensible e identitaria de nuestro país y transformarse indudablemente en el hilo conductor de las energias del evento en su trabajo continuo entre muestras, su relevancia le ganó un espacio propio en el proyecto arquitectónico y museográfico implementado por los arquitectos Pedro Mendes de Rocha y Vasco Caldeira, miembros del equipo paulista.


De tal forma, asentado en la Casa de la Cultura Enriqueta Gastelumendi
, desplegó allí sus múltiples instancias. En principio, fue lugar de encuentro y reunión del equipo de asistentes que acompañó a los visitantes y a la muestra toda
. También hizo perceptibles los resultados de algunas de las gestiones que convocó durante el previo bienio; así, fue posible ver Desde Ushuaia, un video con imágenes de lo cotidiano creadas por adolescentes locales guiados por Carlos Trilnick; aparecían documentados los alcances de Aves Migratorias, trabajo en progreso en defensa del playero rojizo protagonizado por escolares de la provincia con la dirección del Grupo Calidris
; finalmente, el proyecto Prácticas de lo Sensible trajo imágebes y palabras de artistas de Patagonia en video y web obtenidas por convocatoria del grupo de igual nombre coordinado por nosotros. 


El proyecto pedagógico continuó el ciclo de conferencias iniciado en Buenos Aires antes de la muestra, permitiendo conocer emprendimientos que estimó relevantes en relación a las prácticas artísticas contemporáneas: así, abrieron el ciclo el Dr. Mariano Memolli, responsable de la Dirección Nacional del Antártico, quien disertó sobre el proyecto cultural para el territorio antártico en el Año Polar Internacional; Alfons Hug, refiriendo una futura muestra itinerante de arte contemporáneo y producciones arqueológicas de los trópicos; Rodolfo Agüero, decano del Departamento de Artes Visuales del Instituto Universitario Nacional del Arte, destacó la Especialización en Lenguajes Artísticos Combinados que ofrece la institución en uno de los pocos posgrados artisticos del mundo; la artista y gestora galleguense Norma Segovia reflexiónó sobre la actuación de redes de artistas santacruceños. El espacio también cobijó las diversas tareas que efectivizó en el curso de su residencia en nuestro país el diseñador Jorge Orta: caminatas, encuentros de la indumentaria con el deporte y, quizá la más significativa, Luz de Fuego, realización y aporte de antochas con que la comunidad local inició la tradicional vigilia de espera del 2 de abril, esta vez en el 25º aniversario de la gesta de Malvinas.


Finalmente, el emprendimiento pedagógico programó acciones y proyecciones en vinculación con instituciones educativas públicas y privadas y fue sede de una Escuela Itinerante de Arte y Comunicación que trajo a Ushuaia un importante número de docentes de todo el país para una Jornadas Nacionales de Capacitación en Disciplinas Artísticas múltiples. Otra instancia capacitadora fue el seminario intensivo ofrecido de manera gratuita a todo aspirante a asistente de la muestra; de él surgió el equipo-guía arriba mencionado; recogiendo sus propias percepciones de la muestra en vínculo con su conocimiento de la ciudad, el grupo fue pensado como mediador entre el público y la mirada de los artistas sobre sus trabajos
.
*


En otra presentación nos referimos a la imposibilidad casi intrínseca de efectivizar una perspectiva global
. Quizá por ello, si bien son parcialmente fruto del desarrollo de una cultura mundializada en el marco de la globalización, muchas bienales de arte contemporáneas se orientan de manera denunciada a un horizonte de preocupaciones ligado a sus realidades regionales y locales y las problemáticas que ellas entrañan. 


En 2006, la última emisión de una de las más antiguas bienales que se quiso regional antes que internacional –la de Pontevedra- orientó su mirada Fora –“fuera”-, reparando en los movimientos imaginarios entre Galicia y el Cono Sur
. Entre otras, tomó la voz de Arjun Appadurai para expresar su deseo de ver el mundo en los términos regionales de quienes habitan los lugares sociales y culturales que configuramos desde nuestra propia localidad para, recién a partir de allí, hacer posible un diálogo fructífero. 


En un momento en que los vínculos horizontales emergen como alternativa a configuraciones donde los juegos de fuerzas que establece el poder se desequilibran nuevamente a destajo, las prácticas artísticas afrontan hoy su tarea propia de manera cada vez más horizontal. Realizaciones y gestiones de tipo colectivo, comunitario, participativo están a la orden del día, y sus actores son cada vez más una presencia protagónica allí donde haya un conflicto social que resolver. Ya no es una creencia sino una certidumbre el aporte que brinda el carácter sensible de su comprensión de la realidad. Único capaz de imaginar un mundo mejor allí donde nada más parece posible, de levantar murallas contra las violencias reales de todo tipo que hoy más que otras veces nos afectan, brindan cada vez un acto reparador que hace posible conocer, memorizar, olvidar, recordar.


El intercambio que supone la acción educativa emerge como un espacio apropiado donde albergar algunas de estas nuevas modalidades de trabajo creativo. Nuestras bienales parecen haberlo percibido y comprendido tempranamente, complejizando la riqueza de su trabajo al respecto en cada nueva emisión. Ya Marta Traba quiso, “decirle al público: estas imágenes son suyas, poséalas. Lo representan: cúbrase con ellas como los brujos con sus mantos. Lo explican por encima de las apariencias: tenga fe en esta explicación simbólica”. Por nuestra parte, hemos querido potenciar, al darles presencia conjunta, aquellas acciones grandes o pequeñas que, desde la singularidad de nuestras bienales, suponemos un aporte invaluable al resguardo de la sensibilidad regional.
� Esta ponencia fue presentada en el área temática: “Arte y Sociedad” en las V Jornadas de Investigación en Arte y Arquitectura en Argentina, organizadas por el Instituto de Historia del Arte Argentino y Americano de la Facultad de Bellas Artes de la Universidad Nacional de La Plata. Facultad de Bellas Artes; ellas acontecieron entre el 6 y el 8 de septiembre del 2007.


� Licenciada en Historia de las Artes por la Facultad de Filosofía y Letras de la Universidad de Buenos Aires. Docente-Investigador Categoría I evaluada por la Comisión Regional Metropolitana del Ministerio de Educación, Ciencia y Tecnología. En 2005 se hizo acreedora del Premio Héctor J. Cartier a la Trayectoria Docente otorgado por la Aosiciación Argentina de Críticos de Arte dependiente de la Asociación Internacional de Críticos de Arte. Doctoranda en Semiótica en la Facultad de Filosofía y Humanidades de la Universidad Nacional de Córdoba. Maestranda en Análisis del Discurso de la Facultad de Filosofía y Letras de la Unversidad de Buenos Aires. Es Profesora de la Maestría en Teoría de las Artes y Estética de la Facultad de Bellas Artes de la Universidad de La Plata, del Postgrado Formación e Incorporación de Docentes a la Investigación de la Facultad de Arquitectura, Diseño y Urbanismo de la Universidad de Buenos Aires, y de Teoría e Historia del Arte Específicas del Postgrado en Medios y Tecnologías para la Producción Pictórica del Departamento de Artes Visuales Prilidiano Pueyredón del Instituto Universitario Nacional del Arte. Es Profesora Titulalr regular de la asignatura Teoría e Historia de las Artes del Fuego I-II del Departamento de Artes Visuales Prilidiano Pueyrredón del Instituto Universitario Nacional del Artes. Es Profesora Asociada regular de la asignatura Historia de las Artes Plásticas V del Departamento de Artes de la Facultad de Filosofía y Letras de la Universidad de Buenos Aires. Es Profesora Titular de la asignatura Arte Contemporáneo I-II en las orientaciones Artes Visuales y Artes del Fuego del Seminario de Equivalencia Universitaria de Departamento de Artes Visuales del Insituto Universitario Nacional del Arte. Ha sido Profesora Adjunta regular del Equipo del Profesor Abraham Haber en la Universidad Nacional de La Plata. Es directora fundadora de Artífice. Centro de Centro Interdisciplinario en Artes dependiente del Instituto de Investigaciones en Artes Visuales del Departamento de Artes Visuales Prilidiano Pueyrredón del Instituto Universitario Nacional del Arte. Es directora y co-directora de proyectos científicos aprobados por el Consejo Interuniversitario Nacional (UBACyT, IUNA y CyT-UNLP). Actualmente dirige el Proyecto UBACyT F003 de la Programación Científica 2004-2007 denominado De Artes, Percepciones y Pasiones. Significación en Prácticas Artísticas y Estéticas de Argentina y para el Instituto de Investigaciones en Artes Visuales del Departamento de Artes Visuales del Instituto Universitario Nacional del Arte dirige los proyectos Artes Comunitarias, Colectivas y Participativas: Prácticas Artísticas de la Sensibilidad Social Contemporánea en Argentina y Las Artes del Fuego en la Perspectiva de las Artes Comunitarias, Colectivas y Participativas. Fundamentos para la Creación de un Área de Investigación, Producción y Gestión en Artes del Fuego, ambos pertenecientes al Programa de Incentivos a Docentes-Investigadores del Ministerio de Educación, Ciencia y Tecnología. Es directora de proyectos artísticos acreditados por el Fondo Nacional de las Artes. Participa en trabajos de gestión en artes y diseño. Se desempeña como realizadora audiovisual y como curadora y crítica independiente.


� Licenciado en Artes por la Facultad de Filosofía y Letras de la Universidad de Buenos Aires. Docente-Investigador Categoría II evaluado por la Comisión Regional Metropolitana del Ministerio de Educación, Ciencia y Tecnología. Doctorando en Semiótica en la Facultad de Filosofía y Humanidades de la Universidad Nacional de Córdoba. Maestrando en Análisis del Discurso de la Facultad de Filosofía y Letras de la Unversidad de Buenos Aires. Es Profesor de la Maestría en Teoría de las Artes y Estética de la Facultad de Bellas Artes de la Universidad de La Plata y de Teoría e Historia del Arte Específicas del Postgrado en Medios y Tecnologías para la Producción Pictórica del Departamento de Artes Visuales Prilidiano Pueyredón del Instituto Universitario Nacional del Arte. Es Profesor Adjunto regular de la asignatura Teoría e Historia de las Artes del Fuego I-II del Departamento de Artes Visuales Prilidiano Pueyrredón del Instituto Universitario Nacional del Artes. Es Profesor Adjunto interino de la asignatura Arte Contemporáneo I-II en las orientaciones Artes Visuales y Artes del Fuego del Seminario de Equivalencia Universitaria de Departamento de Artes Visuales del Insituto Universitario Nacional del Arte. Es Jefe de Trabajos Prácticos interino de las asignaturas Historia de las Artes Plásticas V e Introducción al Lenguaje de las Artes Plásticas del Departamento de Artes de la Facultad de Filosofía y Letras de la Universidad de Buenos Aires. Es co-director de Artífice. Centro de Centro Interdisciplinario en Artes dependiente del Instituto de Investigaciones en Artes Visuales del Departamento de Artes Visuales Prilidiano Pueyrredón del Instituto Universitario Nacional del Arte. Es co-director de proyectos científicos aprobados por el Consejo Interuniversitario Nacional. Actualmente codirige el Proyecto UBACyT F003 de la Programación Científica 2004-2007 denominado De Artes, Percepciones y Pasiones. Significación en Prácticas Artísticas y Estéticas de Argentina y para el Instituto de Investigaciones en Artes Visuales del Departamento de Artes Visuales del Instituto Universitario Nacional del Arte codirige los proyectos Artes Comunitarias, Colectivas y Participativas: Prácticas Artísticas de la Sensibilidad Social Contemporánea en Argentina y Las Artes del Fuego en la Perspectiva de las Artes Comunitarias, Colectivas y Participativas. Fundamentos para la Creación de un Área de Investigación, Producción y Gestión en Artes del Fuego, ambos pertenecientes al Programa de Incentivos a Docentes-Investigadores del Ministerio de Educación, Ciencia y Tecnología. Es codirector de proyectos artísticos acreditados por el Fondo Nacional de las Artes. Ha participado en el diseño, la producción y la realización de muestras de arte, antigüedades, artes decorativas y diseño, de emprendimientos arquitectónicos y escenográficos y de eventos públicos y privados de diversa índole. Participa en trabajos de gestión en artes y diseño. Se desempeña como curador y crítico independiente.


� Ese trabajo fue presentado en otro encuentro organizado por esta casa de estudios. Véase ROMERO, Alicia, GIMÉNEZ, Marcelo. “Cómo se Nombran los Objetos”, en UNIVERSIDAD NACIONAL DE LA PLATA (La Plata). ENIAD 2001. Encuentro Nacional/2001 de Investigación en Arte y Diseño. Anales. La Plata: Universidad Nacional de La Plata, Secretaría de Ciencia y Técnica, Facultad de Bellas Artes, 2001 [12-13 de diciembre; sección “Áreas del Diseño”], s.p. Disponible en ROMERO, Alicia (dir.). De Artes y Pasiones. � HYPERLINK "http://www.deartesypasiones.com.ar/03/docartef/2001-ENIAD-AyM.doc" ��http://www.deartesypasiones.com.ar/03/docartef/2001-ENIAD-AyM.doc�


� El párrafo culmina afirmando que tales dsitancia, además, “podemos atravesarlas con increíble facilidad; los lenguajes de todas las naciones son conocidos y sus habilidades puestas al alcance de todos; el pensamiento es comunicado con la rapidez e incluso por el poder del relámpago”. “The Speech of H.R.H. The Prince Albert, K.G., F.R.S., at The Lord Mayor's Banquet, in the City of London, October 1849”.The Illustrated London News (London). October 11th, 1849. Transcripto en � HYPERLINK "http://pages.zoom.co.uk/leveridge/albert.html" ��http://pages.zoom.co.uk/leveridge/albert.html�


� � HYPERLINK "http://www.labiennale.org/it/arte/storia/" ��http://www.labiennale.org/it/arte/storia/�


� Ligada en origen al Museu de Arte Moderna de São Paulo, véanse el sitio oficial del repositorio (� HYPERLINK "http://www.mam.org.br" ��http://www.mam.org.br�).


� � HYPERLINK "http://www.universes-in-universe.de/car/singapore/eng/2006/biennials/index.htm" ��http://www.universes-in-universe.de/car/singapore/eng/2006/biennials/index.htm�


� � HYPERLINK "http://www.sharjahbiennial.org/en/index1.html" ��http://www.sharjahbiennial.org/en/index1.html�


� São Paulo: Projeto, 1989.


� Véase ALVES OLIVEIRA, Rita. “Bienal de São Paulo. Impacto na Cultura Brasileira”. São Paulo em Perspectiva (São Paulo). Vol. XV, N°3, julho-setembre 2001. Disponible en � HYPERLINK "http://www.scielo.br/scielo.php?pid=S0102-88392001000300004&script=sci_arttext&tlng=en" ��http://www.scielo.br/scielo.php?pid=S0102-88392001000300004&script=sci_arttext&tlng=en�


� Así tituló Herkenhoff uno de sus textos curatoriales. Disponible en � HYPERLINK "http://www1.uol.com.br/bienal/24bienal/nac/txt_port_ensaio.htm" ��http://www1.uol.com.br/bienal/24bienal/nac/txt_port_ensaio.htm�


� El Núcleo Educación fue posible en asociación con el Servicio Social del Comercio de San Pablo (SESC-SP); los responsables de cada proyecto y sus participantes pueden consultarse en � HYPERLINK "http://www1.uol.com.br/bienal/24bienal/edu/abre.htm" ��http://www1.uol.com.br/bienal/24bienal/edu/abre.htm�. Hay materiales disponibles en � HYPERLINK "http://www1.uol.com.br/bienal/24bienal/edu/index.htm" ��http://www1.uol.com.br/bienal/24bienal/edu/index.htm�


� Poeta, crítico de arte y ensayista brasilero (1935). Autor de Katatruz (poesia), Volpi, Ianelli e Aldir. Três coloristas y Viagem pela Arte Brasileira. Actualmente, editor del Jornal da ABCA, Associação Brasileira de Críticos de Arte.


� El Palacio de Itamaraty era la antigua sede del Ministerio de Relaciones Exteriores en Rio de Janeiro. Alojado hoy en el Palacio de los Arcos de Brasilia, aún se lo conoce por su anterior apelativo. En una entrevista realizada precisamente por Alberto Beuttenmüller, Lagnado manifestó que rechazaba la modalidad de las representaciones nacionales por ser propia de las exposiciones universales y del período en que la Bienal de San Pablo no tenia autonomía de pensar una muestra internacional sin mirar a su matriz, la Bienal de Venezia. También se amparó en la existencia de un pabellón indiviso, alejado de la estructura edilicia de los pabellones independientes. Véase BEUTTENMÜLLER, Alberto. “Lisette Lagnado & a Bienal de S. Paulo [entrevista]”. Agulha. Revista de Cultura (Fortaleza, São Paulo). Setembro 2005. Disponible en � HYPERLINK "http://www.revista.agulha.nom.br/ag47lagnado.htm" ��http://www.revista.agulha.nom.br/ag47lagnado.htm�


� El Proyecto Educativo estuvo liderado por Denise Grinspum.


� Los diez residentes fueron la zaragozana Lara Almárcegui, la mexicana Minerva Cuevas, el limeño Armando Andrade Tudela, el vienés Florian Pumhösl, el napolitano Francesco Jodice, el japonés de Kobe Shimabuku (los seis en São Paulo), la liublianesa Marjetica Potrc, la montrealesa Susan Turcot y el bogotano Alberto Baraya (los tres en Rio Branco, Acre), y Meschac Gaba de Cotonú, Benin (en Recife, Pernambuco). La coordinación general del proyecto fue responsabilidad de Marcos Moraes; el mismo fue posible en asociación con la Fundação Armando Álvares Penteado de São Paulo, la Fundação Elias Mansour de Rio Branco y la Fundação Joaquim Nabuco de Recife.


� La Transmision estuvo a cargo del Fórum Permanente de Museus, una iniciativa de el Goethe Institut do São Paulo, el British Council do Brazil, el Consulado Geral da França em São Paulo, el Instituto Cervantes São Pablo, la Cooperação Espanhola de la Embaixada da Espanha no Brazil y el Consulado dos Paises Baixos. Los seis responsables de los seminarios fueron Jochen Volz (Marcel, 30, enero 27-28), Adriano Pedrosa (Arquitetura, marzo 31-abril 1º), Cristina Freire (Reconstrução, junio 9-10), Lisette Lagnado (Vida coletiva, agosto 4-5), Rosa Martinez (Trocas, octubre 9-10) y José Roca (Acre, noviembre 10-11). Véase las programaciones, los registros de las conferencias y otras documentaciones en � HYPERLINK "http://forumpermanente.incubadora.fapesp.br/portal/.event_pres/simp_sem/semin-bienal/front-page" ��http://forumpermanente.incubadora.fapesp.br/portal/.event_pres/simp_sem/semin-bienal/front-page�


� Sobre la temática trabajaron el residente Alberto Baraya y la boliviana María Galindo, miembro del colectivo Mujeres Creando.


� � HYPERLINK "http://www.bienalhabana.cult.cu/" ��http://www.bienalhabana.cult.cu/�


� � HYPERLINK "http://www.cnap.cult.cu/insti2b.html" ��http://www.cnap.cult.cu/insti2b.html�


� � HYPERLINK "http://www.cnap.cult.cu/insti.html" ��http://www.cnap.cult.cu/insti.html�


� Las difíciles condiciones económicas sufridas por el país obligaron a trienalizar la muestra, con lo que sus ediciones han sido las siguientes: I (1984), II (1986), III (1989), IV (1991), V (1994), VI (1997), VII (2000), VIII (2003) IX (2006), X (2009).


� Queremos recordar aqui un espacio virtual existente en red desde febrero de 1997, alentado por el interés en un mismo recorte: Universes in Universe. Mundos del Arte. Bajo idea, dirección y realización de Pat Binder y Gerhard Haupt, tien base en Berlín y cuenta con la colaboración de Kathy Binder desde Buenos Aires. Véase � HYPERLINK "http://www.universes-in-universe.de/" ��http://www.universes-in-universe.de/�


� Véase ROMERO, Alicia, GIMÉNEZ, Marcelo. "Arte, Práctica de Integración Regional", en UNIVERSIDAD DE BUENOS AIRES (Buenos Aires). Congreso Internacional Políticas Culturales e Integración Regional Libro de Actas. Comp.: Roberto Bein, Graciana Vázquez Villanueva. Buenos Aires: Universidad de Buenos Aires, Facultad de Filosofía y Letras, 2005, p. 1732-1738. El evento, acontecido entre el 30 de marzo al 2 de abril de 2004, tuvo como sede principal el Centro Cultural General San Martín de la ciudad de Buenos Aires. El trabajo se encuentra disponible en ROMERO, Alicia (dir.). De Artes y Pasiones. � HYPERLINK "http://www.deartesypasiones.com.ar/03/docartef/2004-Politicas%20culturales%20e%20integracion%20regional.doc" ��http://www.deartesypasiones.com.ar/03/docartef/2004-Politicas%20culturales%20e%20integracion%20regional.doc�


� MORAIS, Frederico. “"Reescrevendo a História da Arte Latino-americana"”, en FUNDAÇÃO BIENAL DE ARTES VISUAIS DO MERCOSUL (Porto Alegre). I Bienal de Artes Visuais do Mercosul. Porto Alegre: FBAVM, 1997. Hay traducción al castellano disponible en ROMERO, Alicia (dir.). De Artes y Pasiones. � HYPERLINK "http://www.deartesypasiones.com.ar/03/doctrans/I%20Bienal%20del%20Mercosur%201997.doc" ��http://www.deartesypasiones.com.ar/03/doctrans/I%20Bienal%20del%20Mercosur%201997.doc� 


� Al respecto, recordamos aquí un escrito de Luis Camnitzer: “Carta desde Porto Alegre”. Art Nexus. N° 27, 1998, también disponible en la ficha de materiales citada en la nota anterior.


� Recordemos aquí que, al momento de instituirse la Bienal del Mercosur, los estados miembros del bloque eran Argentina, Brasil, Paraguay y Uruguay, en tanto Bolivia y Chile revestían como aún hoy el carácter de Estados asociados. Los seis países tuvieron representaciones oficiales en paridad.


� Primer invitada, también sería primer país en sumarse al Mercosur (2006).


� Colombia ingresa al Mercosur como estado asociado en 2004 (al igual que Ecuador).


� El ingreso de Perú al Mercosur también en calidad de asociado fue en 2003.


� Interesante reiteración cuando en 2004 México, miembro de NAFTA, se encuentra en tratativas de ingresar al Mercosur.


� Morais contó con el apoyo de un destacado equipo conformado por los respectivos curadores nacionales: Irma Arestizabal (Argentina), Pedro Querejazu (Bolivia), Justo Pastor Mellado (Chile), Tício Escobar (Paraguay), Ángel Kalenberg (Uruguay) y Roberto Guevara (Venezuela).


� Doctor en Arqueología por la Indiana University, para entonces Neves se encontraba coordinando desde 1995 un amplio proyecto de investigaciones arqueológicas en la región de Amazonia Central.


� De hecho, el extenso equipo curatorial de Duarte no sólo contó con un curador adjunto -Gaudêncio Fidelis-, un curador asistente -José Francisco Alves- una curadora asistente afectada específicamente a las muestras históricas -Neiva Bohns-, un asistente curatorial -Rafael Rachewsky- y una asistente investigativa -Giovana Ferrer Vazatta-, sino también con la habitual participación de los respectivos curadores de las representaciones nacionales: Eva Grinstein (Argentina), Cecilia Bayá Botti (Bolivia), Justo Pastor Mellado (Chile), Ticio Escobar (Paraguay), Gabriel Peluffo Linari (Uruguay) y Felipe Ehrenberg (México).


� El primer seminario –coordinado por Frederico Morais, tuvo lugar entre el 6 y el 9 de octubre 1997 y el segundo entre el 3 y el 5 de noviembre 1997, coordinado por Irma Arestizábal y José Augusto Avancini. Véase � HYPERLINK "http://www.universes-in-universe.de/car/mercosul/s_sem.htm" ��http://www.universes-in-universe.de/car/mercosul/s_sem.htm�


� La segunda y la tercera emisiones (1999 y 2001) elevaron a cuatro el número de seminarios y los conferencistas internacionales a 69 y 42 respectivamente.


� El Curso de Formación de Mediadores, con una carga horaria de 120 hs. fue impartido de forma gratuita entre doscientos postulantes a ser evaluados para la selección final.


� � HYPERLINK "http://www.bienalmercosul.art.br/4bienal/site/pt/acao_educativa/index.jsp" ��http://www.bienalmercosul.art.br/4bienal/site/pt/acao_educativa/index.jsp�


� Véase BELTRAMINI ZUBIRI, Alicia Estela (2001). La Bienal Americana de Arte de Córdoba (1962-1964-1966). “Un Intento por Valorizar la Identidad Americana”. 1ª ed. Argentina: UEPC; la autora, 2001, p. 5.


� Hemos tomado ya esta muestra como tema de reflexión en las V Jornadas de Intercambio Artístico “Lenguajes y Comunicación. Multiplicidad e Intercambio”, organizadas por la Secretaría de Extensión del Departamento de Artes Visuales Prilidiano Pueyrredón del Instituto Universitario Nacional del Arte, acontecidas en Buenos Aires entre el 14 y el 16 de junio de 2007. Nuestro trabajo, que tuvo el honor de se la ponencia de apertura, lleva por título La Bienal Fin del Mundo: ¿Inicio de un Mundo Posible?, y se encuentra disponible en ROMERO, Alicia (dir). De Artes y Pasiones. � HYPERLINK "http://www.deartesypasiones.com.ar" ��www.deartesypasiones.com.ar�


� Fundada por Alberto Grottesi en octubre de 2003, se presenta como una organización no gubernamental sin fines de lucro, dedicada a difundir, promover y estimular el arte en el mundo, en especial la expresión artística latinoamericana y en particular la patagónica, bajo los principios de respeto y cuidado del artista y su obra, valorando el talento creativo e impulsando la excelencia, guiados por la Transparencia, la Ética, el Respeto, la Equidad y el Compromiso Social. Se propone como tareas seleccionar y promover artistas argentinos en el exterior, descubrir talentos y apoyar su desarrollo y perfeccionamiento en nuestro país y fuera de él, estimular, colaborar y participar en iniciativas de carácter artístico que representen al mundo nuestros valores en sus expresiones más jerarquizadas, establecer y fortalecer lazos con otras instituciones públicas y privadas, nacionales y extranjeras, buscando generar nuevos proyectos en común para apoyar, difundir e intercambiar arte y cultura, y apoyar las actividades de instituciones de asistencia social. Véase FUNDACIÓN PATAGONIA ARTE & DESAFÍO (Buenos Aires). � HYPERLINK "http://www.patagoniaarte.com" ��http://www.patagoniaarte.com�


� La Fundación Memorial de América Latina, hoy presidida por Fernando Leça, se autodefine como una “utopía, mas de concreto, sólida y orientada al futuro”. Erigido a partir del proyecto cultural desarrollado por el antropólogo Darcy Ribeiro, el Memorial fue inaugurado el 18.3.1989 en un conjunto arquitectónico proyectado por Oscar Niemeyer en el barrio paulista de Barra Funda, donde destina sus 84.480 m2 a las manifestaciones artísticas y científicas latinoamericanas en las que se vislumbra la “Patria Grande” de Simón Bolívar, José Martí y Jose de San Martín. Su explanada y sus espacios interiores albergan una importante colección de obras de arte formada e instalada por Niemeyer mismo; también posee un acervo de arte popular y anónimo en su Pabellón de la Creatividad. Su principal objetivo es estrechar las relaciones culturales, políticas, económicas y sociales de Brasil con los demas países de América Latina. Para ello fomenta la investigación, divulga sus resultados, apoya la expresión de la identidad latinoamericana e incentiva su desarrollo creativo y coordina iniciativas de instituciones científicas, artísticas y educativas de Brasil y otros países iberoamericanos. Véase FUNDAÇÃO MEMORIAL DO AMERICA LATINA (São Paulo). � HYPERLINK "http://www.memorial.sp.gov.br/memorial/index.jsp" ��http://www.memorial.sp.gov.br/memorial/index.jsp�


� Leonor Amarante, a quien ya mencionamos en relación a las Bienales de San Pablo y del Mercosur, se ha formado en Comunicación Visual/Artes Plásticas (São Paulo, Fundação Armando Álvares Penteado, 1971) y en Periodismo (São Paulo, Fundação Cásper Líbero, 1977). Reportera de cultura, crítica de arte, editora, gerente y directora para diversos medios gráficos, radiofónicos y televisivos en su país y del extranjero, actualmente es Gerente de Publicaciones del Comité de Articulación de las Actividades Culturales de la Fundación Memorial instituído en junio de 2005. Su labor de curadora internacional ha alcanzado otras importantes e interesantes bienales regionales, como la del Barro de América, y la venezolana del Aire Libre.


� Ibis Hernández Abascal se licenció en Historia del Arte en la Facultad de Artes y Letras de la Universidad de La Habana en 1982, tras lo cual cursó diversos postgrados relacionados con el arte cubano actual y las problemáticas de la estética contemporánea. Pertence al equipo fundador del Centro de Arte Contemporáneo Wifredo Lam, donde ha sido directora del Departamento de Información, Documentación y Biblioteca (1985-1991) y desde 1992 se desempeña como curadora en el Departamento de Investigaciones y Curaduría. Como miembro del colectivo de curadores del Centro, ha sido galardonada con el Premio Nacional de Curaduría del Consejo Nacional de Artes Plásticas de Cuba.


� Profesora Nacional de Pintura egresada de la Escuela Nacional de Bellas Artes Prilidiano Pueyrredón (1991), Karina Maddonni es Licenciada en Artes Visuales con orientación en Pintura por el Instituto Universitario Nacional del Arte (2004), donde realiza su Postgrado en Lenguajes Artísticos Combinados. Desde 1990 se desempeña en la docencia universitaria en las carreras de Diseño Gráfico y de Diseño Textil y de Indumentaria (UADE, UBA), alcanzando el grado de Profesora Titular. Ha organizado muestras, encuentros y laboratorios, entre ellos los que trajeron a nuestro país a David Carson (Centro Cultural Borges, 1997) y P. Scott Makela (FADU, UBA, 1999). Su trabajo artístico –gran parte del cual es de carácter interdisciplinario- ha sido expuesto desde 1992 y galardonado en varias ocasiones. En la Bienal Fin del Mundo también ha estado presente como responsable del Grupo Fase 14:37.


� � HYPERLINK "http://www.bienalfindelmundo.com/pp_index.asp" ��http://www.bienalfindelmundo.com/pp_index.asp�


� Enriqueta Gastelumendi (Río Grande, 13.7.1913-Ushuaia, 30.8.2004), artesana de raíz selk'nam, ciudadana Ilustre de Ushuaia desde 1993, ha sido una reconocida practicante de la talla en madera, por lo que también lleva su nombre el Paseo de Artesanos de la ciudad.


� El mismo estuvo a cargo por 


� Conformado por los artistas Edith Matzen Hirsch y Fernando Goin.


� El seminario estuvo a cargo de los autores de este trabajo; el equipo quedó a cargo dedos de sus miembros, María Cecilia Ratto y Lucila Portela.


� Nos referimos al trabajo realizado dentro del Grupo DIM, denominado “La Re-Creación en lo Local” y presentado en la sexta sesión de mesas de trabajo (“Literatura y Sociedad IV: Los Estudios Transatlánticos e Interdisciplinarios en el Marco de la Globalización”) de lit: Arte y Cultura en la Globalización. I Congreso Internacional de Literatura (Buenos Aires, 9-11 de octubre de 2006). Disponible en ROMERO, Alicia (dir.). De Artes y Pasiones. Buenos Aires: 2006. � HYPERLINK "http://www.deartesypasiones.com.ar/03/docartef/2006-literatura%20globalizada.doc" ��http://www.deartesypasiones.com.ar/03/docartef/2006-literatura%20globalizada.doc�


� Con esta muestra, la Bienal de Pontevedra celebró su 29ª edición.
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