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Roberto Jacoby

Buenos Aires, 1944

Artista con formación sociológica, Jacoby participó en la década de 1960 del grupo de investigadores, filósofos, arquitectos, analistas, semiólogos y artistas que se agrupaba en buena parte alrededor de Oscar Masotta, como Eliseo Verón, Oscar Steimberg, Alicia Paéz, Nicolás Peyceré, Diana Agrest, Gandelsonas, Juan C. Indart y muchísimos otros.
1968. En Mensaje en el Di Tella, habla de la "disolución del arte en la vida social", noción esbozada por Octavio Paz en comentarios sobre los experimentos que hacían con Eduardo Costa. “A los 22 años propuse la desmaterialización total de la obra de arte a través de operaciones con la materia social a través de los medios masivos y diversas estructuras de comunicación: circuitos de mensajes que se articulan a través de afiches, teléfonos y contestadores automáticos, transformaciones sistemáticas del entorno urbano, conferencias mediáticas, antihappenings, espectáculos multimedia, etc. que realicé en diversos espacios en forma de proyectos colectivos o individuales”.
1969. Tras ligar las hipótesis mediáticas con acciones político artísticas (Tucumán Arde, la revista Sobre) abandona la actividad artística para dedicarse a la investigación de conflictos sociales y a la epistemología política. 
En la década de 1980 escribió más de cuarenta canciones para el grupo Virus y organizó varios espectáculos multimediáticos, fiestas performáticas y una movida anti-discoteca, denominada Club Social, Deportivo y Cultural Eros (Recrudece en el Olympia, Body Art en Palladium, Decadance en el Opera, Los 13 chicos más lindos, remake de Andy Warhol, en el Centro de Experimentación del Teatro Colón). 
1988. Vuelve a prácticas artística más aceptadas (una instalación en el ICI que evocaba los 20 años transcurridos desde 1968) y trabajos en la línea conceptual (con Kiwi Sainz desarrolla Fabulous Nobodies, una marca sin productos que publica sus avisos en revistas).
1994. Lanza una campaña mediática contra la discriminación a partir de la edición de remeras con la frase "Yo tengo sida".

1999. Participa de Chacra 99, primer evento de la Fundación Start (sociedad, tecnología, arte), de la que es Director Ejecutivo. Se trata de una organización sin fines de lucro que se propone propiciar la experimentación y el desarrollo de nuevas formas de vida social a través de la interacción entre artistas y no artistas en el uso de tecnologías digitales; la conexión de saberes, el cruce de géneros y disciplinas, el laboratorio de la cultura emergente, el espacio de entrecruces, difusión de producciones, el observatorio de talentos, las redes autosustentadas y el arte basado en el intercambio. Sus objetivos son la promoción de nuevas formas de vida social, la creación de espacios públicos autogestionados y autosustentados, la formación de redes que articulen la actividad artística y social, estimular la interacción de artistas con no-artistas a través de proyectos en colaboración. Véase http://www.fundacionstart.org.ar/node/2
2000. Se ocupa como “concept manager" de la revista mensual de artes visuales Ramona. Editada en papel desde abril de 2000 y en versión digital desde 2001. “Su propósito fue restituir la voz y la reflexión de los artistas acerca de las condiciones de su producción. Las notas, debates, conversaciones, entrevistas, estudios y comentarios publicados pertenecen a artistas, escritores, historiadores, críticos, quienes formaron una red cultural convocada por la escasez de espacios de polémica, reflexión, teoría, contacto, información y memoria. Su representatividad deviene de la polifonía de los distintos puntos de vista que expresa. [...]. Cerca de 300 autores han publicado sin restricciones, ya que la revista carece deliberadamente de directores o comités de selección. [...] cada año se han publicado 10 números de aprox. 96 páginas con tiradas que oscilaron entre 1500 y 3000 ejemplares.  Numerosas bibliotecas populares, museos y centros culturales, institutos universitarios y estudiantes en Argentina reciben ramona en forma gratuita. A través de un convenio con la Dirección de Asuntos Culturales del Ministerio de Relaciones Exteriores casi cien bibliotecas de América Latina y el resto del mundo reciben ramona, entre ellas el MOMA, Getty Foundation, Colección Cisneros, Princeton University. En 2001 ramona recibió los premios "La revista del Año" y "Premio a la Difusión de la Actividad Plástica" otorgados por la Asociación Argentina de Críticos de Arte. ramona planea su último número en el 101. [...] deja de aparecer a partir de julio 2010 [...]. En abril del 2007 ramona reinauguró su sitio web en plan 2.0, dejando la modalidad de sitio informativo plano y frontal para convertirse en un sitio vivo y activo donde colaboran sus lectores posteando info sobre muestras. Véase www.ramona.org.ar
2001. Promueve el Proyecto Venus, “una micro-sociedad autogestionada, una red de grupos e individuos que quieren intercambiar bienes, servicios, habilidades y conocimiento. Es a la vez un juego económico y un experimento político, que está en cambio continuo gracias a las imprevisibles combinaciones de los proyectos y deseos de sus casi 500 miembros. Tiene una moneda propia, el venus, que opera como medio de intercambio y comunicación, como una herramienta de soberanía y como un símbolo de pertenencia al grupo. ¿Cuál es el objetivo de proyecto v? El objetivo esencial está sintetizado en la expresión ‘tecnologías de la amistad’. Es el arte de conectar a la gente. O también, de tejer redes, de cruzar fronteras simbólicas, de multiplicar las oportunidades de encuentros fértiles. El Proyecto ha implementado, y sigue creando, muchos procedimientos para reunir a la gente, con foco en relaciones activas y reales. Por ese motivo Proyecto Venus insiste en que sus miembros tengan un rostro verdadero, y se presenten con sus verdaderos nombres. Son responsables de sus palabras y acciones. La idea es tomar lo mejor de Internet, y complementarlo con numerosas oportunidades de encuentros cara a cara: shows, mercados, fiestas, exhibiciones, proyectos, etc. Esta es la diferencia fundamental con muchas otras comunidades puramente digitales, en las que una identidad incorporal se transforma con frecuencia en una ficción o un escondite para la persona que se encuentra tras ella..”. El proyecto concluyó en diciembre de 2006. Véase http://proyectov.org
Comienza a experimentar con espacios oscuros: No soy un clown (instalación, Belleza y Felicidad).

2002. Recibe la Beca Guggenheim en la categoría Fine Arts. Destina el subsidio de u$38.000.- para el desarrollo y sustentación de Proyecto Venus.
Realiza Darkroom, una performance con rayos infrarrojos para un solo espectador (Belleza y Felicidad).
2004. Dirige el Área de Sociedades Experimentales del Centro Cultural Recotr Ricardo Rojas, que se propone como “un espacio de conexión, investigación, apoyo, producción y exploración centrado en las nuevas formas de articulación social aparecidas en la última década (fuertemente en Argentina). Un espacio de problematización e intercambio de conocimiento, experiencias y reflexión entre las diferentes redes, grupos productivos, colectivos, cooperativas, clubes: los modos de organización, modos de financiamiento, formas de toma de decisiones, definición de las nociones de poder, manejo de la información, entre otros”. El programa inicial se centró, entre otros aspectos, en “el relevamiento, el mapeo de los distintas organizaciones o colectivos que existen en la actualidad en la Argentina y sus respectivas formas de organización, modos de producción, de interconexión, etc.; espacios de conversación, a modo de seminarios o talleres, que posibiliten el intercambio de experiencias, ideas y tecnologías a nivel nacional e internacional y, al mismo tiempo, que den lugar a conocimientos y reflexiones concretas sobre las distintas formas de lo autogestivo, lo experimental, lo comunitario”. Véase http://www.rojas.uba.ar/programacion/soc-txts.htm. Las Zonas Autónomas Temporarias son la forma de funcionamiento del Área Sociedades Experimentales; se trata de un invento de la “entidad transpersonal post situacionista” denominada Hakim Bey, de la que se hizo una adaptación libre para llamar a encuentros mensuales de elaboración acerca del estado actual de la cuestión del pensamiento utópico y respecto de un programa de actividades del área. Véase http://www.rojas.uba.ar/programacion/zat-txts.htm
2005. Propulsa Bola de Nieve, una base de datos en red de artistas de Argentina. “Bola de Nieve es una base de datos on line y una exposición virtual permanente que documenta la situación actual del ámbito artístico argentino y se funda en las elecciones de los propios artistas. Se propone como una fuente de consulta y referencia libremente disponible [...] se centra en artistas argentinos o quienes hacen arte en la Argentina actual. [...] opera a través de un sistema de curaduría autogestivo: los mismos artistas eligen a sus pares. Cada persona mencionada es invitada a participar en el proyecto y podrá a su vez mencionar a sus preferidos. El proceso se repite, incorporando nombres nuevos y creciendo en cada vuelta del proceso, según la técnica sociológica conocida como “bola de nieve”. Este sistema marca una diferencia con los métodos de selección y exclusión habituales, traslada el poder de recorte del campo artístico desde los galeristas, críticos y curadores hacia los productores mismos. Esta configuración atraviesa generaciones, estilos y espacios institucionales mostrando la riqueza y complejidad de las redes culturales. Por otra parte la forma reticular permite al visitante ‘navegar’ los vínculos de afinidad que enlazan a los artistas entre sí. Los artistas que se incorporan disponen de un espacio para mostrar una selección de su obra y exponer su pensamiento acerca de la situación actual del arte y su propio trabajo. Esta reflexión se organiza en torno a preguntas preestablecidas que se formulan a todos por igual. Esta experiencia es una continuidad de la que se llevó a cabo con el mismo nombre en el año 1999. En aquella ocasión se partió de referentes implicados en la actividad artística del momento: Jorge Gumier Maier, Luis F. Benedit, Pablo Suárez y Roberto Jacoby. En el 2005-2006 se partió de 50 artistas (elegidos a su vez por 7 referentes) cuyo pensamiento fue recopilado bajo el título “Poéticas contemporáneas” en la revista ramona 50 de mayo de 2005. Aquel número especial de la conocida revista de arte sin imágenes y ahora este sitio componen un diálogo exuberante y una instantánea que recopila perspectivas provenientes de muy diferentes ámbitos y generaciones de artistas. Por otra parte, en el número 60 de ramona de mayo de 2006 se recogen los puntos de vista de otros 60 artistas referenciados por el primer grupo. Así sucesivamente en ramona 70 (mayo 2007) y 80 (mayo 2008)”. Recibe más de 10.000 visitas mensuales con un promedio de seis páginas de consulta por usuario; es utilizada como página personal por muchos artistas y como plataforma de conexión. Ha incorporado además, una nueva forma de visualización de la red de vínculos, que permite ver las relaciones de todos los artistas de Bola de Nieve. www.boladenieve.org.ar
2006. Con Diana Aisenberg, Melina Berkenwald, Marcelo Grosman y Graciela Hasper concreta el proyecto RIAA, Residencia Internacional de Artistas en la Argentina, que invita cada año a más de 20 artistas de todo el mundo a hacer la experiencia de ser (y si quieren, hacer) estando con otros durante 12 días en la playa bonaerense de Ostende. Véase www.proyectoriaa.org
2008. Crea Vivo Dito, sitio dedicado a la performance en Argentina. Sitio / archivo de registro de performances en Argentina o por artistas argentinos en el mundo. Se trata de un archivo abierto para su desarrollo permanente con la incorporación de las acciones que se realicen en el futuro o bien otras que se haya producido en el pasado. Vivo Dito se presentó simultáneamente a Volare, una muestra de performances bajo el cuidado de Vivi Tellas y Jacoby, en la exhibición Limite Sud / South Limit. El sitio ha optado por una definición amplia y provisoria: prácticas de acción corporal que reclaman para sí –y frecuentemente lo logran— el carácter de signos estéticos, a la vez que transcurren en los limites del régimen disciplinario de las artes o incluso totalmente fuera de él, borrando frecuentemente las distinciones entre artistas y audiencia, entre arte y vida, cuerpo y pensamiento, acción y representación. En cuanto al marco temporal, cubre desde los años '60 hasta la actualidad, con algunos agregados de épocas previas. La investigación y el sitio son patrocinados por Centro Cultural de España en Buenos Aires (CCEBA), auspiciados por arteBA Fundación y realizados por la Fundación START (Sociedad Tecnología Arte). Se propone como homenaje a las acciones que Alberto Greco inició en España a comienzos de los años sesenta y fundan el inicio de las performances de Argentina. Véase www.vivodito.org.ar
2008. Realiza la muestra 1968 el culo te abrocho (Appetite, Buenos Aires), donde repasa aquel emblemático año a través de la intervención de documentos y fotografías de su archivo personal. La muestra Arte, la inversion segura (Ruth Benzacar) fue una oficina de inversiones proponiendo al público invertir en arte a través de la compra de moneda Venus; en la oficina se exhibieron como parte de la ambientación del lugar tres obras objetos del artista junto con pinturas de León Ferrari y Pablo Siquier, en tanto Alina Perkins, personificando una agente de art consulting, invitaba a los presentes con una detallada descripción de las operaciones y folletos informativos, conjuntamente sellaba contratos con los interesados. Donaciones (colaboracion con Fernanda Laguna, Museo Ernesto de la Carcova y Museo de Calcos S. Fiorito).
2009. Es curador adjunto para la muestra Proyectables en la 7ª Bienal de Mercosur, Porto Alegre.

Funda el CIA – Centro de Investigaciones Artísticas con Judi Werthein y Graciela Hasper, una plataforma de cruces, realización de proyectos, formación teórica y práctica, encuentro, debate y transmisión de arte contemporáneo donde confluirán libremente géneros y disciplinas. Artistas y pensadores de distintas partes del mundo, con especial énfasis en America Latina, delinearán los cambiantes mapas culturales de este momento históricamente decisivo.
CASTRO, Verónica. “Roberto Jacoby: ‘No hay tecnología más fabulosa que las personas, su cerebro, sus manos, su cuerpo, sus relaciones’". Educ.ar. El Portal Educativo Argentino. Abril 2005. http://portal.educ.ar/noticias/entrevistas/roberto-jacoby-no-hay-tecnolog-1.php

"Una de las cosas que intenté desde Virus en adelante ha sido desarrollar medios hasta cierto punto autónomos, ya sea a través de “movidas” como las fiestas nómades en espacios no convencionales, a través de espacios publicitarios o de ropa apropiados por el arte. O como en el caso de ramona o Proyecto Venus, impulsando la formación de redes donde el medio, el emisor y el receptor se configuran en un mismo proceso." 


Roberto Jacoby, es artista y sociólogo. Formó parte de la “generación del Di Tella” y es considerado uno de los primeros artistas conceptuales del mundo y un personaje revulsivo dentro del arte local. Participó en muestras como Experiencias 68 y Tucumán Arde. Investigó conflictos sociales y temas de epistemología, y escribió para el grupo Virus que inauguró una nueva etapa en el rock argentino en los ochenta. 


Prácticamente toda su producción desde los años 60, han sido acciones, pensadas para intervenir en el circuito de la comunicación. Hoy las comunidades on line es uno de sus campos de conexión simbólica: actual promotor del Proyecto Venus, una microsociedad experimental de intercambio de artistas y no artistas que utilizan la tecnología como herramienta de comunicación y creación colaborativa; "Concept manager" de la revista de artes visuales ramona (2000); Director de Fundación Start (sociedad, tecnología, arte) y coordinador del área Sociedades Experimentales, del Centro Cultural Rojas. 


“Los proyectos más recientes como ramona o Venus tratan de potenciar fuerzas creativas o productivas que ya existen. Las redes sociales pueden ser puestas de manifiesto, estimuladas y articuladas. Pero no se inventan desde la nada. Tanto ramona como Venus se desarrollaron a partir de personas y grupos existentes dotados de gran intensidad y riqueza. Al mismo tiempo las nuevas tecnologías ampliaron su alcance y accesibilidad hasta niveles mucho mayores, pero no hay tecnología más fabulosa que las personas, su cerebro, sus manos, su cuerpo, sus relaciones”, dice. 

—Su perfil vanguardista se advierte en la escena pública en el Di Tella de la primera mitad de los 60, con los happenings y sus contrahappenings. ¿Con qué identificaría hoy lo que proponía la experiencia del contrahappennig? 

—En la actualidad podría teorizarse desde distintos ángulos sobre esas experiencias: alguien quizás podría referirse a la tesis de Eliseo Verón (con quien estuvimos muy próximos en aquel tiempo) acerca de “la construcción de la realidad por los medios masivos”; otros hablarían de “deconstrucción” de los procesos de la institución “arte”; otros, como Bourriaud, tal vez dirían que se trata de “post producciones”, obras que utilizan como material otras producciones, arte que remixa el arte, como los DJ. 

Otros podrían hacer lecturas políticas y mencionar el “detournement” situacionista. Para nosotros formaban parte de la desmaterialización de los procesos de producción, distribución, comunicación, etcétera. Espero que haya muchas otras virtualidades todavía ocultas en aquellas actividades, porque creo que la vitalidad de una propuesta artística reside en la multiplicidad de vías que abre al pensamiento. Ojalá esas acciones que en la época solían considerarse absurdas, frívolas o idiotas retuvieran una reserva de sentido inagotable, pero francamente dudo que se las pueda seguir ordeñando mucho más, de modo que ansío que vayan a ocupar su lugar en los libros de historia, los programas de estudio y los museos y dejen espacio para otras cosas. 

—En 1980 comenzó a actuar con el grupo Virus, en el que –además de escribir muchas de sus letras, en las que se refleja un uso muy particular del lenguaje– generó, junto a otros artistas, un nuevo concepto dentro del ámbito del rock de la época, algo que Ud. denomina “estrategia de la alegría”. ¿Qué hay detrás de ese concepto? 

—La “estrategia de la alegría” es algo que el Indio Solari llamó con gran precisión la “preservación del estadio de ánimo” y que consideraba como un objetivo político importante o como “su” objetivo político. 

Nunca sé si debo jactarme de mi “vanguardismo” o lamentarlo, porque siempre vuelve muy difícil todo lo que hago, aunque a la larga suele demostrarse que no estaba equivocado. En los ochenta como en los sesenta y aun ahora se nos criticó por considerarnos frívolos y apolíticos. Hoy Toni Negri se declara abiertamente partidario de la alegría (en clave spinoziana), que se ha vuelto legítima. De paso cito a Negri: “Las pasiones positivas son las que construyen comunidad, que liberan relaciones, que crean alegría. Y esto está completamente determinado por la capacidad para atrapar el movimiento del tiempo y traducirlo a un proceso ético, en otras palabras, a un proceso de construcción de alegría personal, de comunidad y el libre disfrute del amor divino”. 

—A esto le siguió el Darkroom y otros proyectos hoy en marcha fructífera, como la revista de arte ramona, el Proyecto Venus, la Fundación Start, donde se evidencia que su trabajo se centra básicamente en la explotación de los medios de comunicación, de sacarles el jugo y hacerlos propios. ¿Cómo fue evolucionando su relación con los medios de comunicación? 

—Si uno mira mi relación personal con los medios masivos y la compara con otros casos podrá comprobar que no ha sido ninguna maravilla. Si bien me he ganado la vida investigando medios y diseñando estrategias comunicacionales y tengo un considerable reconocimiento en ese campo, tal como suele sucederle a muchos especialistas el conocimiento no ha servido mucho para mi propia imagen o mis proyectos. Mis primeras producciones se basaban en la idea de que la materialidad de los medios, de la ciudad, de las relaciones sociales en general, era susceptible de ser utilizada para fines artísticos. Esto es algo completamente obvio en la actualidad y lo practican cientos de artistas en todo el mundo.  Para mí es un punto de partida. Una de las cosas que intenté desde Virus en adelante ha sido desarrollar medios hasta cierto punto autónomos, ya sea a través de “movidas” como las fiestas nómades en espacios no convencionales, a través de espacios publicitarios o de ropa apropiados por el arte. O como en el caso de ramona o Proyecto Venus, impulsando la formación de redes donde el medio, el emisor y el receptor se configuran en un mismo proceso. 

—La mayoría de sus proyectos se encadenan, se suman. Por ejemplo el Proyecto Venus, un espacio que se convirtió en una bola de nieve de intercambio de artistas, profesionales, intelectuales, que utilizan la tecnología como herramienta de comunicación y promoción de la creación colaborativa de conocimientos y talentos, algo que Ud. denomina “tecnología de la amistad”. De la “estrategia de la alegría” a la “tecnología de la amistad”, ¿qué nos dice este pasaje acerca de los cambios sociales? 

—Tal vez la estrategia de la alegría era una respuesta, una resistencia a la depresión y desánimo y miedo generados por los campos de concentración y el genocidio. Era reactiva. Los proyectos más recientes como ramona o Venus tratan de potenciar fuerzas creativas o productivas que ya tienen entidad, que ya existen. Las redes sociales pueden ser puestas de manifiesto, estimuladas y articuladas. Pero no se inventan desde la nada. Tanto ramona como Venus se desarrollaron a partir de personas y grupos existentes dotados de gran intensidad y riqueza. Al mismo tiempo los medios ampliaron su alcance y accesibilidad hasta niveles mucho mayores. 

—¿Qué tipo de tecnologías utilizan en el Proyecto Venus y cómo? 

—Fuera de la “tecnología de la amistad”, nada que no se consiga en galería Jardín o en la Web. Uno de los pocos principios de Venus es no complicar las cosas, usar lo que está disponible, hacerlo en el momento en que a uno se le ocurre y no esperar grandes resultados ni apoyos. Haz lo que quieras cuando quieras con lo que tengas a mano. No hay tecnología más fabulosa que las personas, su cerebro, sus manos, su cuerpo, sus relaciones. Con esto no estoy negando la importancia del correo electrónico o el Dream weaver, la fotografía o el video digital, el teléfono, sin los cuales todo esto hubiera sido imposible o dificilísimo. Quiero decir que pueden estar todos esos medios, pero si no aparece cierto tipo de relaciones entre las personas todos esos medios no alcanzan para producir ramona, Venus, Wikipedia o Etoy. 

—El Proyecto Venus tiene su propia moneda: la moneda Venus. ¿Qué tipo de transacciones hacen, cómo funciona concretamente esta moneda, cuáles son sus beneficios? ¿Cómo se sustenta Venus? 

—Para participar del proyecto es necesario ofrecer un bien o un servicio en moneda Venus. Es la principal condición que representa la disposición a entrar en un intercambio con otros y hacerlo en términos que no son los del mercado convencional, sino de un mercado inventado libremente por un grupo de personas. Se compra y se vende cualquier cosa (no ilegal). La venta de mayor magnitud se publicó hace unas semanas. El pintor Pablo Siquier, que expondrá en el Reina Sofía de Madrid en unos meses, vendió un pequeño cuadro suyo valuado en 1000 dólares en 1000 venus. La feliz propietaria no tenía esa cifra (y nadie la tiene porque la emisión total de venus ronda los 13 o 14.000); tuvo que salir a buscar lo que le faltaba y comerciar sus servicios de relacionista pública con un venusino que había perdido el trabajo: ella envió el currículo de este venusino a una serie de empresas. Ahora nos gustaría utilizar la Web para poder abrir cuentas virtuales en Venus, pero todavía no encontramos ningún soft de fuente abierta que sea utilizable para eso. Venus se sustenta principalmente en voluntarios, en su propios sistema de intercambios y es apoyada por la Fundación Start (Sociedad, tecnología, arte). También estamos desarrollando una incubadora de servicios para empresas y proyectos vinculados a la tecnocultura, la creatividad y las nuevas tendencias. 

—Habiendo sido muy temprana su relación con las nuevas tecnologías de la comunicación y la información, y siendo las comunidades on line uno de sus campos presentes de conexión simbólica, ¿podría hablarnos brevemente de las modificaciones que trae aparejada la tecnocultura? 

—Yo soy más bien un empírico, un creativo en el mejor de los casos. No me siento capacitado para la teoría y hay expertos mucho más calificados que yo. Es evidente que la tecnocultura produce cambios enormes en la extensión y en la articulación de funciones y capacidades. Los delirios de McLuhan se concretaron mucho más allá de lo que el canadiense podría haber soñado; la fusión de todos los medios se produce día a día, las transformaciones son patentes en la vida social, política, sexual. Por ejemplo, los weblogs, fotologs, chats y foros muestran infinidad de subculturas y relaciones de diversa índole operando con una velocidad de contagio impresionante. Los fenómenos comunicacionales que están sucediendo son mucho más veloces que nuestra capacidad de comprensión.

—Hace un año que coordina el área de Sociedades Experimentales, en el Rojas. ¿Cómo surge la idea, en qué consiste concretamente? 

—Con el área Sociedades Experimentales me propuse abrir un ámbito político-teórico para abordar las cuestiones planteadas por el surgimiento de nuevas y antiguas formas asociativas, como las cooperativas de producción y consumo, los clubes de trueque y, a partir de la difusión de las tecnologías informáticas (como las comunidades on line), el fenómeno de los colectivos de artistas que realizan su obra en colaboración entre sí y con no artistas, las agrupaciones activistas, etcétera. Planteé un espacio abierto inspirado en el teórico Hakim Bey, la Zona Autónoma Temporaria, donde una vez por mes, durante cuatro horas se elaboraron distintos tópicos con participación de toda la audiencia. El cómo es más importante que el qué. El experimento terminó orientándose hacia las formas de conversación, de imaginación y de decisión, pero con las agrupaciones activistas o de producción no hubo demasiados contactos. 

—¿Qué nuevas oportunidades surgen a partir de insertar el proyecto en un área de extensión universitaria de la UBA? 

—Se produjo cierta apertura hacia personas que no estaban en contacto con las actividades del Proyecto Venus o la Fundación Start. Esperamos que también se publiquen los resultados de las Jornadas Fourier y de las ZAT, porque los textos on line son muy buenos para la consulta pero no tanto para la lectura. Sin embargo, no tuvimos la capacidad para atraer en forma permanente y autosostenida a gente de distintas carreras y orientaciones. Desde otro punto de vista, existe un sobredimensionamiento imaginario de las instituciones “importantes”. Es muy gracioso pero ni en las oficinas de la Secretaría de Cultura de la Ciudad ni en el Rojas ni en Sociales, ni en las fundaciones que dicen dedicarse a la tecnología y el arte tienen una red de computadoras y equipos de personas dispuestas a la experimentación cultural como la que hay en la Fundación Start. Claro que tienen mucho más prestigio y status institucional, pero nosotros, que somos simplemente un grupo de artistas y voluntarios, con menos de lo que gana un funcionario por mes hemos hecho muchísimo. 

—Siempre se lo ha caracterizado como alguien cuyas ideas concitan mayoritariamente la atención de los jóvenes. ¿Por qué? 

—A mí me interesa más lo que hacen las nuevas generaciones, me producen mucha admiración. 

DACAL, Pablo. “Entrevista a Roberto Jacoby”. Plebella. Poesía actual (Buenos Aires). Nº 8. Agosto 2006. http://www.plebella.com.ar/numero8/Lyrics%20By%20R%20Jacoby.htm
-Un amigo en común le contó a Federico Moura que yo estaba escribiendo cosas que a Federico le gustaron. La primera vez que las vió se las llevó así como estaban que ni siquiera estaban pensadas para canciones y una de ellas era la que después se llamó el Rock es mi forma de ser, que en realidad era una letra burlona. Él me conocía, tenía una especie de fanatismo por toda la cosa del Di Tella, que había conocido de muy chiquito; era una persona a la que le gustaba el arte de vanguardia, el arte contemporáneo, la moda, y cuando vino a ver las cosas que yo estaba haciendo quiso que trabajáramos juntos. Él no estaba convencido con las letras que estaba escribiendo, cuando empezaban con Virus, y le gustaba la idea de trabajar con otra gente. Yo estaba escribiendo poesía, o cosas parecidas a la poesía. 

-No algo que vos definías como canciones ¿O si? 

-No...eran muy rítmicas, muchas con rimas y cosas de ese tipo. No tenían música, pero eran poesía muy musical, digamos así. Hay una poesía que es mas para leer, y otra que es mas para oír. Esta era bastante para oír. Me gustaba mucho la cosa sonora, estaba trabajando sobre esas cosas. 

-Y cuando empezás a escribir canciones ¿considerás una diferencia en la escritura? 

-Si. Hay muchas técnicas diferentes ¿no? Empezamos trabajando sobre las canciones que ya estaban compuestas pero que a él no le convencían. Una por una, a ver que pasaba. Trataba de captar el sentido de la canción, y la reenfocaba. A veces las hacía enteramente nuevas, manteniendo la idea original. Otras quedaron así porque ya eran perfectas. A mi me parece que es más fácil escribir sobre algo estructurado, que inventar de cero. Porque la letra no va necesariamente en el lugar de la música, puede ir en cualquier lugar, todo depende de cómo te pares, que estás oyendo, cuál de todas las cosas que tienen que ver con la canción estás acompañando. Bueno, cuando ya está hecho a mi me resulta muchísimo mas fácil. Poniendo letra sobre música ¿no? Otra cosa es al revés. Yo soy un negado para la música. Intente cantar y me gustó, pero en un momento dije basta. Me sirvió para dejar de fumar, porque estaba tremendo. Trabajamos juntos hasta que murió Federico. Después intentamos hacer cosas para un disco con Marcelo (Moura), pero el proyecto patinó. Tuve un montón de intentos. Con Divina Gloria hice unas canciones, y con Leo García mas de quince. Yo creo que las mejores canciones que tengo son esas. Están inéditas, y algunas son divinas 

-Pero aquella vez con Virus fue cuando trabajaste mas integralmente sobre el concepto general 

-Sin duda. Pero con Leo también empezó así. Yo tenía una intención incluso más amplia, quería armar una productora de arte alrededor de la música. En ese momento organicé “Chacra 99”, lo que ahora llaman “residencia de artistas”. En una quinta en Castelar instalamos Internet, había cámaras digitales de video y fotos, equipos de sonido, instrumentos que traían los músicos, bandejas, entonces iba un montón de gente y hacía cosas. La idea era armar como una red, distintos cruces. Después de ese experimento me pareció que tenía que haber una especie de institución y con ayuda de mis amigos armé la fundación Start. Mi fantasía era que al trabajar con gente de la música, esta funcionara como eje del arte contemporáneo. Porque la música tiene la capacidad de constituir un mundo propio ¿no? Un grupo o un cantante generan un público, generan una intimidad y toda una estética, una moda, una ropa, un peinado, una actitud... No ves escritores que generen eso, son movimientos, grupos grandes. En cambio, un solo grupo de música, o un solo compositor o cantante, pueden dar vuelta una situación cultural. 

-¿Por qué crees que sucede? 

-Por que resuena: vos hacés una canción y la cantan, o la bailan. No podés escribir el libro que lees, y al mirar un cuadro tenés una actitud de recepción, mientras que con la música contemporánea, el pop, hay algo que hace que el publico al mismo tiempo sea un emisor, que constituya una comunidad mucho mas fuerte que en otros casos. El momento de la recepción automáticamente implica armar un colectivo ¿no? Por que son situaciones publicas, de gente que reiteradamente lo hace... 

-Son rituales 

-Exacto. Empiezan a constituir prácticas de todo tipo, cosas del aspecto, de la indumentaria, la ideología. Es inmediatamente social la música pop, o rock, que se yo. Vive en esa cosa replicante, convirtiéndose inmediatamente en otra cosa. La cosa mas obvia se convierte inmediatamente en una forma de cortarse el pelo. Me decís “que tiene que ver una canción con la forma en que tenés el pelo” Pero si, todos los grupos de música tienen su peinado. 

-El rock no solo es música 

-¡Exacto! No hay otra área de la producción artística o cultural que tenga esa virtualidad. 

-¿No crees que en el rock devienen los poetas trágicos? 

-Puede ser. En algunas culturas es muy importante la lectura pública. Por ejemplo en Rusia la poesía es una actividad cultural nacional. Todo el mundo conoce a sus poetas, los recitan de memoria, inclusive en estadios. Era una tradición muy antigua. Acá, bueno, la poesía no tiene esa clase de mecha nacional. 

-Tal vez la tuvo con el tango, de alguna manera ¿Te interesa el tango? 

-Vos sabes que con el tiempo si. Le tenía una especie de resistencia ideológica, por su nostalgia. Me parecía que la nostalgia era una cosa dañina, mala, que no había que caer en ella. Y que estar siempre lamentándose por lo que se perdió, lo que pasó y el amor que fue, era una cosa de la cultura argentina nefasta. Cuando empecé a leer más letras y a mirar, me pareció fabuloso. Lo que pasa es que uno lo vivió como una despedida, como una cosa ya inalcanzable. Hay tangos que son poesía fabulosa, pero me di cuenta de mas grande. 

-Es que la moral lo transformó, era una celebración mucho mas insolente. A mi me produce envidia la cantidad de trabajo que hubo para las orquestas en aquel tiempo, tocando todos los días a toda hora. Y me parece que tenían una dinámica de colaboración entre músicos y escritores o poetas o artistas, detrás de la canción, que tiene bastante que ver con tu forma de componer 

-Es verdad. Que no pasa en general en los cantautores, en donde todo es más íntimo. Es curioso, no todo está tan personalizado en el cantante, cierto. 

-Tal vez eso lo hizo tan popular ¿no? Tantas voces ocupándose de esas letras escritas para la gente, con experiencias no tan íntimas como las de los músicos, que son tan extraños 

-Además el músico no esta obligado al mismo tiempo a saber expresarse con palabras, ya bastante que hace música ¿no? Realmente una canción es algo milagroso, reúne tantas cosas... 

(brindis) 

-¿Qué letristas te gustan, de cualquier género? 

-Mirá, creo que el mas extraordinario es Eminem. Es genial. El hip-hop me parece el movimiento cultural mas importante de fines del siglo XX. Inaccesible para mi, obviamente. Pero es un movimiento integral bellísimo. Es difícil encontrar una cosa así, que tenga todo: las letras; la manera de composición instantánea, con la extraordinaria habilidad que requiere; los bailes, que son el resumen de todo, que juntan todos los movimientos corporales de la acrobacia, el ballet, el mimo; la pintura de calles, que es algo universal, está en todos los lugares del mundo a donde vas. Es un movimiento cultural muy complejo, muy completo, que reunió todo lo que se te ocurra, producido por una minoría muy expropiada, atacada y denigrada ¿no? Lo construyeron con los retazos, con fragmentos de cultura urbana. Tomaron todo con una mínima intervención estatal. Es un ejemplo increíble del poder que tiene la cultura, lo que puede generar ¿no? Sin becas, sin subsidios, sin escuelas, sin universidades, sin nadie, sin profesores, nada. Nada, nada, nada. Completamente la nada. Eminem no sé como sale, no lo entiendo bien, pero lo que arma es extraordinario. Me produce estupor. La habilidad para generar algo que tiene que ver con la payada, con la poesía oral, esas tradiciones que son muy antiguas en todas partes, que tienen miles de años. La idea de combate, de combatir a través de la construcción de poesía, es una genialidad ¿no? Y me fascina su construcción de metalenguajes. En muchos casos no es él quien canta, si no que tiene heterónimos, que son los cantantes a los que refiere, de los que el cuenta la historia. Y a su vez, son canciones de un cantante que no existe hablando de su público, por que hay canciones que son cartas del público al cantante. Y todo es una construcción, por que no es él, si no otro. Esa idea es increíble. Él todo el tiempo esta siendo consciente, en las canciones, del proceso de construcción del personaje, del cantante, del público, la cosa comercial, la gente que hay alrededor, los intereses, la plata que gana, las reacciones de los críticos, de la prensa. Todo esta presente en lo que el va componiendo. ¡Muy complejo! Llegar a salirte de vos mismo y poder hablar de todo lo que se construye alrededor de lo que vos mismo estas haciendo. Monstruo máximo: Cole Porter. Genial: Leonard Cohen. Mañana me voy acordar de diez más. Es difícil encontrar alguien de quien te interese todo lo que hace, pero encuentro canciones que me gustan en muchos. Hay cosas de Charly que me parecen extraordinarias. Calamaro siempre tiene algún momento destellante, me gusta mucho. Últimamente me gustaron las letras de los discos de Nacho Ahora y de Dani Umpi. No me interesa la canción que trata de ser arte importante y serio, eso no. Cuando copian de cosas tan construidas me da bronca. Me produce irritación el envasado, los sentimientos preconstruidos. Hay frases que son poéticas, figuras que ya existen, que ya están en los libros de los grandes artistas, y cuando querés tomar eso y usarlo como recurso, sin darlo vuelta o explicitarlo, me parece una estafa. Si te das cuenta como es el mecanismo, es muy fácil de hacerlo. La idea de que usas el gran arte para avivar a la gilada no me gusta. No hace falta avivar a la gilada como lo demuestra el rap, es gran arte en sí mismo. 

-¿Pensás música cuando hacés una letra? 

-Pienso una rítmica, y métricas. Pero muy poco melódico. Te sirve para armar algo, pero después es otra cosa. Cuando aparece la melodía, cambia todo. Es que yo soy un negado para la música, ese es el problema. No puedo imaginármela a la música, entonces siempre me va a sorprender lo que haga el otro, por que yo no pensaba nada. Lo único que puedo llegar a pensar es una cosa rítmica. O sea, sabría leer la letra, le pondría los acentos en algún lugar. 

-Tenés títulos muy conceptuales ¿Partís de ahí? 

-No, en general vienen después. No las tengo tan pensadas las canciones de antemano. A veces tengo una frase o una palabra que va a parar al título, pero no porque lo sea. Es como el gajo de una planta, que vos la plantás y a partir de ahí tenés ese cachito de algo que escuchaste, y del que te agarrás para el resto. Funciona eso de cultivar, y empiezan a ocurrírsete cosas. Pero no sé. No he tenido mucha suerte, o sí y después no tanta. Nunca se me ocurrió que yo iba a hacer canciones, jamás se me pasó por la cabeza. 

-¿Por qué crees que no tuviste suerte? 

-Por que no lo pude sostener. De todas las cosas que he hecho, o hago, es tal vez lo que me da más felicidad. La canción es algo increíble ¿no? Es algo que esta ahí, como una cosa cerrada...Y a la vez no está en ningún lado, y es música y canción, y es algo que te movés, y es evocativa. Es extraordinaria. El hacer una canción que te guste me parece un extraordinario placer. 

-¿No pensás reunir tu obra letrística? 

-Yo no sé que hacer con toda mi obra. He sido muy disperso, todo lo hago medio por épocas, nada muy permanente. He tenido atracciones hacia cosas muy diferentes, y mi obra entre comillas es un Frankenstein. Hay cosas que de cualquier lado, de distintos tipos, y en general son todas como evanescentes, recortes de cosas. Es todo muy heterogéneo, no tiene un formato común, y es muy difícil pensar que se puede hacer con todo eso. Tampoco me dan muchas ganas de hacer algo yo. Si alguien me propusiera editar mis obras completas, creo que me encantaría. Pero no sucede, y es difícil, y entiendo perfectamente que no suceda. ¿quién se va a enterar de eso? Es medio loco. Y al mismo tiempo, es algo valorado de acuerdo a los criterios contemporáneos. “Artistas que trabajan sobre la inmaterialidad”, “que no tienen una artesanía o medio específico” son cosas teóricamente bastante bien consideradas, pero hasta ahora nadie se ha dedicado a darle un formato. ¿Cómo se representa la inmaterialidad, no? 

-¿No crees que existe una relación entre la inmaterialidad de tu obra y tu oficio de sociólogo? ¿Pensás el arte como un instrumento social? 

-En algún momento tenia la ilusión de producir algún efecto. Virus fue para mí claramente un proyecto político: pensá que el Wadu-Wadu empieza tres años antes de que termine la dictadura. Había pasado la matanza, pero los campos de concentración funcionaron hasta el 83, como mínimo. Cuando fui a verlos por primera vez, en un sótano, todos cantando y bailando, se vivía una libertad increíble. Básicamente era eso: libertad y alegría. También había cosas críticas, bastante sarcásticas. Yo tenía totalmente claro que era un proyecto político. Después salió un grupo pop. 

-Poplítico (risas) Y hoy, ¿cuál es el proyecto? 

-Estoy bastante perplejo, la verdad es que no sé que está bien y que está mal hoy en día. No sé que podría haber sido mejor. Yo siempre fui oposición, como los partidos políticos que proponen un gran cambio; si me hubiese ido mejor, tal vez hubiera sido lo peor. Casi todas las cosas que hice funcionaron en su propio espacio. Nunca ocupé espacios de otros ni me impuse sobre otras situaciones, no busqué un lugar en el mercado. En otros lugares las cosas funcionan distintas. Pensé alguna vez en irme, viví en Estados Unidos unos meses, pero no me convenció. Finalmente esto es lo que tengo: no se lo pedí a nadie, lo hice yo, y todas las plantas que están acá las planté yo. 

-¿Existirá mucho más? 

-Depende del talento de cada uno. Obviamente, mi talento es moderado. Hay una cosa clarísima: cuando sos extraordinario, en algún momento todos se dan cuenta y lo reconocen. La discusión está en los niveles intermedios, cuando no sos ni muy bueno ni muy malo. Pero las cosas que son buenísimas, en serio buenísimas, no quedan en la oscuridad. Y si sos muy malo, también te puede ir bárbaro. De eso estoy seguro. 

-Mi última pregunta dice “¿Cómo transformarlo todo?” 

-¡Cómo me gustaría saberlo, sobre todo para cambiarme a mí mismo...! Hay una frase muy cruel de un economista que dijo “Ya que no podemos cambiar el mundo, cambiemos de conversación” 
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