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Seccion #1 '



Comentario de la editorial

Nos complace presentar la nueva coleccion de la editorial TAl dedicada a la Investigacion
Basada en las Artes, un espacio concebido para destacar el valor de la practica artistica en
la generacion de conocimiento social. Este primer nimero, titulado Creadoras, inaugura
una serie de monograficos en los que se recopilaran las experiencias de artistas de
diferentes disciplinas. Creadoras, en concreto recoge las entrevistas de diversas mujeres
artistas en diferentes campos, acercandonos a sus procesos creativos y explorando el

trasfondo investigativo que subyace en sus obras.

En esta edicion, las entrevistas a las creadoras nos permiten adentrarnos en sus mundos y
comprender como el arte no solo es una forma de expresion, sino también un método de
indagacion y reflexion critica sobre el entorno social. A través de sus relatos, descubrimos
cémo cada una de ellas utiliza el arte como herramienta para cuestionar, explorary

construir nuevas formas de entender la realidad.

Con esta coleccion, aspiramos a poner de relieve la importancia de la investigacion
artistica como una fuente de conocimiento. Invitamos a nuestros lectores a sumergirse en

estas historias y a descubrir el rol de las artes en nuestra sociedad.




Prélogo de la coordinadora

Nieves Moreno

La publicacion de una nueva plataforma de divulgacion cultural siempre es motivo de
alegria y de bienvenida para todos aquellos discursos que deben estar presentes en el
ambito artistico y académico. Creadoras, el primer nidmero de la revista de Investigacion
Artistica Aplicada de la Escuela Universitaria TAI, tiene como objetivo destacar el
extraordinario talento de tantas mujeres comprometidas con su profesidon y con la
divulgacion de los logros y desafios inherentes a los procesos creativos y docentes. En

un Mmomento de importantes planteamientos de género en el mundo del arte, este
primer dossier surge como un homenaje a un grupo de artistas comprometidas con sus

disciplinasy con la labor de abrir camino a generaciones posteriores.

Cada una de las aportaciones presentes en este primer nimero pretende ser un espacio
de reflexion a la vez que de reconocimiento y celebracion de diversas practicas artisticas
que encuentran en la academia un lugar de didlogo y de inspiracion. Desde diferentes
perfiles multidisciplinares la persona lectora encontrara un analisis critico al respecto de
los procesos creativos en conversacion con las cuestiones de género que moldean de
manera diversa e innovadora la actividad artistica de estas mujeres. Algunas de estas
aproximaciones suponen un cambio de paradigma en las manifestaciones artisticas
existentes y las recogemos aqui con el deseo y la intencidon de que supongan una fuente

de inspiracion a futuras generaciones por su valentia, creatividad y generosidad.

Esta nueva publicacion se enmarca en una ambiciosa aportacion que pretende dar voz

a todas las mujeres artistas que tienen en lo académico una fuente de inspiracion y una
herramienta de trabajo. Dos mundos tradicionalmente separados que estas creadoras a
través de sus visiones desafiantes y en ocasiones transgresoras han conseguido unir. Este
primer numero de Mujeres creadoras busca celebrar y compartir la inspiracion, analisis y
creatividad, de unas mujeres que con su trabajo estan transformando el mundo del arte y

de la academia.




Seccion #2

Artes Plasticas



Introduccion de Adriana Janneth

Leavy (2009) en su trabajo conceptual de Arts Based Research (ABR) menciona que

la creacion de una obra artistica conlleva un proceso minucioso de recoleccion de
informacioén y el trabajo con estos datos, asi como su interpretacion y representacion.
Seflala que estas etapas hacen parte de procesos de investigacion que también se llevan
a cabo en otros ambitos del conocimiento, pero la fuerza estética y conceptual de las artes

hacen que la atencion de las personas logre ser capturada mas facilmente.

En el proceso de configuracion de ABR la experimentacion de técnicas diversas desde
practicas artisticas plantea un punto de conexion entre el conocimiento que se produce
en investigaciones cualitativas de caracter interdisciplinario y el conocimiento sensible

producto de la experiencia de quien investiga.

A continuacion, se presenta el trabajo de dos mujeres artistas, cada uno contiene
elementos que dan cuenta de procesos de investigacion y a partir de los cuales pueden
configurarse algunas herramientas metodoldgicas para quien desee adentrarse en un

proceso de ABR.

En la entrevista realizada a Noni Lazaga y a Olalla Gomez Valdericeda las nociones de
proyecto, proceso, investigacion y tecnologia son puntos de encuentro entre el trabajo
artistico de ambas. Vale la pena reconocer que hay un lugar importante que cada una
otorga a las experiencias de su vida personal en conexién con el contexto, en tanto que
descubren temas que las afecta, reconstruyen historias y socializan experiencias de su vida

personal en vinculo con situaciones de orden social desde una postura critica.

Los proyectos de ambas artistas poseen un amplio repertorio de obras que se configuran
a partir de técnicas con materiales diversos que implican acciones como coser, perforar,
sembrar, tejer, destejer, romper, borrar y conectar, entre otras. Sus trabajos permiten
habitar espacios con un peso simbdlico que posibilitan la exploraciéon propiciando que la
obra se transforme con la presencia y accion del espectador, razén por la cual las obras de

las artistas se plantean como posibilidades de dibujo, pintura y escultura expandidas.

Asimismo, experimentan con la plasticidad de los objetos y materias al disefiar

transposiciones de materialidades, como el caso de los objetos escultdricos de la obra

“El estado de las cosas” de Olalla, quien propicia un entrelazamiento de lo simbdlico y lo



ficcional con el objetivo de llevar la percepcion del espectador a través de lo imaginativo
hacia mundos posibles. Este juego creativo también se encuentra en “PorVenir” en donde
los visitantes pueden modificar el orden de las letras de la palabra que da titulo a la obra

y asi componer otros conceptos. Por su parte, Noni Lazaga propuso “Calisueflagramas’,

un juego sildbico en su pagina web para construir y deconstruir palabras con animo
optimista en el contexto pandémico. En otras de sus obras nos muestra su interés por la
cultura japonesa del papel. Sus trabajos contienen experimentaciones que realiza durante
el proceso de elaboracion del papel, en “Calikanjigramas” coloca hilo entre las fibras con el
cual simula la escritura caligrafica, juega con el vacio en “La casa del laberinto” y permite al
espectador experimentar el espacio y los materiales mediante las arquitecturas flexibles y

efimeras.

Una experiencia que relata Noni en su libro “Washi. El papel japonés”, pone en evidencia
elementos de su proceso artistico durante el tiempo de aprendizaje de la técnica en una

aldea japonesa con maestros artesanos del papel:

.. micondiciéon de mujer y artista invitada me permitia ciertas libertades, mas por lo
segundo que por lo primero, y aquello relajaba bastante nuestra relacion; pero después de
superar aquellas pruebas técnicas, ¢ estaria de acuerdo con mi trabajo personal?, porque
hacer hojas perfectas no era mi interés final. En lo que hasta ahora coincidiamos era en

que la técnica habia que saberla para olvidarla y disfrutar del trabajo.” (Lazaga, 2002, p. 40)

Esta descripcion desde la metodologia ABR da lugar al reconocimiento del contexto por
parte de la artista quien asume dos roles: como creadora e investigadora. Adicionalmente,
dicha metodologia permite enunciar en primera persona este tipo de experiencia y
entonces se deja en evidencia que la actividad creativa emerge del proceso de aprendizaje

y de experimentacion de la artista e investigadora.

La ABR permite el abordaje de teméticas desde formas metodoldgicas holisticas en
donde se encuentran herramientas de la investigacion cientifica académica y técnicas
artisticas, tanto tradicionales como experimentales. Esta metodologia potencia el poder
estético y movilizador que poseen las artes, Leavy (2009) afirma precisamente que hay
una efectividad en cuanto a la forma en que se comunican aspectos emocionales de la

vida social.

Es precisamente lo que Olalla explora en su obra cuando aborda el asunto del poder en
las interacciones cotidianas por medio del uso de elementos naturales que confluyen con
estructuras elaboradas artesanalmente. Ese didlogo entre materialidades se compone
desde lo simbdlico como posibilidad para llevar a cabo un ejercicio de comprension del
poder desde la nocion de limite, por ejemplo, el asunto de la libertad se evidencia en
varias de sus obras. En “Ensayo de horizonte comun” evoca dicha nocion desde la accidn
de recopilar por medio de cartas provenientes de diferentes lugares del planeta una
porcion de tierra haciendo referencia a las fronteras, la geopolitica y la propiedad privada,

asi como las interacciones que se generan entre los sujetos a partir de estas dindmicas de



delimitacion. En “Al limite” cuestiona el acceso a la informacion mediante las estrategias
comunicativas de los medios que estan al servicio de grupos politicos, aqui hace énfasis
en la prensa y como se presenta la informacion sesgada a los ciudadanos. También
plantea el asunto del limite en “A pie de calle” haciendo referencia a ejercicios de poder
sobre los sujetos e invita al espectador a llevar a cabo la accidon de regar con agua la fisura
que sobre el adoquin se realizé al escribir la palabra Cambio. Respecto al concepto de lo
comun gue Olalla ubica cuando también hace referencia al limite, lo evoca en “Nosotrxs”,
con este trabajo propone la reflexiéon sobre la interaccion yo y nosotros y donde lo uno no

puede conceptualizarse sin lo otro.

Finalmente, al reconocer el trabajo de Noniy Olalla quienes desde sus técnicas y temas
configuran estrategias expresivas localizadas a nivel simbdlico por medio de la gréafica,

el volumen y lo instalativo se recogen aspectos de un proceso de investigacion que se va
configurando con cada accién durante el trayecto desde la idea hasta el montaje. De esta
manera, si entrelazamos las técnicas y formas de hacer de un proceso de configuracion de

obras artisticas con las fases de una investigacion seria posible ficcionalizar herramientas

metodoldgicas para la construccion de conocimiento desde el ambito de la ABR.

Referencias
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Entrevista a Noni Lazaga

1. $Como te enfrentas al proceso creativo?

En mi trabajo, el proceso creativo va parejo a mis experiencias existenciales y vitales. Por
lo tanto, siempre siento una necesidad de crear, un deseo de materializar que me sirve
para canalizar una enorme cantidad de ideas, conceptos, emociones y percepciones. En
ese proceso creativo dejo que se conecten esos conceptos, ideas, hipdtesis e intuiciones
dando lugar a obras, proyectos artisticos, acciones colaborativas, artefactos, etc. que

muestran las conclusiones plasticas, conceptuales y visuales de esas experiencias vitales.

Durante el proceso de materializacion, creo y reviso los nexos, los materiales empleados,
valoro si son los adecuados. Para mi forma y fondo van unidos, el qué y el cdémo se dice,
por lo tanto, en el proceso de creacion evaluo, ajusto, modifico, corrijo, transformo vy juego,

hasta encontrar la manera de decir, de contar y de expresar.

También en esa fase de materializacion aprendo durante el proceso, en lo que llamamos
“dialogar con la obra”. Acepto el cambio si es necesario, rescato los resultados inesperados
y disfruto de ellos, y descarto lo que no funciona o resulta innecesario. En general, en ese
proceso, miro la obra y la obra me mira hasta llegar a un ajuste. Dependiendo del tipo

de proyecto ese didlogo es mas o menos conceptual, mas o menos fisico y sensitivo. En
los proyectos como los dibujos aéreos o acontecimiento espaciales (2002) por ejemplo,
donde trabajo con instalaciones de hilos en el espacio jugando con la percepcion, el
proceso creativo se realiza en didlogo con el espacio dado. Este es una parte sustancial y
el espectador también. Pozuelo A.H (2007) “quién mira compone el plano, construye la

imagen, cierra la forma” (parr. 15)

En esa linea, en las instalaciones de mayor tamano, aeroflexias, (2011) o La casa del
Laberinto (2015), me siento como un afinador que busca puntos en el espacio, como quien
busca la nota y el sonido deseado, en mi caso para crear vacios que apelen al espectador.
Dicho espectador y su movimiento y recorridos estan pensados como parte de ese

proceso creativo, al incluirlo como elemento de la obra.

A la vez, en ese proceso, voy evaluando la calidad y ajusto hasta conseguir lo que quiero.
En ese momento, dejo reposar hasta volver a retomar. En la mayoria de las ocasiones

continuo con ese proceso y acabo las obras. En otras ocasiones, las menos, cuando



veo que no funciona la obra, paso a modo de congelacion mental. Es decir, paro hasta
encontrar la via adecuada, esperando un cambio de contexto, o un aprendizaje nuevo
que permita mejorar el proceso. Eso puede durar dias, meses... a veces aflos. Por eso hay

algunas obras que retomo para seguir trabajando en ellas después de muchos afios.

a. ¢ Partes de algun referente o trabajo ya hecho?

Si. Generalmente en mi caso existe una continuidad, y unos trabajos son referentes

para otros. Como decia, en ocasiones se dan uniones de trabajos realizados en tiempos
diferentes que se acaban complementando. Los referentes suelen estar relacionados con
cuestiones y narrativas que me interpelan a lo largo del tiempo y vuelvo a ellas. Algunas

obras, ya acabadas las retomo para integrarlas en discursos presentes.

De hecho, trabajo en una linea que habla conceptualmente con ello. En dicha linea de
actuacion no existe el tiempo, solo el espacio, y en ese espacio se mezclan obras del
pasado con el presente, convirtiéndose en artefactos que podran ser reutilizados en el
futuro. En esas creaciones no hay diferencia temporal y la utilizacién de trabajos realizados

en diferentes épocas es una constante.

b. ¢Cuanto te influye el trabajo realizado anteriormente?

Por un lado, estan los aprendizajes que extraigo de las obras y proyectos artisticos que voy
realizando. De esos trabajos surgen nuevos temas, gque a su vez influyen y nutren otras
obras y proyectos futuros. En general hay una linea continua de trabajo que atraviesa
toda mi obra, pero no se trata de una linea recta y homogénea, sino que se trata de una

evolucion que podriamos decir que tiene una forma circular, incluso concéntrica.

Es decir, cada época, proyecto, o “trozo de tiempo” de investigacion, se abre y se cierra

en si mismo, convirtiéndose por lo general en una forma circular de investigacion. Todas
estas formas pueden coincidir tangencialmente unas con otras, incluso englobarse unas
dentro de las otras a modo de circulos concéntricos. Pero cada “trozo de tiempo” expresa
una mirada nueva, porgque intento enfrentarme a la investigaciéon como si no conociese

nada, buscando diferentes puntos de vista y enfoques, para volver a descubrir elementos
nuevos que pueden conectar, o No, con lo preexistente. Es después, cuando examino los

diferentes circulos de investigacion, cuando veo las relaciones e influencia entre ellos.

Es decir, no quiero que el trabajo anterior se convierta en un lastre y me impida ver lo

nuevo. Aprendo, desaprendo y reaprendo en un proceso de deconstruccion continuo.
C. ¢En qué se diferencia del proceso de investigacién académica?
El proceso de investigacion académica tiene para mi dos vertientes: por un lado los

articulos y libros, que corresponde a lo escrito, y por otro las exposiciones o proyectos

artisticos, en donde las investigaciones ocurren dentro del campo de lo plastico y visual.



Aungue ambas son investigaciones, creo que los articulos se relacionan mas con lo
académico, en la medida en la que deben de ajustarse a pardmetros como la redacciéon
con un estilo académico, la cuestion formal de las citas, la utilizacion de la propia

normativa APA.

En cambio, el proceso creativo dentro del campo plastico y visual mantiene una estructura
mas libre, y mas abierta; como si fuese una investigacion de campo constante. En ese
proceso creativo se manejan tiempos diferentes a los académicos y creo que el objetivo
suele transcender al propio proyecto, en el sentido de que la obra queda “abierta”, como
decia Umberto Ecco (1985), para llegar al espectador, que es quien finalmente acaba el

proceso, haciendo suya la obra, y siendo parte activa de la investigacion.

En el proceso de investigacion académica también creo que hay una busqueda de datos
objetivos, que no son necesarios en el proceso de creacioén, porque las hipdtesis de partida

son diferentes.

La cuestion seria esa, preguntarse por qué cuesta tanto que algunos procesos artisticos
no estén considerados investigacion académica cuando definitivamente lo son. Ello

se deduce a juzgar por su falta de inclusion en los organismos académicos, no solo en
nuestro pais, sino a nivel internacional, aunque actualmente se ven indicios al tener en

cuenta la transferencia del conocimiento, en algunos proyectos artisticos.

En cualquier caso, yo intento buscar siempre esa transferencia de conocimiento a la
sociedad, desde la investigacion y creacion, ya sea esta académica o no. Aungue a veces
esa transferencia no se de, dentro del mundo académico, con la misma facilidad que los

proyectos artisticos de caracter mas abierto.

d. ¢Hay una implementacién de la tecnologia en el proceso creativo?

Sientendemos la tecnologia como suma de técnicas, la implementacion que hago de las
mismas difiere de un proyecto a otro, puesto que tecnologia, técnicas y concepto también
estan relacionados. Durante el proceso creativo nada esta cerrado, sino que incluso los
cambios producidos por un uso u otro de la tecnologia pueden cambiar el resultadoy me
parece enriquecedor evaluar qué resultados obtengo. No es lo mismo la tecnologia que
aplico en la pintura, que la que aplico si creo una instalacion, una fotografia o incluso un
video en el que formaria parte lo digital. Lo que si me gusta conocer en profundidad son
las técnicas que utilizo, porque incluso el meterme en medio del proceso y transformar el
Uso que esa técnica o tecnologia puede ofrecer, me resulta tremendamente interesante y

necesario. Es decir, conocer la tecnologia para olvidarla o transformar su uso comun.

e. Dificultades

Las dificultades son eso mismo, el poder conocer en profundidad una técnica, o un

conjunto, incluida la tecnologia digital y poder experimentar con ellas hasta olvidarlas.



Jugar y poder experimentar con materiales, tecnologia y crear nuevas conclusiones

siempre representa una dificultad y un reto.

2. Tus procesos de creacion entonces ¢ parten de hipétesis individuales o de
modelos cocreativos?

Los procesos de co-creacion creo que son muy interesantes porque enriquecen el discurso
narrativo y permiten llegar a conclusiones variadas despendiendo de con quién se trabaje.
En mi caso he realizado proyectos colaborativos, en diferentes formatos: planteados de
manera individual, con acciones colaborativas como el proyecto on line calisuefiagramas
(2020) creado durante la pandemia del Covid 2019 e instalaciones a través la creacion de
obras en proceso (working progress) con bailarines de danza contemporanea y danza
kathak (2015) y planteados desde el colectivo llamado k.b.zonas (2009), trabajando temas
de género. Creo que hay una gran diferencia cuando se crea una obra conjunta desde

el principio, como sucedia en el caso del colectivo k.b.zonas y cuando se crea de forma
independiente sumandose cada artista con una hipdtesis individual, a un objetivo comun
como en los ejemplos nombrados anteriormente. Por otro lado, cuando se trabaja con
obras en proceso, la idea de que el proceso creativo es tan importante como el resultado
convierte el propio método de construccion en una investigacion en si misma. Es el caso

del proyecto multiverso sincronizado de co-creacion con danza Lazaga/Ningappa (2015).

En los procesos co-creativos, me parecen particularmente interesantes las investigaciones
v los procesos creativos que surgen desde la interdisciplinariedad. Ya que cada una

de las partes se suma al objetivo desde su disciplina, creo que los resultados son muy
enriquecedores y también sorprendentes para todas las partes. Esa novedad obliga a

repensar muchos de los temasy a replantear las hipdtesis individuales y crear nuevas.

3. $Como definirias el art based research?

El art based research o la investigacion basada en artes (IBA) la definiria como una
metodologia que ha cambiado la forma de relacionar docencia, arte e investigacion,

al proponer la vinculacion del rol del docente con el de artista y el investigador. En el
momento actual es fundamental tenerla en cuenta por lo que puede aportar en el artey
en la docencia, pero también en la metodologia investigadora y en su aplicacion en otras
disciplinas. La investigacion basada en artes incluye otros enfoques, formas de percepcion
visual, sonora, etcy la utilizacion de la inteligencia estética, emocional, sensorial. Ello
permite llegar a conclusiones diferentes en la medida en la que las hipdtesis se extraen
desde las artes, lo plastico y lo visual y se involucran factores que permiten relacionar e

integrar lo racional con lo emocional, y lo objetivo con lo subjetivo.

4. $Cual es el valor de la finalidad académica en tu proceso creativo?

La finalidad académica ayuda en el proceso creativo y en algunos proyectos artisticos,

aporta un valor afladido, en la medida en la que cuestiones tedricas y objetivas que no



piensas introducir en el proceso, finalmente si las introduces tras haberlas trabajado desde

el dmbito académico.

El hecho de que algunas investigaciones académicas de caracter conceptual pasen a
formar parte del proceso creativo es algo interesante, y segun qué proyectos necesario.
Igualmente, el como abordar algunos temas artisticos, haciendo un trasvase de
metodologias que pertenecen al ambito académico pueden aportar valor a algunos

procesos creativos.

Ahora bien, existen proyectos artisticos en los cuales no hay una ninguna finalidad
académica, y no por ello el proceso creativo carece de calidad o interés, ya que creo que es

independiente.

5. $Como son tus procesos de divulgacion y transferencia en relacion con las
industrias culturales? ¢,Te vinculas en el proceso o lo dejas a terceros?

En micaso me gusta involucrarme y seguir el proceso de divulgacion, porgue no siempre
se transmite el mensaje que el artista quiere que se tenga en cuenta. Si tenemos en
cuenta el significado de Adorno (2018), de industrias culturales, creo que es importante el

punto de vista sobre la obra o el punto de partida.

Hay datos e informacion sobre proyectos que son importantes para el artista, porque en
ellos radica la transferencia de conocimiento que quiere hacer. Estas referencias segun
quién lo divulgue se pueden perder porque los intereses del divulgador, ya sea la galeria,
institucion, medios de comunicacion, etc son otros y su relacion con el espectador o el

lector y el mensaje que quiere transmitir también.

En general crear un texto de sinopsis sobre las exposiciones para que se conozca el
proceso seguido y tema tratado, teniendo en cuenta los antecedentes, creo que es bueno

y Util para todos.

6. Mas alla de las cuestiones académicas {Como influye la perspectiva de
género en el proceso creativo?

Cuando la narrativa de las obras o proyectos aborda la igualdad de género creo que el

proceso creativo influye en la perspectiva de géneroy esta, a su vez, en el proceso.

En otro tipo de proyectos, aungue no sea de manera directa siempre hay una perspectiva
de género incluida. En mi caso he trabajado con algunos temas relacionados con esa

perspectiva de géneroy en general la perspectiva de género influye no solo en el proceso
creativo, sino también en el seguimiento y en la visibilidad o invisibilidad de los proyectos,

porgue la brecha de género que sigue existiendo en el arte.



T. Conclusiones

El proceso creativo deberia ser objeto de investigacion en las creaciones artisticas, puesto
que durante ese proceso se producen numerosas acciones que no se reflejan en la obra
finalizada y que sin embrago permiten entender la dificultad y complejidad del hecho
artistico.
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Entrevista a Olalla Gomez

1. $Como te enfrentas al proceso creativo?

En mi caso depende del proyecto, cada trabajo es diferente. Alguno de ellos tiene puntos
de arrangue que contindan temas recurrentes y en otros casos responden a nuevas
preocupaciones. Los referentes estan siempre ahi, de manera consciente o inconsciente;

creo gque es imposible no referenciar, otra cosa es qué entendemos por referentes.

El trabajo anterior siempre esta ahi, en algunos casos decides continuar una linea de
investigacion por qué crees que puede aportar algo mas a lo ya realizado, en otros casos
guedan en barbecho y quizd aflos mas tarde vuelves a revisitarlos porque estableces una
nueva conexion... dirfa incluso que muchas veces crees estar haciendo algo totalmente

nuevo y con el tiempo ves que tiene mucho que ver con algun interés anterior.

Principalmente en la libertad, en no estar supeditado a una norma rigida a una

metodologia concreta.

La tecnologia entendida como una herramienta mas me parece interesante. Ahora

bien, supeditar todo a la tecnologia por creer que vivimos en un mundo gque demanda

lo tecnolégico me parece un error. Si de manera natural una persona se siente cémoda
en un medio tecnoldgico y entiende ese medio como la mejor manera de comunicar X
me parece estupendo, pero responder a modas por el simple hecho de creer que esta en
consonancia con el mercado o que su obra tendrd mas repercusion si utiliza cierto medio,

creo que desvia del sentido primero en la creacion.

Si crees que para un proyecto es necesario algun tipo de tecnologia no veo dificultad
alguna mas alld de aprender y entender el funcionamiento de dicha herramienta. En mi
caso por ejemplo he utilizado cédigo y arduino para un proyecto especifico y hasta ese
momento No tenia nociones sobre programacion etc. La Unica dificultad fue encontrar
a alguien que me ensefara sobre ello. Pero insisto, era un proyecto muy concreto y
realmente esas herramientas bajo mi punto de vista aportaban al proyecto. Después no

he vuelto a utilizar éstos medios porgue no lo he visto necesario.



2. Tus procesos de creacion entonces ¢ parten de hipétesis individuales o de
modelos cocreativos?

La co-creacion me parece muy enriquecedora, siempre aporta. Yo por ejemplo he
trabajado en colectivos y siempre sacas cosas muy positivas. Hay que ir aprendiendo o
quiza desprendiéndote de habitos individualistas, incluso diria que del ego creador, y eso
es maravilloso. Aprender a escuchar, delegar, diluir ideas y autoria, aportar, recibir nuevas

perspectivas, es un proceso dificil pero nutritivo.

3. $Como definirias el art based research?

Pues como una investigacion conducida por la practica artistica que se inserta o

incorpora al sistema de ensefanza académico/universitario.

4, $Cual es el valor de la finalidad académica en tu proceso creativo?

Para mi es totalmente secundaria ya que no respondo a la via académica. He realizado un
master en arte e investigacion, el cual fue muy fructifero en cierto momento de mi vida,
entre otras cosas porque me ofrecio diversas metodologias un tempo diferente y una
forma de observacion de los procesos hiperconsciente. Supongo que una vez adquirido
cierto conocimiento y formas de hacer y organizar, es interesante desaprenderlas o

hakearlas.

5. Como son tus procesos de divulgacion y transferencia en relacion con las
industrias culturales. ¢Te vinculas en el proceso o lo dejas a terceros?

Creo que es muy dificil que un/una artista se desvincule de cualquier parte de los
procesos de su trabajo. Actualmente para bien y para mal somos multitask. Desde redes
sociales, entrevistas, conferencias etc. Aunque es cierto que muchas veces esa divulgacion
escapa a una misma. La obra se emancipa rapidamente de quien la realiza. Por ejemplo
he aparecido en varios papers de investigadorxs Ixs cuales no conozco. Una profesora

en un instituto me contactd via mail tras verme en TV para pedirme permiso para la

reproduccion de una obra mia en su instuto entre otras muchas anécdotas.

6. Mas alla de las cuestiones académicas {Como influye la perspectiva de
género en el proceso creativo?

En mi caso influye siempre ya que me considero feminista y eso se traduce en una
deconstruccion previa de mis esquemas mentales. Entonces a partir de ahf la perspectiva
de género estd siempre presente de manera mas o menos evidente. A nivel meramente
estructural dicha perspectiva es profundamente necesaria ya que el sistema del arte no
es ajeno al sistema discriminatorio imperante. Hablar de cuotas, paridad, oportunidades,
conciliacion, repercusion, proyeccion laboral, brechas salariales... es exactamente igual de

necesario en el arte como en vida.



Los restos de las imagenes
Introduccion de Belén Zahera

PROLOGO

Conoci personalmente a Eli Cortifas (Las Palmas de Gran Canaria, 1979) en el verano
de 2017, durante un encuentro de varios dias que tuvo lugar en el monasterio de un
pequefo pueblo italiano. En aquel emplazamiento apenas habitado, casi fantasmal, sin
duda aislado de los templos habituales del arte contempordneo, un grupo de artistas y
comisarios tuvimos la oportunidad de intercambiar ideas acerca de nuestros procesos
de creacion e investigacion'. Por entonces, Eli - ;o deberia nombrarla por su apellido,
haciendo gala de ese distanciamiento caracteristico de la Academia? —era ya, y lo sigue
siendo, una artista reconocida y con proyeccion internacional, actividad que combina
con la docencia universitaria en Alemania?. En aquel evento, habld de algunos de sus
proyectos mientras se movia habilmente entre la critica y el humor, entre lo ajenoy lo
propio, entre la desconfianza hacia las imagenesy la admiracion por estas. Recuerdo,
por ejemplo, cdémo unas filmaciones etnograficas aparentemente neutrales, que habian
sido parte de los decorados hollywoodienses de Tarzan, daban paso a una afilada
reflexion audiovisual acerca de los sesgos ideolégicos contenidos en las representaciones
occidentales de Africa (The most given of givens, 2016), al tiempo que, durante el curso
de la charla, Eli entretejia tal reflexion con experiencias personales relacionadas con su
ascendencia cubana, su origen islefo y su condiciéon de emigrante por Europa. Poco
después, nos sumergioé en una compleja exploracion del vinculo maternofilial, esta vez
a través de otro de sus trabajos (Dial M for mother, 2008) en el que una voz espafola
con acento canario, la de su propia madre, atenazaba por teléfono a una constelacion
de personajes femeninos cassavetesianos, todos ellos encarnados en la figura de la

estadounidense Gena Rowlands.

1Traigo a colacion este encuentro para subrayar que eso que llamamos ‘investigacion artistica’ a menudo
desbordala Universidad y los formatos académicos. En este caso, se trataba de un programa itinerante (cuya
edicion de 2017 llevaba por titulo The Theory of Leaves) comisariado por la organizacion E.MM.A. El programa
reunia anualmente a una serie de artistas, comisarios y productores culturales con el fin de que compartieran
Yy enriguecieran sus investigaciones. En cierto sentido, la iniciativa podria asemejarse a un congreso académico
internacional, aunque alejado de la burocracia y de los emplazamientos caracteristicos de tales eventos. Para
mas informacion, véase: https;//www.e-m-m-a.org/program/the-theory-of-leaves-program-and-participants

2 El recorrido expositivo de Eli Cortifas incluye instituciones como el Centre Pompidou (Francia), el Goethe Institute
Canada (Canada), el CAC de Vilna (Lituania), el Kunstverein Braunschweig (Alemania), el Centre for Contemporary
Art de Berlin (Alemania) y el Convent Space for Contemporary Art de Gante (Bélgica), entre otras. Ha recibido,
ademas, numerosas becas y reconocimientos. Ha sido docente en diferentes universidades de Alemania como la

Kunsthochschule Kassel, la Kunsthochschule Mainz y la Kunsthochschule Braunschweig. Actualmente es profesora
en la Hochschule fur Grafik und Buchkunst de la ciudad de Leipzig.
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En este vaivén de solapamientos y apropiaciones audiovisuales asomaba un proceso
creativo fundamentado sobre investigaciones minuciosas y largas jornadas de
recopilacion, visionado, seleccion y montaje de material de todo tipo, mezclando sin
jerarquias lo encontrado con lo propio, lo popular con (casi) todo el imaginario colectivo —
o fomentando lo que algunos llamarian un ‘espiritu totalizador’ — fuera posible identificar
las grietas por las que esa totalidad constantemente se desborda y contamina. AAos
después, tras haberme reencontrado con su trabajo con motivo de esta entrevista, creo
gue aquella aparente contradiccion sigue teniendo validez. Del mismo modo que los
objetos, como diria Adorno (1984), son siempre mds que el concepto que los acota (p. 13),
asi también las imagenes son siempre algo mds que el significado que las encierra. Estas
tienden a desbordar las lindes, a dejar un resto que es al mismo tiempo un recordatorio
de su inadecuacion y una evidencia de los marcos epistemoldgicos que las alumbraron.
Aprovechar estos remanentes y ampliar su sentido es una tarea tan interesante como
necesaria. Y es por este motivo que Eli me parece, por encima de todo, una exploradora
del residuo, una intérprete del sedimento y, en definitiva, una artesana de ese sobrante

que toda imagen deja a su paso.

En efecto, acercarse a la practica de Cortifias es reconocer de primeras su habilidad

para el bricolaje (audio)visual, operacion que abarca, en su caso, el video, la fotografia,

la instalacion y la escultura. Las imagenes con las que trabaja — provenientes del cine,

los videojuegos, la animacion, la publicidad, las noticias, internet, etc. — no entienden

de categorias, aunque si de elementos comunes y alianzas intergeneracionales que se
afanan por poner en crisis las narrativas hegemaonicas. Ahi encontramos, por ejemplo, esa
enorme comunidad de personajes femeninos que pueblan proyectos como los citados
anteriormente y otros como Confessions through an open curtain (2011), Quella che
cammina (2014) y The excitement of ownership (2019). Todos ellos rednen una diversidad
de mujeres, ya sean ficticias, enmascaradas, reales o artificiales — desde Jane Porter y las
estrellas del Hollywood clasico hasta los mas recientes ginoides o las asistentes virtuales —,
gue nos hablan de sus deseos y aspiraciones, pero también de su marginalizacion y de su
valor de cambio como mercancia visual. En trabajos como Not gone with the wind (2021),
Walls have feelings (2019) y el mas antiguo No place like home (2006), asi como en todas
las instalaciones de Cortiflas, observamos también una preocupacion por la materialidad
del espacio y de los cuerpos que lo ocupan. Arquitecturas del poder, coreografias
tayloristas, bioldgicas, militares y deportivas, entornos virtuales y paisajes digitales nos
hablan de los lugares de explotacion, del desarraigo y, sobre todo, de las narrativas

como un tipo de ‘propiedad’, en ambos sentidos del término: como posesion abstracta

y como terreno fisico o espacio representacional adquirido por el poder, muchas veces
por la fuerza. Existe, finalmente, una cadena de elementos predilectos que atraviesan

sus trabajos a modo de retazos descontextualizados: puertas, telones, pantallas, cortinas,

mascaras y, en ocasiones, objetos fragiles que siempre acaban rompiéndose en mil



pedazos. Todos ellos son, por supuesto, dispositivos de transformacion, umbrales e indicios
de vulnerabilidad, que nos gufan a través de los rebasamientos de la identidad, del género,
de la clase social y, en general, de todo aquello que no ‘cabe’ por completo en los marcos

habituales, pero que, no obstante, continda estando ahi.

Son justo estos residuos, apropiados y expropiados por Cortifas, los que, yuxtapuestos
bajo el principio warburgiano de la buena vecindad, permiten romper la normay abrir el
significado. Esta metodologia, tan propia de la investigacion artistica, no solo construye
mundos alternativos sobre los que proyectarnos, sino que transforma lo autobiografico,
el detalle insignificante y la memoria visual en algo objetivable y colectivamente
comprensible. Desde la posicidn situada y politicamente comprometida de Cortifias, este
proceso se convierte en un trabajo constante de reimaginacion narrativa y dinamismo
signico, que penetra tanto su practica artistica como su labor docente y académica.
Sabemos que el cing, la escultura y la imagen en general tienden a la inmovilidad,

a fijar sus contenidos en un lugar y en un tiempo anterior. Por el contrario, producir
conocimiento, dentro o fuera del campo artistico, consiste mas bien en excavar las
reliquias del terrenoy, a partir de estas, reavivar lo osificado. Y es que, a fin de cuentas,
eso es investigar (in-vestigare): ir tras las huellas (vestigium), rebuscar (to re-search) en los
restos, cocinar con las sobras de un mundo a menudo injusto, profanar las tumbas de los
muertos o asaltar las propiedades de los amos para, finalmente, construir sobre ellas un

nuevo edificio siempre pasajero, siempre contestable.
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1. Tu practica se enmarca en el apropiacionismo y se ejecuta a través del montaje
(principalmente audiovisual, pero también escultérico y fotografico). Siempre que
pienso en tu trabajo te imagino en una especie de palacio/teatro de la memoria,
rodeada de discos duros y visualizando - ‘ver’ también es ‘hacer’ - cantidades
ingentes de material que no sé ni cdmo eres capaz de organizar. {Como te
enfrentas al proceso creativo? {Cémo categorizas y ordenas ese universo visual?

El palacio de la memoria es una imagen muy acertada, aunque yo diria que es mas bien
un palacio del olvido o una especie de archivo-cementerio al que todas esas imagenesy la
inconmensurabilidad de la producciéon de imagen en si van a morir o a ser almacenadas
—que viene a ser lo mismo. Es un devenir objeto arqueoldgico que ocurre en el momento
en el que se crea la imagen; somos conscientes de ese devenir desde el momento en el
gue sacamos el movil y apuntamos a algo o a alguien. Me interesan mucho conceptos
como el teatro de la memoria de Giulio Camillo — ese intento renacentista de crear un
contenedor que abarcara la totalidad del conocimiento humano mediante imagenes

— también las técnicas mnemotécnicasy las redes de relaciones porosas y no fijas que
propone el Atlas Mnemosyne de Aby Warburg, y que reflexionan acerca de la imagen

y las diferentes taxonomias que la rodean. Esos intentos de abarcar toda la memoria

del saber humano, programados al fracaso de antemano, me fascinan a la vez que los
rechazo rotundamente. Los utilizo para ejercer una critica a esa virulenta construccion de
saberes que tiene lugar tradicionalmente en espacios blancos, occidentales, casi siempre
masculinos, capacitistas y muy a menudo académicos, que se consideran universales
mientras albergan solamente herramientas, categorias y signos homologados por esos
mismos sistemas. Ya en si, el intento de abarcar la totalidad del saber humano es un
emprendimiento que excluye todos los mundos, imaginarios y lenguajes que no se

subscriben a esos signos hegemonicos del ‘'saber’y, por consiguiente, del poder.

1.1. Cuando inicias un proyecto, ¢,de dénde provienen tus ideas? ¢Cuales son, por
asi decir, tus referentes o tu punto de partida?

Digamos gue es un proceso constante, viene de un continuum durante el que investigo
tematicas que me interesan y conciernen, al mismo tiempo que voy coleccionando
y montando material audiovisual, leyendo, escribiendo y anotando citas y referentes

relevantes. No parto de la base de que he terminado un proyecto y después comienzo



otro. Cada vez que cierro una pieza soy muy consciente de todo lo que se ha quedado
fuera, de nuevos intereses, conexiones y preguntas que surgen a raiz de esa investigacion,
y en general de codmo ha cambiado el mundo durante ese proceso de investigacion y
creacion, algo inevitable en nuestras aceleradas sociedades capitalistas. Da vértigo, pero
también es fascinante trabajar literalmente con todo el imaginario que nos rodea, sin
qgue importe de dénde viene el material o0 a qué categorias culturales, de produccion y

distribucion se subscribe.

1.2. En muchos de tus trabajos se repiten fragmentos (audio) visuales y cierto tipo
de imagenes. Podriamos decir que existen referencias o guiios internos entre tus
obras, lo cual contribuye a esa labor de resignificacion constante que propone tu
practica. Cuanto te influye el trabajo que has realizado anteriormente a la hora
de emprender un nuevo proyecto?

Una de las cosas que hago durante el proceso creativo es revisar el material de proyectos
anteriores, haya sido utilizado o no. Me gusta revisitar qué espectros formaron parte

de la investigacion anterior y buscar una nueva vida o un nuevo cuerpo a esas mismas
imagenes a base de re-utilizarlas en otro contexto. Como artista que re-significa material
encontrado, resignificar mi ‘propio’ material y perspectiva es igual de fundamental que
investigar todo lo que configura nuestros lenguajes audiovisuales contemporaneos dia a
dia.

1.3. Tu has recibido una educacion artistica formal en Alemania y Dinamarca, y
eres también profesora universitaria. { En qué se diferencia para ti el proceso
creativo del proceso de investigacion académica?

En mi caso, el proceso artistico creativo y el académico no se diferencian tanto. Tengo

la suerte de ser profesora en Alemania, donde Ixs artistas gozamos generalmente de
absoluta libertad a la hora de proponer el curriculo que impartimos. No sé si es igual en
todas partes, pero esto ha significado para mi algo fundamental a la hora de accedery
re-pensar criticamente el espacio académico. Esa libertad me ha permitido abordar la
educacién como una extension de mi practica artistica y como un lugar en el que hacer
politica con un impacto mas inmediato y mediante lenguajes y procesos en ocasiones
menos excluyentes que los que se proponen en el mundo del arte contemporaneo. Al
mismo tiempo, es inevitable considerar la academia como una institucion heteropatriarcal
que exalta y enaltece los privilegios y que perpetla todos los fantasmas de exclusion
habidos y por haber. Formar parte de esa institucion exige un continuo ejercicio de
autocritica y vulnerabilidad con y hacia estudiantes y compaferxs. Suelo decir de manera
exagerada que amo la educacion y odio la institucion, pero es precisamente en esa

tension y debate constantes donde trato de ejercer mi tarea de escucha y reflexion.

Yo soy la primera persona en mi familia que accede a estudios y que tiene un puesto
universitario. Agradezco profundamente ser una profesora que viene de una familia de

clase trabajadora y migrante cubana que cultivd creencias en diferentes tipos de saberes
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gue no se encuentran necesariamente en la palabra escrita o en el mundo de lo tangible
e institucional. Encontrarme durante mis estudios con la obra de bell hooks (2021) y
particularmente con Abordar la clase en clase, un capitulo de su libro seminal Ensefiar a
transgredir, me ofrecié un espacio en el que reflejarme y aprender a ejercitar el proceso
de autoconocimiento critico que supone el continuo encuentro con Ixs estudiantes dentro
de esa institucion tan particular que es la academia. Eso si, no puedo dejar de hacer
alusion a la aniquiladora burocracia y administracion que se nos exige en estos puestos,
algo absolutamente devastador y que amenaza con matar nuestro espiritu y todo amor

por esta importante labor.

1.4. Es un hecho que la cultura material y en concreto las tecnologias modifican
e intervienen en nuestros modos de hacer y, por tanto, de pensar. Tu trabajo
hace uso de técnicas y tecnologias muy concretas, a la vez que reflexiona
conceptualmente sobre ellas. {Qué papel crees que juega o han jugado estas
tecnologias en tu proceso creativo (desde el film tradicional hasta la 1A)?

Antes de estudiar arte en la escuela de Arte y Medios de Colonia, estudié cine en
Dinamarca y trabajé varios afilos como editora de cine documental, algo que cambid
radicalmente mi manera de entender las imagenes y de pensar su creacion. Esto ocurrid
mucho antes de que todxs nos convirtiéramos en creadores de imagen y contenido y
tuviéramos la capacidad de distribuirlo libremente a través de las redes sociales como

lo hacemos hoy. El cambio de paradigma que ha supuesto pasar de la era de las cosas

a una era de la informacion — como formula Byung Chul Han (2021) en su libro No-
Cosas — ha cambiado radicalmente nuestra comunicacion, la manera en la que nos
relacionamos y nuestro lenguaje visual. A través de dispositivos como los teléfonos
moaviles, las tablets, etc., no sélo ha aumentado de manera significativa el flujo de
imagenes, sino que éstas se han diversificado. Hablar de una verdadera representacion
de todas las capas y estratos sociales en torno a la producciéon y circulacion de contenido
es sin embargo bastante cuestionable y esa duda, o esa desconfianza a las imagenes y
sus contextos de valor es algo que aparece constantemente en mi trabajo. Las grandes
corporaciones, con su enorme capacidad de engullir todo y de cooptar todo relato para
después escupirlo simplificado y desvirtuado e insertarlo en la corriente de masas, siguen
manteniendo el poder sobre las grandes narrativas y dominan las nuevas tecnologias. En
su brillante ensayo, El ojo y la navaja, Ingrid Guardiola (2019) nos acerca al mundo como
interfaz, advirtiéndonos de los riesgos de la imagen puesta al servicio de la economia

y profundizando en otras posibilidades de uso que se acercan mas a la resistencia, a la

memoria individual y, sobre todo, colectiva.

Con nuevas tecnologias como la inteligencia artificial no desaparece el riesgo del que
habla Guardiola. Hay un sesgo que se introduce de manera silenciosa en la nueva
tecnologia, perpetuando asi desigualdades y reproduciendo las asimetrias de poder
existentes, mientras esa nueva tecnologia se presenta como neutral, como una fuente
objetiva. Apropiandome de esas tecnologias y su lenguaje visual trato de mostrar los

procesos invisibilizados que tienen dramaticas consecuencias en la vida de muchas



25

personas vulnerabilizadas, y de desmontar el mito de la inteligencia artificial como una
definicion técnica de la inteligencia y como forma politica que actla, supuestamente, de

manera totalmente auténoma respecto de la sociedad y de lo humano.

1.5. {,Cuales consideras que son las mayores dificultades a las que te enfrentas en
el proceso creativo?

Al trabajar revisando, apropiando y resignificando archivos me enfrento a menudo a

la gran inconmensurabilidad de material que nos rodea y que circula por todo tipo de
redes y circuitos. Trato de elaborar un set de reglas y parametros gue me ayuden a tomar
decisiones no aleatorias, pero que a la vez me impidan caer en la seduccidon que ejercen
los contextos y la recepcioén histérica en las que estan inscritos esos archivos. Es muy
importante para mi conseguir que exista una coherencia intrinseca dentro de la decision

del material con el que opero, que puede ser o No visible para Ixs espectadores.

2. Resulta muy evidente para mi que tu trabajo nace de un pensar activo junto

a tus materiales, y también junto a tus experiencias - por ejemplo, tu madre

esta presente en varias de tus obras -. {Crees que tu practica, aunque solitaria,
involucra procesos de co-creacion? {Como explicarias esa relacion entre
hipdtesis individuales y procesos co-creativos? ¢Qué rol juega la materialidad en
tu trabajo?

La intervenciéon de mi madre en mis obras la veo precisamente asi, como una
colaboracion. Yo escribo el guion, creo las imagenes y dirijo el montaje, pero en la
negociacion de nuestra relacion real de madre e hija y de mi expectativa en cuanto a su
rol en la obra, tiene lugar un proceso de co-creacidon. Son precisamente esas instancias en
que lo ‘real’ se inserta en lo escenificado las que arrojan los momentos Mas interesantes, a

mi parecer, en la obra.

En2or3 Things Knew About Her, una obra que hice en el 2006 - el titulo se erige como
una suerte de guifno a Godard, pero también como una declaracion de intenciones —,
proponia gue no sabemos realmente casi nada sobre esas personas con las que nos

liga algo tan supuestamente natural y profundo como lo es el lazo maternal. Al final de
una vida, ;qué sabemos realmente de la figura de una madre? ; No nos impide ese lazo
de sangre y esa naturalizacion social tan profunda de nuestro vinculo, precisamente,
acercarnosy conocernos de verdad? Esto era lo que yo proponia en esta obray lo

que continué explorando mas tarde en Dial M for Mother y en Quella Che Cammina.

Yo resumo todo ese proceso de colaboracién y co-creacion como un proceso de
conocimiento propio y como una indagacion y cuestionamiento de esas construcciones
casi inamovibles y sagradas como lo es la familia. Muchas veces, en entrevistas, me
preguntaban por qué estaba tan interesada en ese retorno continuo a lo autobiografico.
Recuerdo lo mucho que me sorprendia esa pregunta, porque la relaciéon con mi madre
gue se hace tangible en mi trabajo no esta ahi para documentar un vinculo real, sino para
utilizarlo como un contenedor, una suerte de espacio de proyeccion y negociacion de

nuestras relaciones interdependientes y nuestros vinculos familiares, sean cuales sean.
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La materialidad que mencionas juega un rol muy importante, porque me interesa
mucho interrogar la relacion atrofiada que tenemos con el mundo material que nos
rodea. Me viene a la mente una historia que me contd una maravillosa artista peruana
amiga mia, Andrea Canepa, sobre la Cultura Moche, esta civilizacion andina que florecid,
creo que entre los siglos I 'y VIII, en la costa norte de lo que hoy es Perud. Eran conocidos
como magnificos alfareros, herreros y constructores de piramides, no tenian lenguaje
escrito, pero eran capaces de codificar sus creencias pintando complejas narraciones
gue describian su calendario, mitos, ritos y ceremonias sobre la increible cerdmica que
hacian con barro. Tenian la creencia de que las cosas que habian creado, basicamente la
tecnologia creada para mejorar sus vidas, podria un dia volverse contra ellos y pintaban
escenas de esta especie de venganza de los objetos hacia el ser humano en vasijas de
ceramica, textiles o en las paredes de sus templos. En esas escenas podemos ver prendas
de vestir, armas, botijos con brazos y piernas, manos y pies, algunos con cabezas y rostros

luchando contra humanos o enzarzados en algun tipo de batalla.

Me gusta mucho regresar a esa historia porqgue me hace pensar en como hemos perdido
la conexidn con los objetos. En el mundo moderno, la mayoria de los objetos que nos
rodean son el resultado de un proceso de produccion impersonal e industrial; vienen de
fabricas, los compramos en tiendas o por internet. Por eso es tan diferente cuando un
objeto no se produce, sino que se crea. Cuando los objetos simplemente aparecen, sin
que seamos testigos de su proceso de aparicidn/creacion, perdemos la oportunidad de
establecer una conexion mas profunda con ellos, a la vez que quedamos despojados de

cualquier misticismo.

3. ,Como definirias el art based research?

Creo que la posibilidad de utilizar enfoques y estrategias del arte en la investigacion nos
permite acceder a diferentes formas de construir mundos que son automaticamente
mas criticas con los sistemas imperantes que la pura investigacion cientifica. Yo lo veo
como un proceso colaborativo en el cual los procesos artisticos dentro de la investigacion
nos ofrecen también formas de conocimiento que implican percepciones sensoriales

y emociones, asi como respuestas intelectuales e implicadas con una responsabilidad
politica y social, algo que amplia las capas de la investigacion a través de una pesquisa
estética-artistica. Como artistas hemos desarrollado —a menudo intuitivamente —
herramientas que nos permiten explorar contextos y sujetos de una forma mas libre y
exenta de parametros que puedan conducir a un sesgo cientifico, algo que veo esencial a

la hora de proponer escenarios que especulen sobre nuestros futuros.

4. En general, todo tu trabajo es un desafio al concepto de verdad o a la existencia
de lecturas tnicas. En Quella che cammina hablas a través de la voz de tu

madre. En un momento dado ella dice que “la verdad no es contemporanea”. Yo
interpreto esto en el sentido en que pienso que el conocimiento es siempre, en
cierto modo, retrospectivo. Me gustaria que me hablaras sobre el valor que puede
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tener la finalidad académica - que, en ultima instancia, intenta producir verdades,
aunque sean parciales - en el proceso creativo, y también sobre si es positivo o no
caer en el relativismo para generar conocimiento desde el arte y la academia.

Interesante lo que dices, aunque no sé si comparto la idea de que el conocimiento
aparezca necesariamente siempre de manera retrospectiva. Lo que ocurre
retrospectivamente con seguridad es que se crean categorias y taxonomias de
conocimiento que se inscriben en el imaginario colectivo, académico y/o social. Ingrid
Guardiola (2019) dice en el ensayo que nombré antes lo siguiente: “Mas alla de su
naturaleza material, de la autoria y del contexto, podemos decir que la imagen es la
hermana de la maravilla, porque nos hace viajar hacia delante, e hija de la nostalgia,
porgue también nos hace viajar hacia atras” (p. 30). Esa capacidad de la imagen de ser
portadora de ambas cosas, de presagio y especulacion, y a la vez de memoria y nostalgia,
son caracteristicas que se acercan en mi opinion al proceso de hacer conocimiento. Ese
intento de producir verdades de la academia no ha sido para mi nunca un lugar loable,
ni modelo a seguir en general y mucho menos en el proceso artistico. Es precisamente
esa empresa académica que homologa y guarda ‘verdades’ lo que mas me incita a
cuestionarla criticamente e intentar desmantelar su sistema. En la pieza que nombras,
Quella Che Cammina, mi madre dobla la voz de una trabajadora sexual anénima, una
figura sacada de una pelicula de Carlo Lizzani de 1953. Lizzani habia contribuido, junto
con otros directores de la corriente del neorrealismo italiano, al omnibus-film LAmore in
Citta, con un episodio que giraba en torno a la vida de un grupo de trabajadoras sexuales
romanas en la Italia de la posguerra. Me apropié de una de sus figuras, mujer ya entrada
en edad, a la que sus companeras se referian con el nombre de Quella Che Cammina,
en espanol, aquella que camina. Este nombre se lo habian dado porque Quella Che
Cammina tenia que caminar muchas mas horas y gastar mas pares de zapatos que sus
compafieras mas jovenes para poder conseguir clientes. Me interesaba mucho plantear
coéMo una Mujer cuyo cuerpo y apariencia fisica, en este caso, representa su Unico
capital, se ve desprovista de su valor (econémico) una vez se hace visible el proceso de
envejecimiento. Esta figura tan paradigmatica se convirtid en el centro de una reflexion
asociativa sobre la sexualidad femenina y su explotacion laboral y mediatica. La figura de
mi madre opera en este caso desde el cuerpo fisico de una prostituta romanay es ella la
que hace-conocimiento, la que declara qué o qué no es ‘la verdad'. No es una casualidad
gue no sea una profesora de academia la que lo hace, sino una figura que en los anales
de la historia habita la periferia del conocimiento y de las instituciones que se declaran sus

maximos guardianes.

5. ,Como son tus procesos de divulgacion y transferencia en relacion con las
industrias culturales? ¢Te vinculas en este proceso o lo dejas a terceros?

Estoy bastante vinculada porque me gusta poder decidir en qué contextos aparece

mi trabajo y que mensaje endorso afilidndome a diferentes instituciones y proyectos.
Suelo tener un contacto muy fértil con otrxs artistas, curadorxs y travajadorxs culturales
ya que me encanta estar en intercambio continuo sobre nuestros intereses, visiones,

aflicciones y preocupaciones por el mundo en el que vivimos. Son relaciones que fluctdan
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muy a menudo entre la amistad, la afiliacion intelectual y la esfera profesional. Trabajo
también con galerias comerciales que representan mi obra y que respetan los tiempos de

investigacion y produccion que necesito.

6. Todos tus proyectos tratan de deconstruir las narrativas modernas,
especialmente los estereotipos de género. Mas alla de las cuestiones académicas,
écomo influye la perspectiva de género en tu proceso creativo y en tu experiencia
dentro de la industria cultural?

Estar situada de una manera consciente es primordial y eso en mi caso pone casi
automaticamente a la mujer en el centro de todo relato. Pero no es solo el género lo

que atraviesa mis ensayos, mis estrategias artisticas o mi persona a la hora de navegar
los espacios donde me muevo, el discurso ha de ser siempre interseccional. A los seres
humanos nos atraviesan un sinfin de condiciones como la clase, raza o género —ambas
como construccion claro esta - capacidad y un largo etc. de privilegios y condiciones

que hay que considerar a la hora de desarrollar un discurso y agencia coherentes con
nosotrxsy con los mundos que nos rodean. Es un constante nido de preguntas: ;Cuantas
artistas que se identifiquen como mujer y cuantas de ellas bipoc han tenido una

muestra individual en los Ultimos afios en los grandes museos? ;Como se financian esas
instituciones? ;Quiénes aparecen representadxs en la coleccién y de qué forma? ;Coémo
es el acceso - fisico y cognitivo — a esos espacios? ;COmo se remunera a Ixs artistas?
;Trabajan esas instituciones con subcontratas para su personal de limpieza y cuidado

de salas, y en qué condiciones laborales se encuentran? ;Cuantos contratos temporales
(precarios) y cuantos contratos fijos (con salarios dignos) tienen Ixs educadorxs de las
escuelas de arte, las academias, las universidades? ;Cuantas obras de personas bipoc, y/o
disidentes del género se han publicado y has leido td Ultimamente? ¢ A quién citas en tu
obra, en tus clases, en tus entrevistas? ¢ A quién invitas a colaborar, a exponer, de quién
les hablas a tus estudiantes? ;Cuéntas veces utilizas o utilizan frente a ti el argumento de
‘tan solo tomar decisiones en base a la calidad’ y no por el color o el género de unx artista -
silenciando asi que acceder a lo eternamente invisibilizado requiere trabajo, investigacion
y muchisimo mas esfuerzo que perpetuar lo continuamente expuesto, publicado, citado,
visibilizado, canonizado? ;Cudan a menudo presuponemos que el lugar de privilegio
blanco y de posesion de un documento que nos facilita la movilidad es el estatus quo

Yy punto de partida universal en un mundo asimétricamente desplazado de su lugar de
origen? Hay que cuestionarlo todo y a todxs, aungue Nos canse, aungue se cansen, porque
debemos de ser conscientes de que para la gran mayoria de personas se trata de una
lucha diaria reivindicar su derecho a existir, a acceder a servicios minimos, a la movilidad,
a un salario digno, a servicios de salud, a una vivienda, a la educacion, a cuidados, a un
trato digno. Hay que liberar la queja de toda esa percepcidon negativa que conlleva — sobre
todo cuando la enuncia una mujer - y reivindicarla como una herramienta valiosa para

el cambio, la herramienta que le robamos al amo para desmantelar su casa, porque esa
casa ya No Nos sirve, nunca Nos sirvidé porque No estaba construida para cubrir nuestras
cabezas. Quejarnos, aungue - o hasta que -, como dice Sara Ahmed (2021), les aglemos la

fiesta.
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7. Gran parte de tu trabajo analiza y subvierte el imaginario generado por el cine
de Hollywood, algo que yo interpreto como un intento por combatir la hegemonia
cultural, fundamentalmente anglosajona. Ahora bien, en el momento geopolitico
actual, ,qué crees que nos depara, desde el punto de vista artistico, la caida
paulatina de este imperio y su desplazamiento por parte de potencias que, hasta
hace poco, constituian la otredad?

Cuenta la leyenda que el primer plano en el cine fue inventado por D.W. Criffith, quien,
locamente enamorado de una de sus actrices protagonistas, queria ver su rostro lo mas
cerca posible a través del objetivo de la cdmara, sin ser visto. Como afirma Laura Mulvey
(1996) en su magnifico ensayo Close up and Commodities la invencion del famoso
close up, que mantiene la imagen suspendida, fue completamente anacronica a las
convenciones de continuidad que daban a las peliculas de Hollywood el movimientoy

emocion fluidas tipicos de ese cine.

En mi practica artistica me embarco a menudo en el denso universo de la representacion
dentro de nuestra cultura visual y en su constante renegociacion en el ambito de

las politicas de identidad. Me interesan de igual forma todos los vinculos entre esta
investigacion y el extractivismo, el desplazamiento de comunidades enteras, la violencia
ejercida hacia ellas con total impunidad y la destruccion de la naturaleza con fines
extractivistas. Todas estas practicas que destruyen el tejido social y las economias
secundarias, destruyen al mismo tiempo las economias del cuidado que son clave para

la sostenibilidad de la vida en el planeta. Nuestra realidad es cada vez mas distopica

y creo que con herramientas como la ficcion especulativa, o la fabulacion critica que
abordan autoras como Saidiya Hartman, o la artista Bouchra Khalili podemos encontrar
una manera de enfrentar la realidad en la que vivimos y esbozar futuros a través de la
imaginacion. Creo que es o Unico que nos puede sacar del callejon sin salida de debates
y agendas partidistas, del sistema binario de diferencia sexual y del sinfin de escenarios
obsoletos que conforman lo que llamamos realidad y esa ‘normalidad’ que es tan
cuestionable. Recurrir a la poesia nos puede a menudo ayudar a encontrar formas de
nombrar lo innombrable, de especular futuros y de imaginar lo hasta ahora inimaginable.
Audre Lorde (2003) decia que la poesia no es un lujo para las mujeres, sino una necesidad
vital, ya que “nuestras esperanzas y suenos de supervivencia y de cambio se convierten

primero en lenguaje y después en idea, para terminar volviéndose accion” (p. 15).
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Contraponer dos miradas y perfiles tan distantes de la composiciéon musical actual puede
resultar una herramienta Util en tanto que aflora esa multiplicidad de formas de sery
proceder que cohabitan nuestro tiempo. Es una invitacion a zambullirse en dos maneras
de concebir el arte, de posicionarse en el proceso creativo y de contemplar como se
imbrica la investigacion en ambos casos. A veces encontraremos vasos comunicantes y en
otras ocasiones caminos disruptivos o divergentes: bondades del analisis comparativo, y

mas allad de ello, de la vision cualitativa del arte que se vincula con el art-based research.

El concepto de pertenencia (a una tradicion, a un territorio o a una estética o escuela
artistica concreta) es mutable y se difumina en algunos casos en las creadoras de nuestro
tiempo. La identidad o la bdsqueda de esta se construird desde la experiencia que
individualmente se ha tejido. En el caso de estas dos compositoras e investigadoras, en
su formacion subyace el paso por el mundo académico en diferentes estratos y ambitos:
conservatorio, universidad, otros estudios interdisciplinares, docencia y divulgacion... Y
ademas, un bagaje empirico derivado de la creacion, de la composicion, asi como una
blsgueda y mirada consciente hacia otras artes (pintura, poesia, videoarte, teatro...): la

musica siendo un nodo de una red mucho mas expansiva.

En las Ultimas décadas, desde el ambito humanistico, se han observado diferentes
perspectivas y posicionamientos en la construccion de conocimiento y en la creacion
artistica. Por poner un punto de partida cercano al contexto de nuestras protagonistas,
partiremos desde los aflos setenta del pasado siglo XX. El devenir epistemoldgico,
haciendo una retrospectiva focalizada a la musica, ha armado su desarrollo (segun
diferentes pensadores) marcado por la posmodernidad, la mutacién del concepto

de discurso, la autoetnografia o el art-based research, por citar algunos. Y como en
una suerte de matrioskas, en cada uno de estos conceptos, hallamos subconceptos
que afectan tangencialmente a la musica como disciplina, como hecho social, como

herramienta de expresion.

En consecuencia, los modos de representacion, desde la posmodernidad que también
imbuyo a la musica décadas atras, tienden a abandonar el registro académico (objetivista
y cientifico) de escritura unidimensional para experimentar con retdricas nuevas. Los
estilos unitarios tienden a disolverse en el proceso de su diseminacion global. Las

musicas viajan en el espacio y en el tiempo, acortan las distancias tanto espaciales como
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temporales, abolen la separacion entre arte erudito y arte popular, entre tradiciones orales
y escritas, entre musica culta, folclérica y masiva. La “simultaneidad de todo con todo”
(Kramer, 2012).

Asi, la musica no es un rechazo de la modernidad o su continuacion, pero posee aspectos
de ruptura y extension. En diferentes niveles y manifestaciones, no se respetan las
fronteras entre sonoridades y procedimientos del pasado y del presente, entre estilos

de diferente estrato. Incluye citas o referencias de diferentes tradiciones o culturas.
Considera la tecnologia no solo una forma de preservar y difundir la musica, sino con

gran implicacion en la produccion y la esencia de la musica. Desde la hace décadas, la
musica desconfia de las oposiciones binarias commo motor de la evolucion (por ejemplo:
Clasicismo versus Romanticismo, musica académica versus musica popular). Eclecticismo,
multiples significados y temporalidades dentro de la misma obra musical, una realidad
gue atraviesa ya casi medio siglo de desarrollo y que podemos vislumbrar en las palabras

de nuestras protagonistas.

Los actuales procesos de hipertextualidad musical validan no solo la partitura como texto
objetivable, sino también un video, una performance, una audicion, un discurso oral o los

tradicionales textos escritos -digitales también- (Sorokina, 2005).

En ese contexto es donde el art based research emerge como un posicionamiento
metodoldgico en el que anexionar la experiencia artistica con la investigacion. Se pone
en valor la capacidad de la autoetnografia: el relato, lo narrativo frente a lo informativo,
la voz individual en el contexto de un macrodiscurso global, pleno de referencias (e

interferencias).

Nuestras protagonistas, Alicia Diaz de la Fuente y Belenish Moreno-Gil, son dos
compositoras actuales, de generaciones diferentes, que nos ofrecen precisamente eso, su

contexto personal y artistico, asi como su perspectiva de la investigacion basada en el arte.

Alicia Diaz de la Fuente (1967) es compositora, Premio Nacional de Musica 2022, Doctora
en Filosofia y Catedratica de Composicion en el Real Conservatorio Superior de MUsica de
Madrid. Cursa las carreras de Organo y Composicion en el Real Conservatorio Superior de
Musica de Madrid. Cuenta con cursos de informatica musical y composicion en el IRCAM
de Paris. Ampliando las lindes de lo estrictamente musical, en el afio 2005 se doctora en
Filosofia en la UNED.

Entre sus obras podemos destacar: Ecos del pensamiento (2° premio SCAE 1995), En el
azul (encargo INAEM 1995), Siluetas sobre fondo de silencio (Premio INAEM 1997), Elde
(Festival Aujourd “hui Musiques 2000), El destino de Euterpe (encargo del E. Télémaque
2002), Redes al tiempo (encargo del CDMC, 2002), Aymara (encargo FIMTC 2007), La
noche en ti no alterna (encargo INAEM 2007), Habib (encargo Trio Arbds 2008), Nadiyama
(27 Festival de MUsica de Alicante), Bedankt! (52 Semana de Musica Religiosa de Cuenca),

Llueven estrellas en el mar (JONDE bajo la direccion de Pablo Gonzalez, Konzerthaus
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de Berlin, 2018), Mas alla del horizonte (Ensemble opus 22, CD Sibila 57), Y la mafana se
llend de luz (Encargo de la OCNE, 2021), Rumor de nubes (Encargo del CNDM 2022), Los
acantilados de Jaizkibel (encargo de la JONDE, 2022).

Solo una muestra de un catalogo de mas de ochenta obras. Precisamente el jurado del
Premio Nacional de Musica que gand en 2022 destaco el valor de haber producido ese
vasto y atinado repertorio, asi como “el didlogo establecido con otras artes, como la poesia,
la pintura o la fotografia”. Como afadido, destacar su significativa labor pedagodgica: Diaz
de la Fuente trabaja como Catedratica de Composicion en el Real Conservatorio Superior
de MUsica de Madrid y ha sido miembro de otras universidades espafiolas trabajando en
torno al analisis y la creacion musical contemporanea. Ademas, cuenta con publicaciones

en torno al pensamiento, la estética y el analisis musical.

Belenish Moreno-Gil (1993) es una post-compositora y musicéloga. Desde el afo 2018

su carrera artistica ha girado en torno a la creacion de teatro musical contemporaneo y
dramaturgia musical. Sus obras han sido interpretadas en Wien Modern (Viena), Rainy
days Louxembourg (Luxembourg), Kunst Fest Weimer (Weimer), Zentrum fur Kunst

und Medien (Karlsruhe), Gare du Nord (Basilea), Kontakte Festival (Berlin). En 2021 su

obra Subnormal Europe fue galardonada con una Mencion Honorifica en el Prix Ars
Electronica, el premio mas prestigioso del mundo en el campo del arte digital. Ademas, es

directora artistica de CLAMMY junto a Oscar Escudero.

Es graduada en Musicologia por la Universidad de Granada en la cual también realizd
el Master en Patrimonio Musical. Ademas de su formacién musicolégica, curso el
grado superior en la especialidad de canto en el Real Conservatorio Victoria Eugeniay
la Universitat fur Musik und Darstellende Wien. Moreno-Gil, forma parte del grupo de
investigacion: MUsica popular urbana y feminismos en Espana: estrategias, conflictos
y retos de las mujeres en las practicas musicales contemporaneas (2000-2023) de la

Universitat Autonoma de Barcelona.

Actualmente, es (post)compositora residente de la Academia de Espafia en Roma (2023-
2024). Durante su estancia estrenara la pieza The day Fanny Mendelssohn died (ECLAT
Festival), un ciclo de lied para soprano/performer, pianista/performer, electronica, sensores
de movimiento y video, asi como una serie de piezas para performer/cantante y video

titulada TikTopera I.

Acceder a la vision de ambas creadoras desde la propia palabra, el relato etnografico, nos

ha permitido conocer acerca de diferentes conceptos en torno al art-based research.

En cuanto al proceso creativo, el foco y el estimulo inicial, ambas creadoras ofrecen

visiones diversas:

“El estimulo creativo puede ser muy diverso. A veces el proceso parte de un impulso

sonoro, una idea musical que se perfila vagamente y que poco a poco va tomando
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forma, pero en otras ocasiones se trata de un verso, una imagen... algo quizas mas

preciso que impulsa desde el comienzo el acto creativo” (Diaz de la Fuente).

“Confio en el proceso caosmotico, en el cual no sé a donde voy, pero la misma materia
del texto, escena o musica se autogenera. En este proceso de tejer o mejor dicho

de remiendo voy descubriendo secciones o recursos que he utilizado anteriormente.
Valga la pena reconocer, que considero que mas que crear, combinamos, mezclamos,

descartamos o innovamos sobre elementos ya preexistentes” (Moreno-Gil).

De la chispa inicial que puede generar un sonido, una imagen o un texto... al proceso de
mezcla, collage y descarte. En ambas vias, un proceso de (des)ordenacion donde la musica
va tomando cuerpo, y en el caso de Moreno-Gil, también otros conceptos escénicos como

la iluminacion, el video, herramientas digitales o el disefo escénico.

Afadido a esto, los procesos de co-creacion en el caso de Belenish Moreno y Alicia Diaz
afiaden variables a la hora de trabajar conceptos y moldear la musica. Ambas lo viven
como estimulante. En el caso de Belenish Moreno-Gil, el trabbajo mano a mano con

el compositor Oscar Escudero a dio lleva siendo una constante en los Ultimos cinco
anos. Procesos donde la tecnologia se convierte en un elemento vertebrador de sus
Ultimas obras: “la tecnologia es una fuente inagotable de inspiracion y esta obliga a

estar conectados con el presente de forma extrema”. La musica pasa a ser, en muchas
ocasiones para nuestras creadoras, una elemento de un tejido mucho mas grande.

Esto implica una interdisciplinareidad enraizada en la necesidad de la creacién misma.
Desde la sensibilidad a otras artes como motor inicial de la creacion (el ejemplo de

los versos de Nuria Ruiz de Vifiaspre en “Damasy Diosas” para Diaz de la Fuente) a un
macroconcepto donde el sonido emerge como un elemento mas (“entiendo a todos estos
elementos —plantilla instrumental, video, luces, electronica...- como instrumentos, aunque

tradicionalmente se han considerado elementos extramusicales”; Moreno-Gil).

La investigacion académica, en ambas creadoras, ha sido parte de su bagaje formativo; las
investigaciones en Musicologia y los estudios musicales de Doctorado siguen abogando
por el enfoque cuantitativo frente al cualitativo. Si bien, esto esta amplidndose a otros
meétodos que ponen en el centro lo empirico, el interés en la muestra, en el arte como

proceso en si mismo:

“Muy pocas personas van a leerse una tesis doctoral como pasatiempo. Por ello, la academia
deberia dejar de replegarse para si misma y encuentro en la investigacion artistica un

modelo fabuloso para que la investigacion revierta en nuestra sociedad” (Moreno-Gil);

“La investigacion a partir del estudio de manifestaciones artisticas
facilita un campo epistemoldgico de mucha mayor hondura y, en

mi opinién, mas fundamentado” (Diaz de la Fuente).



El proceso de la creacion (de la elucubracion y descubrimiento de una idea) tiene en
ocasiones un componente experiencial dificil de expresar lingUisticamente. Palabras,
cdscaras de un infinito. ; Cual es la importancia metodolodgica de este interés en la
representacion desde la investigacion artistica? ( Esta el investigador tratando de

revelar algo de los secretos del proceso creativo, de la practica artistica, o el despliegue
metodoldgico del proceso creativo artistico es el mas adecuado porque toma una ruta
inmediata para investigar desde dentro lo que estd en juego en el arte? Recordando a
Borgdorff (2012), “los conocimientos y las experiencias se constituyen sélo eny a través de

las practicas, acciones e interacciones”.

Bienvenidas las ventanas que se abren a las experiencias de Alicia Diaz de la Fuentey
Belenish Moreno-Gil, exponentes del latir de la composicion musical de nuestro tiempo.
Disfrutenlas.
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1. {Como te enfrentas al proceso creativo y cuanto te influye el trabajo realizado
anteriormente?

Cada obra supone un punto de partida distinto. El estimulo creativo puede ser muy diverso.
A veces el proceso parte de un impulso sonoro, una idea musical que se perfila vagamente
Yy que poco a poco va tomando forma; pero en otras ocasiones se trata de un verso, una

imagen... algo quizas mas preciso que impulsa desde el comienzo el acto creativo.

Hace cuatro aflos Zafirovisual grabd un video que editd bajo el epigrafe “Los caminos de
la creacion son infinitos” en el que, entre otras cuestiones, se me planteaba esta misma
pregunta. Cuando dije que “los caminos de la creacion son infinitos” quise dar a entender

gue son innumerables los modos como la creacidn puede llegar a surgir.

Naturalmente que el aprendizaje es continuo, de manera que las experiencias creativas
del pasado y del presente nutren a las del futuro. Pero en cada nueva obra hay también
elementos novedosos que conviven con otros ya transitados; lo importante es que la obra
de arte permanezca viva, que sea siempre el resultado de nuevas inquietudes y busquedas

sonaoras.

a. (.En qué se diferencia el proceso creativo de la investigacién académica?

Son distintas la creacion y la investigacion académica, por mas que ambas puedan confluir
en diversos aspectos. La investigacion académica precisa de un proceso metodoldgico
concreto y objetivable, mientras que la creatividad implica necesariamente un proceso
subjetivo e intransferible en sus primeras etapas que solo poco a Poco se vuelve mas
concreto, definido y en cierto sentido objetivable. No tiene por qué desarrollarse con una
metodologia definida, y con frecuencia estard alejada del academicismo, entendiendo por

tal la rigurosa observacion de normas previas.

b. ¢ Hay una implementacién de la tecnologia en el proceso creativo?

La implementacion de la tecnologia en el proceso creativo cuenta ya con una amplia

historia. Hace mas de un siglo que los primeros instrumentos electréonicos, como el
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Theremin o las Ondas Martenot, impulsaron la creatividad de algunos compositores. El
posterior desarrollo de sintetizadores y cintas de audio magnéticas ofrecidé un campo

de nuevas posibilidades a los creadores y abrid el camino al nacimiento de la musica
concretay electronica. Desde entonces hasta la actualidad la tecnologia se ha convertido
en una importante herramienta creativa al servicio del compositor, brindandole nuevas
posibilidades constructivas, nuevos timbres, novedosos recursos para la espacializacion,
etc. La electronica ha sido, sin duda, la mayor revolucion operada en la musica del siglo XX.
Yo tuve la oportunidad de acceder a su estudio a través del Ircam de Paris, si bien hace ya

muchos afos que mi trabajo creativo se centra en el mundo acustico.

c. Dificultades

No he tenido ninguna dificultad en particular para desarrollar mis procesos creativos.

Es cierto gue no todas las etapas de la vida son iguales; hay momentos, como las
primeras etapas de la maternidad, en que resulta mas dificil dedicar mucho tiempo a la
composicion o a cualquier otra tarea mas alla del trabajo diario (en mi caso de caracter
docente), pero creo que cuando se tienen un deseo profundo de realizar una tarea se
terminan por superar las dificultades. En todo caso, la creacion es un reto maravilloso y
merece la pena apostar por ella, mas alla de los problemas que puedan surgir; a veces
hay dificultades econédmicas para desarrollar un proyecto, falta de compromiso de
alguna de las partes implicadas, tiempo insuficiente de ensayo... pero eso es parte de la
realidad que nos rodea y, como en cualquier profesion, hay que aprender a superarlo con
imaginacion, paciencia y mucha constancia. Recuerdo un monografico que me dedicaron
hace algo mas de 20 aflos en el Auditorio Alfredo Kraus de Majadahonda. El concierto

lo grababa Radio Nacional de Espafay cuando estdbamos comenzando el ensayo
general y la radio realizaba sus pruebas de sonido todo comenzo a fallar. Se estrenaba
Somnus, una obra para grupo de camara, tres recitadores, imagenes y electrénica.

Todo habia ido perfectamente hasta ese momento, pero por alguna razon de repente

la electréonica empezo a fallar y habia problemas con la proyecciéon de las imagenes. El
director, queriendo ser prudente, me sugirié eliminar la obra del programa, pero yo no
podia asumir eso después de los meses que llevabamos luchando por la puesta en escena
de Somuns. Continuamos realizando pruebas, revisando cada punto de la electréonica y
la proyeccion y finalmente, casi in extremis, conseguimos que la obra se estrenara. Por
eso creo que el teson y el trabajo constante consiguen, No siempre pero si en muchas
ocasiones, superar las dificultades que, inevitablemente, a menudo se cruzan en el

desarrollo de los proyectos compositivos.

2. Tus procesos de creacion entonces ¢parten de hipdtesis individuales o de
modelos cocreativos?

Creo profundamente en la interrelacion de las artes. En la obra que he mencionado antes,
Somuns, realicé un proceso de co-creacion con mi hermano Carlo Diaz de la Fuente, que
es fotografo y con el cual comparto en buena medida mi horizonte estético. También

he trabajado muy préoxima a Rafael Santos Barba, poeta al que me une una profunda



amistad y cuyos versos me han inspirado desde el comienzo de mi carrera compositiva.
Siluetas sobre fondo de silencio, Té de luces, Color de invierno o Nifio poeta son algunas de

las obras que han nacido al calor de sus poemas.

Los procesos co-creativos son muy estimulantes, pero requieren cierto sentido de
adaptabilidad en la propia toma de decisiones. Cuando el camino se comparte hay que

aprender a caminar de la mano.

3. ¢Como definirias el art based research?

El art based research es un tipo de investigacion que trata de comprender al ser humano
a partir de sus expresiones artisticas. Ciertamente la expresion artistica nos revela
cualidades, conductas, emociones... caracteristicas de las personas que dificilmente

se manifiestan con la misma intensidad en otras facetas de la actividad humana. En

este sentido creo que el valor del art based research puede ser muy alto y un elemento
fundamental en estudios relacionados con la psicologia, la sociologia, la salud o la

pedagogia, entre otras muchas disciplinas.

Desde mi punto de vista, la investigacion a partir del estudio de manifestaciones artisticas
facilita un campo epistemoldgico de mucha mayor hondura y, en mi opiniéon, Mas

fundamentado.

4. ¢(,Cual es el valor de la finalidad académica en tu proceso creativo?

En principio el proceso creativo es un fin en si mismo. Decia Kandinsky que, para él, el
arte era una necesidad, el principio de la necesidad interior, y yo particularmente me
siento muy identificada con ese modo de sentir la creacion. Compongo porgue necesito
componer, expresarme, liberar miinterioridad, dialogar con el mundo, con la realidad; es

el arte como necesidad y quizas como catarsis.

Pero la creacion, qué duda cabe, puede vincularse también a una finalidad académica

y este puede ser un camino de ida y vuelta. La creaciéon puede nacer en muchos casos
como expresion genuina de emocion artistica, pero acaba generando conocimiento.
Quizas no es el fin primordial de aquélla pero es el resultado inevitable en cuanto
produccion genuinamente humana. Podemos considerar el caso habitual de un
compositor dedicado al mismo tiempo a la docencia. El desarrollo de sus trabajos
compositivos, la necesidad de solucionar problemas en el transito de la idea hasta su
plasmacion explicita sobre el papel, el ajuste entre lo deseado y los medios disponibles,

la busqueda de coherencia en el discurso, el equilibrio entre los diversos parametros
compositivos... todo ello tendrd un inmediato efecto en su labor pedagdgica y puede tener
también efecto en el mundo académico cuando el creador transita también por él. Todas
las actividades humanas terminan por retroalimentarse y, sin duda, academia y creacion

también lo hacen.
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5. ,Como son tus procesos de divulgacion y transferencia en relacion con las
industrias culturales? ¢,Te vinculas en el proceso o lo dejas a terceros?

Para ser sincera nunca he trabajado en cuestiones de divulgacion propia ni en relacion
con las industrias culturales. Verdaderamente no me vinculo a dicho proceso, lo cual no
sé si es lo mas adecuado, pero el tiempo limitado del que dispongo necesito dedicarlo
de forma absoluta a la composicion; si dedicara tiempo a procesos de divulgacion veria
limitado el tiempo disponible para la creacidn y esto es algo que Nno quiero que ocurra.
Ademas, he de confesar que no poseo las cualidades necesarias para la autopromocion.
Jamas he enviado una partitura a un director de orquesta o al director de un Festival, por
poner un ejemplo, buscando un estreno o un encargo. En este sentido admito que me
siento afortunada: los encargos se han ido sucediendo a lo largo de mi carrera sin buscar
la propia promocién. Primero fueron encargos recibidos de intérpretes con los que tenia
una estrecha amistad y después llegaron los encargos institucionales. Sin duda debo
agradecer a todos los gue me han brindado la oportunidad de dar a conocer mi musica,
los que la han apoyado y algun dia vinieron a llamar a mi puerta. Agradezco que me
tuvieran en consideracion, y doy las gracias por la confianza que depositaron a mi. Sin

duda ninguna, estos encargos han sido un gran aliciente a lo largo de toda mi carrera.

6. Mas alla de las cuestiones académicas ¢Como influye la perspectiva de género
en el proceso creativo?

Hace ya muchas décadas que nuestra sociedad reivindica la necesidad de una perspectiva
de género que ayude a superar desigualdades en cualquier ambito. En este sentido,

las instituciones estan realizando una labor muy significativa que, sin duda, nos ayuda a
todos a tomar conciencia de la dimension del problema. En Espafa entidades como la

Asociacion de Mujeres en la MUsica realizan una labor de un valor incalculable.

Sin embargo, esta labor no siempre traspasa al ambito privado de la creacion. Al menos en
mi caso es asi. Mis procesos creativos se desarrollan mas alld de la perspectiva de género.
Como he comentado antes, se vinculan a conceptos sonoros, poéticos, visuales... pero
nada mas. Cuando un poema me emociona y estimula mi capacidad creativa no pienso
en el género de su autor. En un proyecto relativamente reciente (Damas y Diosas) tuve la
enorme suerte de trabajar a partir de un poema de Nuria Ruiz de Viflaspre. Su poema me
resultd fascinante, pero esta fascinacién no creo que tenga que ver con el género de su
autora. Me parece que las instituciones deben luchar en pro de la igualdad y cada uno de
nosotros ha de hacer lo mismo en su quehacer diario, pero siento que la creacion, el arte,
se sitUa mas alld de nuestras miserias como sociedad. El arte nos acerca a lo sublime y lo

sublime, por fortuna, carece de género.
7. Conclusiones
Concluyo esta reflexion expresando mi agradecimiento a todos cuantos participan del

mundo de la creacioén. La cultura se construye entre todos y es, desde mi punto de vista,

el pilar que sustenta la sociedad y el desarrollo humano en multiples sentidos. EIl mundo



en que vivimos se vuelve cada vez mas consumista y olvida muchas veces el verdadero
sentido del desarrollo humano; en un panorama asi el arte es mas necesario que nunca.
Y en concreto la musica alcanza espacios de la emociéon que dificilmente pueden ser
alcanzados de otra manera. Si el arte ha sido siempre una de las manifestaciones mas
singulares del ser humano, en la actualidad su papel es imprescindible para ampliar

nuestros horizontes y permitir que nuestra existencia sea verdaderamente digna.
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1. $Como te enfrentas al proceso creativo?

La realidad es que no sé como enfrentarme al proceso creativo. Considero que me hallo
en una busgueda constante por encontrar una metodologia a seguir que me ofrezca
eficacia para crear. En general, las ideas me asaltan en lo cotidiano y justamente cuando
no estoy trabajando. Las ideas fundacionales o generadoras para la obra suele aparecerme
cuando no las busco. En mi caso, se trata mas de un proceso de conexion de ideas en
forma de red que va creando un tejido en el que es imposible determinar su comienzo.
Confio en el proceso caosmotico, en el cual no sé a donde voy, pero la que misma materia

del texto, escena o musica se autogenera.

En este proceso de tejer o mejor dicho de remiendo voy descubriendo secciones o
recursos que he utilizado anteriormente. Valga la pena reconocer, que considero que
mas que crear, combinamos, mezclamos, descartamos o innovamos sobre elementos

va preexistentes. El concepto de creacion desde cero, desde la nada, es completamente
imposible y parte de una ilusion romantizada de lo que es el oficio de Ixs astistas. Por
ende, entiendo que el trabajo realizado con anterioridad nos influencia y nos inspira ya
sea este tomado como una continuacion de la obra anterior, como un hilo conductor que
puede ser trazado a lo largo de varias obras o justo lo contrario, como oposicion al trabajo

previo.

Miobray miforma de trabajar en arte esta influenciada por el contexto econdmico,
politico y social que me rodea. No puedo entender crear sin verme influenciada por las
redes sociales y las plataformas de streaming, que en mi forma de ver el arte juegan

un papel fundamental. Por otro lado, las diferentes identidades que atraviesan tanto a
“Belenish” como a “Belén” forman parte del material y de las herramientas de las que me

sirvo.

¢En qué se diferencia del proceso de investigacién académica?

La investigacion académica obedece a unos procedimientos bastante rigidos como, por
ejemplo, conocer todo lo escrito sobre el tema investigado y por supuesto, referenciarlos
adecuadamente. Por ello, a no ser que el trabajo sea muy extenso, como el caso de una
tesis doctoral, la capacidad para aportar algo nuevo en una investigacion es relativamente

peqguena.
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Sin embargo, el arte no desea y no tiene como objetivo central el mostrar en tu obra
todo el arte acontecido antes de tu aportacion. De hecho, este objetivo seria en si mismo
un imposible. Esto no quiere decir que no debas conocer la tradicion o reconocer tus
influencias, pero para crear no es posible vivir con la carga sobre tus hombros de la
tradicion. Por un momento, debes considerarte a ti como la Unica artista en el mundo,

solo asi puedes ponerte a trabajar pensando que tu obra es relevante y pertinente.

¢Dificultades?

Llevo cinco afos trabajando en duo con el compositor Oscar Escudero y en un principio
yo me sumeé a la estética y a los trabajos que venia realizando, todo ellos con tecnologia.
Posteriormente, fuimos trabajando en nuestra idea de arte en conjunto y determinamos
que la tecnologia era una fuente inagotable de inspiracion y que esta nos obliga a estar

conectados con el presente de forma extrema.

Trabajo de forma autodidacta con la tecnologia y obviamente eso conlleva tener ciertos
[imites. Por este motivo y por muchos otros, Nos gusta trabajar en equipo y contar con
otras personas que den solucion tecnoldgica a nuestras ideas. Esto significa encarecer
las producciones. Ya no soy una compositora que necesita lapiz y papel, sino, ademas, un
equipamiento que debe renovarse cada pocos anos. Los equipos de trabajo se amplian
y el trabajo que realizo es mucho mas que escribir notas en un pentagrama. Entiéndase
este comentario con el objeto de esclarecer nuestro proceso compositivo, sin animo de

desmerecer el trabajo tradicional del oficio de comypositora.

Asi pues, al oficio de la compositora se afiaden el disefio de luces, la produccion de video

y electronica, la innovacion tecnoldgica y un largo etcétera dependiendo de la obra.
Desafortunadamente, Espafia esta muy por detras de otros paises europeos. Es dificil traer
este tipo de propuestas a nuestro pais, y tampoco existen espacios para desarrollar estos

trabajos.

2. Tus procesos de creacion entonces ¢ parten de hipétesis individuales o de
modelos cocreativos?

En la mayoria de ocasiones, nuestras obras parten de un encargo, esto nos hace empezar
con ciertos limites, como son la plantilla instrumental; es decir, qué instrumentos

tocaran la pieza, pero también si tendra musica electrénica, video, coreografia, luces

etc. Entiendo a todos estos elementos como instrumentos, aunque tradicionalmente se
han considerado elementos extramusicales. Asi pues, una vez que esta definido con qué
elementos jugamos, muchos encargos vienen con algunas premisas claras como pueden
ser tematicas que les gustaria abordar, una efeméride o la necesidad de adecuarse al

propio espacio en el que se va a representar.

Obviamente, con estas premisas decir que empezamos en blanco, seria faltar a la realidad.

Sin embargo, siempre contamos con un cierto margen para poder modificarlasy esto nos



hace un poco mas libres. Es aqui cuando comenzamos con la redaccion de un dossier, en

el que presentamos un titulo y una sinopsis de la pieza.

Como explicaba anteriormente, el trabajo en ddo hace que los intereses deban ser
consensuados, pero con el paso del tiempo vamos conformando un universo estético y
tematico en el que nos sentimos especialmente comodas. Por ello, una vez que definimos
el marco en el que se va a desarrollar la pieza dividimos las tareas que comprenden la
composicion. Estas tareas varian en cada obra y en muchas ocasiones, pueden cambiar

dentro de una misma pieza mas de una vez.

Pongamos como ejemplo Subnormal Europe. Cuando la MUnchener Biennale nos
encargod esta obra las premisas fueron: “haced algo como esto pero que dure una hora”.
Manos Tsangaris y Daniel Ott, los directores de la Biennale en aguel momento, nos

dieron esta consigna después de asistir al estreno de OST una obra para performer, gafas
de realidad virtual, video mapping y electrénica. Es decir, en realidad esta premisa que

es bastante timida nos llevé a una pieza que utiliza el video y el video mapping como

eje central, en la que descartamos el uso de gafas en pro de una obra que fuera mas
dialogante con el publico, pero en la que a nivel de elementos escénicos era posible seguir
el rastro desde OST.

3. &Como definirias el art based research?

La investigacion artistica parte de la tipica investigacion académica pues una gran

parte del proceso se mantiene: hipdtesis o preguntas de investigacion, metodologia,
estado de la cuestion, etc. Pero es en la metodologia y en el resultado de la investigacion
donde se observa la diferencia. En un trabajo de investigacion artistica podriamos afadir
en metodologia la autoetnografia; es decir, documentar el proceso de trabajo para
posteriormente sacar unas conclusiones al respecto. Asimismo, el resultado de tu trabajo
no es el desarrollo por escrito donde das cuenta de tus objetivos y conclusiones, sino la
propia obra de arte, junto con una pequena reflexion escrita, la que ofrece respuesta a tu

pregunta de investigacion.

4. 6Cual es el valor de la finalidad académica en tu proceso creativo?

Puesto que mi formacion partié en un primer momento de la investigacion académica,
me resulta tremendamente Util usar algunas de sus herramientas. Por ejemplo, generar
estados de la cuestion y llevar a cabo vaciados de informacion sobre los temas que quiero
tratar en la obra, me ayuda muchisimo como trabajo previo a la composicion. De alguna

manera, la investigacion artistica se ha infiltrado dentro de mi proceso creativo.

Por otro lado, considero que para la academia deberia ser muy atractivo poder incluir
la investigacion artistica dentro de sus planes de estudios. La mayor parte de las
investigaciones académicas apenas permean en la sociedad. Muy pocas personas van

a leerse una tesis doctoral como pasatiempo. Por ello, la academia deberia dejar de



45

replegarse sobre si misma, y encuentro en la investigacion artistica un modelo fabuloso

para que la investigacion revierta en nuestra sociedad.

5. $Como son tus procesos de divulgacion y transferencia en relacion con las
industrias culturales? ¢,Te vinculas en el proceso o lo dejas a terceros?

La mayor parte de las personas que se dedican al arte sobreviven de forma precarizada,
esto hace que la divulgacion y la exposicion de tu arte sea uno de los tantos trabajos fuera
de la creacion que asumimos las artistas. Asimismo, espacios como el de las redes sociales
focalizan en una autoexplotacion del individuo para beneficio de la empresa. Este esfuerzo
siempre se presenta como una promesa de un futuro mejor, acompanado de un rédito

econdmico o de meérito.

Desafortunadamente, esto no es cierto, pero estamos presionados a intentarlo y nuestro
entorno se encarga de recordarnos que si todxs Ixs personas a tu alrededor lo hacen,
;como no lo vas a hacer tu? Es muy complicado encontrar un balance y no existen
estructuras que posibiliten esa proyeccion y muestra de tu trabajo sin la necesidad de

estar continuamente generando contenido para ser premiados por un algoritmo.

6. Mas alla de las cuestiones académicas {Como influye la perspectiva de
género en el proceso creativo?

Mas que la perspectiva, influye el género en si. Creo que, aun hoy, se nos sigue tratando
de forma muy diferente respecto a nuestros companeros hombres. Se nos exige muy
por encima de lo que se les exige a ellos y estamos obligadas a la excelencia. Mientras
ellos pueden permitirse ser mediocres y aun asi tener un status en los circulos artisticos.
Ademas, en general, tardamos mucho mas tiempo en darnos cuenta de que queremaos
ser artistas, debido a la falta de referentes. Todo esto hace que partamos en desventaja

con respecto a nuestros companeros.

En mi caso, considero que la perspectiva de género esta presente en todas mis obras. Si
bien considero que no existe un arte feminista, si que entiendo que yo, al ser feminista,
inundo cada capa de lo que hago con mi propio sistema de valores. Esto hace que no
exista ninguna obra en la que esto no se tenga en cuenta, aunque sea un cuarteto de

cuerda. Obviamente, el arte es politica, sin necesidad decir ni una sola palabra.

Sin embargo, entiendo el arte como un revulsivo politico, pero no partidista, y por

ello muchas de las obras son explicitamente creadas para hacer reflexionar sobre

temas sociales. En estos casos, es mas patente mi mirada feminista y parte de mis
reivindicaciones salen a la luz de una formma mas clara.

T. Conclusiones

La investigacion artistica es la posibilidad de aunar la academia con el arte de una manera
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que nunca antes habiamos planteado. En Espafa deberia darse la oportunidad de tener
esta modalidad vigente en los planes de doctorado con el fin de evitar la migracion
altamente cualificada. Ademas, en mi caso, los temas sobre los que deseo investigar en
mi doctorado son los feminismos andaluces y, puesto que en nuestro estado No tenemos
esta posibilidad, me veo obligada a salir para encontrar una universidad en Centroeuropa

que esté interesada en mi trabajo.
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RYOKO AOKI

En una escena de la pelicula Banshun (Primavera tardia) del cineasta japonés Yasujiro
Ozu (1903-1963), la joven Noriko (Setsuko Hara) asiste junto a su padre, Shukichi Somiya
(Chishu Ryu), a una funcion de teatro nd. La pelicula fue rodada en 1949, en un Japon
todavia ocupado por las tropas aliadas. La escena dura mas de seis minutos. En ella
asistimos a la danza del Shite (protagonista) del drama Kakitsubata (Flor de lirio), y sirve
de fondo al drama familiar de Noriko que se explicita en los saludos y los cruces de las
miradas entre la pareja y la viuda Akiko Miwa (Kuniko Miyake). El antiguo drama sirve para
ilustrar la contraposicion entre modernidad y tradicion, la colision entre lo viejo y lo nuevo,

caracteristicas de la poética del cineasta japonés.

El N6 es una de las formas teatrales mas antiguas del mundo que se mantiene viva desde
hace casi siete siglos, mostrando una continuidad dificilmente explicable sin tener en
cuenta las peculiares caracteristicas histdricas y culturales de Japdn. Durante la Meijji

ishin (Restauracion Meiji), en la segunda mitad del s. XIX, tras siglos de aislamiento y de
gobierno militar del shégun, se restaura el poder imperial y Japdn empieza un camino
hacia la modernidad, por un lado absorbiendo y convergiendo hacia modelos econémicos
y culturales occidentales, y, por otro, contraponiendo a esa dinamica un reforzamiento de

las tradicionesy las ideologias locales.

El panorama teatral de hoy en Japodn refleja este dificil equilibrio. En él coexisten una
produccion moderna junto con algunas formas arcaicas que perviven desde hace siglos
como el kabuki, el bunraku (teatro de marionetas) y el no. Otros paises cuentan con

un teatro tradicional, sin embargo, en el caso del né seria dificil encontrar una idea de
continuidad evolutiva que lo relacione con formas posteriores, como en las dramaturgias
clasicas europeas donde el teatro moderno sucede a modelos mas antiguos. El N6 se

ha mantenido desde el s. XIV, época en la que Zeami Motokiyo (1363-1443), junto con su
padre Kanami, crea y define esta nueva forma de espectaculo aristocratico, destinado a
entretener a los miembros de la corte del shogun. Desde entonces las reglas estilisticas
v la practica del no, impregnadas de doctrina zen, se han transmitido entre oralidad

y escritura, dentro de grandes dinastias familiares de actores y musicos. Hoy sigue

habiendo cinco escuelas de actores no: Kanze, Hosho, Kita, Kongo y Konparu. El drama
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no tradicional cuenta con un repertorio de alrededor de 250 obras y se representa sobre
un escenario de madera donde, ademas de los actores, se colocan los musicos: un
intérprete de no-kan, una flauta aguda, tres percusionistas y un coro sentado. Las piezas
de no suelen narrar historias de la literatura clasica japonesa. El N6 es una representacion
dramatico-lirica, donde el texto es entonado por los actores protagonistas y, en parte

también, por el coro, con el acompanfamiento constante de musica instrumental.

Para un espectador actual, y de manera especial un occidental, lo mas seductor del
teatro no esta en sus elementos Mas arcaicos: la estilizacion y ritualizacion de todos los
movimientos, el ritmo lento, la atemporalidad de las historias, la despersonalizacion de
los personajes por el uso de las mascaras, la idea de no-interpretacion (la mimica es
fundamentalmente simulacro) y el distanciamiento de cualquier naturalismo o realismo.
En lo sonoro esto tiene su reflejo en una muy peculiar manera de entonar el textoy en el
caracter hipnoético del sonido de la flauta y de los golpes (acomparfados a menudo por

gritos) de los percusionistas.

Estos valores son los que, desde luego, conectan con ciertas sensibilidades actuales.
Es como si esta forma antigua nos devolviera una idea originaria de drama. Una forma

antigua que parece ahora ser la mas moderna.

El proyecto de Ryoko Aoki Noh X Contemporary Music, es una propuesta estética que
tiene un componente subversivo e iconoclasta por la adaptacion del canto né a la voz
femenina y busca un camino de renovacion de la tradicion, encargando obras nuevas a
compositores contemporaneos de todo el mundo. En los mas de diez aflos que dura ya
el proyecto, la cantante ha encargado mas de cincuenta composiciones para voz No 'y
diferentes combinaciones instrumentales, trabajado con algunos de los mas prestigiosos
e importantes compositores. Mientras mantiene viva la tradicién centenaria del canto
no, ofrece la oportunidad de un acercamiento intercultural que confronta Oriente y
Occidente, a la vez que pone en juego la misma idea de modernidad y nos ayuda a

repensar nuestra idea de Oriente.

El canto no es reconocible por el tono grave y por la pequefa extension de la voz, que no
suele exceder la octava. Es un canto que parece proyectarse hacia dentro, efecto de la
posteriorizacion de la emision de las vocales y una particular técnica de emision, lo que
confiere a la voz un color oscuro a la vez que una gran intensidad dramatica. Al atacar el
sonido se produce un pequefo glissandoy, una vez alcanzado el tono, éste se mantiene
oscilando, gracias a un vibrato muy amplio. Esto supone uno de los mayores retos para
el compositor de formacion occidental, acostumbrado a la precision de los ataques y

a la definicion precisa de las alturas. La musica nd justamente va por otro lado, por la
indefinicion. El cantante no usa principalmente dos técnicas de emision, una primera
llamada tsuyogin (canto fuerte), para las secciones mas narrativa y algunos dialogos, y el

yowagin (canto dulce) para las partes mas liricas.
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Mi colaboracion con Ryoko empezd en 2017 a partir de un encargo de José Antonio de Ory
v la Embajada de Espana en Japdn en el marco de las celebraciones del 150 aniversario

de las relaciones diplomaticas entre Espafa y Japon. El fruto de esta colaboracion ha sido
Euridice, cantata drammatica, una obra para violonchelo y voz no, que fue estrenada por
Ryoko Aoki y el violonchelista espafiol Aldo Mata el 3 de noviembre de 2018 en la Hakuju

Hall en Tokio.

Existe un cierto paralelismo entre el teatro no y la épera. Estas convergencias se hacen
mas evidentes si estudiamos lo que fue la épera en sus origenes en Italia a caballo entre
los siglos XVIy XVII. Lejos de querer demostrar unas improbables influencias reciprocas,
he querido imaginar una conexion ideal (inventada) entre las dos tradiciones de teatro
musical. Ambas presentan en escena a personajes entonando el texto, acompafados
por instrumentos y por un coro. Se trata de un recitar cantando que oscila entre un
declamado ritmico y el canto. La misma diferenciaciéon entre tsuyogin (canto fuerte) y
yowagin (canto dulce) a la que aludia antes, se asemeja a la distincion entre recitativo

y canto de nuestra 6pera. El melodramma nace como intento de reproducir lo que
entonces se crefa que era la recitacion en la antigua tragedia griega. Un vinculo con lo

antiguo, donde historia y mito se confunden.

Este circulo muy amplio de referencia histéricas, geograficas y culturales, me ha ofrecido
la posibilidad de esbozar un timido didlogo entre todas las partes, lejos de perspectivas
coloniales o del riesgo de faciles exotismos posmodernos. Ademas, hay una referencia
concreta a un género vocal de transicion, el llamado madrigale drammatico. En esta
expresion del Renacimiento tardio se usaban textos dramaticos, sin necesidad de que se
representaran escénicamente. La accion tenia que ser vivida a través de la escucha y no
de la mirada (alla mente, con la mente). Esto me ha ayudado a trasladar una dimension

teatral al contexto del concierto en el que se iba a proponer la obra.

Para dar un paso mas en este juego de referencias cruzadas, seleccioné como texto

un poema de Rainer Maria Rilke de 1902, Orfeo. Euridice. Hermes que el poeta escribid
inspirado por un bajorrelieve romano conservado el Museo Arqueolégico Nacional de
Napoles. Hermes acompana Euridice a la salida del infierno, mientras Orfeo se da la vuelta
y mira a su amada, obligandola a volver sobre sus pasos. El mito griego de Orfeo esta
desde siempre vinculado al teatro y a la musica. No olvidemos que dos de los primeros
ejemplos de dpera fueron la Euridice di Caccini e Rinuccini, estrenada en Florencia en 1602
y el Orfeo de Monteverdi estrenado en Venecia en 1608. Sin embargo, la lectura de Rilke
del célebre mito clasico rompe con la tradicion. Al poeta no le interesa exaltar la hazafa
de Orfeoy el poder de su canto. Por primera vez el mito se cuenta desde la perspectiva

de Euridice. El poema ya no celebra el triunfo del poeta y héroe masculino sino la

transfiguracion (en la muerte) de la figura femenina:



“Y cuando repentino

el dios la hizo detenerse y con la voz

rota por el dolor le dijo: El se ha dado la vuelta...,

ella no comprendia nada y le pregunto en voz baja: ;Quien?”

De Orfeo. Euridice. Hermes. de Rainer Maria Rilke (trad. de Fernando J. Palacios Ledn)
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What do you do?

As a Noh singer, | have worked with composers from around the world to create new
pieces based on Noh chanting “Utai”, and have performed them all over the world. 55
composers from 20 countries have composed the pieces for “Utai’, and | have performed
in 16 countries in the last 10 years. While Noh chanting “Utai” traditionally accompanies
Noh musical instruments, | believe it can be more versatile. To share the beauty of Noh
voice worldwide, | have chosen to explore the field of contemporary music and have had

the opportunity to sing with orchestras and in operas, primarily in Europe.

What is Noh theatre? How did you become interested in Noh theatre?

Noh theatre is a form of classical Japanese musical theatre that has been performed since
the 14th century. It combines elements of drama, dance, and music to create a unique and
profound artistic experience. In the traditional Noh world, most performers come from
established lineages of Noh actors, where the Noh tradition is passed down from father to
son. However, as | am neither born into a Noh family nor a man, working in the Noh world

has proven to be challenging.

I had taken classical ballet lessons as a child and developed a love for the performing arts.
However, it was during my family trip to Nara in Japan to see the temples in my upper
primary school years that | was truly captivated by the grandeur of Japanese traditions.
Despite being Japanese, | felt a lack of knowledge about the incredible aspects of my own

culture. This realization sparked a curiosity within me.

At the same time, | couldn’t help but question why children of my generation primarily
focused on Western arts such as piano and ballet. It seemed that Western culture had
become more prominent among Japanese people than our own rich cultural traditions.
Many Japanese individuals perceive our cultural heritage as something exclusive,

accessible only to a select few, even though we ourselves are Japanese.
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One day, while watching a TV program, | came across a feature on Noh theatre. The music
of Noh left an indelible impression on me, and | yearned to learn more about this art form.
Consequently, at the age of fourteen, | joined a local Noh theatre's cultural school, eager to

delve into the world of Noh and expand my understanding of Japanese traditions.

How did your condition of woman affect your pioneering work as a contemporary
interpreter of the Noh theatre tradition?

| studied at the Music Department of Tokyo National University of the Arts, specialising

in Noh theatre. At that time, | was unaware of the challenges faced by women and those
without a Noh lineage when trying to enter Noh society. In my course, | found myself

as the only female in a group predominantly composed of men who came from Noh
lineages. Occasionally, people asked me about the difficulties women face in pursuing the
same activities as men in Noh society, and it was during those moments that | became

aware of the obstacles | might encounter.

Noh theatre was created by Kan'ami and Zeami, a father and son duo in the 14th century,
and it has traditionally been performed mainly by male actors. In the early days of

Noh, women also performed Noh on the stage. However, prostitution and disorderly
public morals became so alarming that women were banned from performing on the
stage by the Tokugawa shogunate during the Edo period (1603-1868). In the process of
development, it became established as a ‘'male art’, so everything is still based on male
standards. For example, Noh actors wear Noh masks. When a man plays a female role,
he wears a woman’'s mask to transform himself into a woman. It was not until the Meiji
era (1868-1912) that women next took to the public stage. Female Noh performers were
not officially recognized until after World War Il. Even today, the number of professional
female Noh performers is still small, but the majority of the practising population is

female. Therefore, it can be said that women are the main supporters of Noh theatre.

Noh is a unigue art form that combines chanting and dancing, and while chanting holds
significant importance, some people feel uncomfortable with female voices because
they are often perceived as too high-pitched. However, | believe there is the potential to

discover new charms and possibilities in the voices of female performers.

Why did you come to create a pioneering work by fusing the Japanese tradition of
Noh and contemporary music? How did the idea dawn on you?

I was interested in exploring new frontiers while staying rooted in tradition because |
believe that art naturally evolves based on earlier traditions. This led me to choose to
study at Tokyo National University of the Arts, where | expected to find countless artists
and opportunities for collaboration. However, due to our demanding schedules, we
had limited time to engage in activities beyond the realm of Noh. Additionally, most of
my fellow Noh students showed little interest in or familiarity with other art forms. This

mindset stems from the belief ingrained in Noh performers that preserving tradition is
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of utmost importance, and they fear that collaborating with other genres may dilute or
compromise the essence of Noh. Fortunately, during my time at the university, there was
a push to foster cross-disciplinary commmunication. Encouraged by my professor, | began

participating in collaborative projects with artists from different fields.

My focus is on collaborating with composers to create new music pieces, as | pondered
the shape of modern Noh theatre. In the first treatise written by Zeami, the founder

of Noh, called “Fushikaden,” he crystallized the aesthetics of Noh and emphasized the
importance of not remaining stagnant. Zeami himself would adjust his performances
based on the audience’s reactions. However, the current state of Noh society is quite

different from this approach.

In the European music scene, there is a strong tradition of classical music while
continually generating new compositions rooted in that tradition. Additionally, classical
operas and plays are often presented in new interpretations by various theatre directors.
Opera houses are not seen as museums but as vibrant spaces for artistic exploration. In
Japan, we have several traditional performmance genres such as Noh, Kabuki, and Bunraku
(puppet theatre). While it is crucial to preserve these traditions, many people prioritize
maintaining them exactly as they were. We should be proud of our commitment to
preserving our traditions, but unfortunately, we have limited opportunities to showcase
new creations based on these traditions, particularly when presented by traditional
performers themselves. Nowadays, young people show less interest in traditional
performances, and only older generations tend to attend. This is a matter that we should

address and consider deeply.

As forerunner in this field, you had no previous similar work to get inspired, how
did you manage to achieve it?

In the 1960s and 70s, Hisao Kanze, a renowned Noh performer, engaged in collaborations
with artists from various genres, most notably theatre director Tadashi Suzuki. | think
Noh had a great impact on the theatre scene. Both Japanese and Western directors
have been inspired by it, including Peter Brook and Robert Wilson. However, Noh
consists of both dramaturgy and music. During the 1960s, Hisao Kanze collaborated

with several contemporary music composers, including Toru Takemitsu, Joji Yuasa, and
Toshi Ichiyanagi. However, most collaborations involve Noh actors performing dances
accompanied by contemporary music. Following Hisao Kanze's passing, there have
been fewer new works created. Nevertheless, | have been taught by my Noh teacher that
singing holds immense importance for Noh performers, even more so than dancing.
Therefore, | aim to bring a renewed focus on the musical aspect by emphasizing singing.

This has led me to collaborate with composers who write specifically for my voice.
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Since 2010, | have taken the initiative to organize my own project called “Contemporary
Music x Noh" in Japan. Each year, | commission international composers from a wide
range of countries, including Spain, France, Italy, Austria, Germany, the UK, Finland, Latvia,
Hungary, Romania, Slovakia, Serbia, Greece, Cyprus, Turkey, China, Singapore, the US,
Brazil, and Japan. To date, | have commissioned works from 44 composers representing
20 nationalities. In all these pieces, | perform alongside Western instrument musicians,

creating a unique fusion of Noh and contemporary music.

Which difficulties do you find in your creative process?

I am captivated by the beauty of Noh chanting, known as “Utai.” My goal is not only to
preserve the tradition but also to create a new art form rooted in its essence. Collaborating
with contemporary composers, | strive to explore the possibilities of Noh chanting in the

present day.

One of the challenges for composers when working with “Utai” is the difference in
notation and musical structure between Noh and Western music. For instance, Noh
performers are not bound to a specific pitch while singing. To address this, | have
launched the website “Study of Noh Chanting for Composers.” This platform provides
online resources in both Japanese and English, allowing composers from around the

world to access and learn about the foundations of Noh chanting.

Through this initiative, my aim is to facilitate a deeper understanding and appreciation of
Noh chanting among composers, fostering cross-cultural collaborations and the creation

of new musical compositions inspired by this ancient art form.

Website “Study of Noh chanting for composers”

http://ryokoaoki.net/study/

Was your research on “Noh and Women: : the historical development of Japanese
Noh theatre as a masculine art” important or useful for your creative process?

During my time in university and postgraduate school, | dedicated myself to the practice
of Noh and immersed myself in the world of Noh for about seven years. After that, | desired
to deepen my understanding of Noh from an academic standpoint. | felt the need to
study abroad to gain a more objective perspective on this art form. | chose the University
of London, The School of Oriental and African Studies (SOAS), which houses the largest

Japan Research Centre in Europe, as my destination for further studies.

During my time at the SOAS, | was still exploring and searching for my future path. It was
there that | wrote a 600-page doctoral thesis in English on the topic of “Noh and Women".

This comprehensive thesis examined the historical, social, structural, and practical aspects
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of women's involvement in Noh. Simultaneously, | continued to engage in collaborative
performances between Noh and various other art genres, which | had been doing since
my student years. It was through these performances that | had an encounter with

contemporary music.

Inspired by this experience, | made the decision to create and perform contemporary
music pieces for Noh voice as a third path, distinct from the traditional Noh world and my
role as a researcher. Writing my Ph.D. thesis allowed me to view Noh objectively and laid
the foundation for my collaboration with composers to create music that merges Noh
and contemporary elements. Without this academic journey, | would not have had the

opportunity to explore and engage in such musical collaborations.

Do you implement the technology in your creative process?

During the pandemic, | utilized technology to continue my concert activities. From May
2020 to February 2021, | conducted online concerts with the intention of praying for an
end to the Covid-19 pandemic. In Noh theatre, historically, Noh performers would often
participate in religious rituals, such as praying for recovery from ilinesses. | already had
new music for Noh voices that | had created in collaboration with international composers.
These music performances were live-streamed, specifically targeting audiences in the
composers' and musicians’ home countries. We utilized YAMAHA Syncroom for audio and

platforms like Skype or Zoom for video communication.

The first online concert took place on May 30, 2022, featuring “Voice of Wind" by Italian
composer Federico Gardella, dedicated to Italy. The second concert, on July 4, featured
“Nopera AOI" by Noriko Baba, who has been based in Paris, dedicated to France. The third
concert, on July 11, showcased “Euridice” by Bruno Dozza, a professor at TAl Arts University,
performed together with a cellist, Aldo Mata from Madrid, while | sang from Tokyo

simultaneously.

On December 7, the fourth concert featured Noriko Baba's “hagoromo suite” with
members of the Royal Concertgebouw Orchestra. They played at the Concertgebouw in
Amsterdam, while | sang at the Embassy of the Netherlands in Tokyo. This collaboration
stemmed from the fact that | was invited by Royal Concertgebouw Orchestra and played
it with the same members in 2018. This streaming concert was later introduced on the
program “Hope@Home" on Arte by the violinist Daniel Hope.

1w

The final concert, on February 19, 2021, included Peter E&tvos' “Secret Kiss” performed with
Ensemble Musikfabrik. | was in Yokohama Sankeien Garden, while Ensemble Musikfabrik
was in Cologne. All the concert archives can be viewed on my YouTube channel. https:/

www.youtube.com/c/RyokoAoki

Through these live-streamed performances, | also aimed to record material for my second

CD. | collaborated with Eric-Maria Couturier, a cellist from Ensemble Intercontemporain in
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France. We recorded separately in Tokyo and Paris studios, using YAMAHA Syncroom for
timing, and then the recordings were edited. This represents the new normal method for

producing CDs.

Do you personally involve in the process of disseminating your work?

Nowadays, artists face challenges in gaining recognition unless they actively engage with
the public and communicate about their work. To reach a wider audience, | utilize social
networking sites such as Instagram and Twitter to share updates about my activities. As |
often travel for performances, posting photos from different locations generates a positive
response. Additionally, | make an effort to upload performance videos on YouTube. | would

greatly appreciate it if you could follow and support me on these platforms.

https://instagram.com/ryoooaoki

https:/twitter.com/ryoooaoki

Conclusions

I have been fortunate enough to establish a strong connection with Spain and have had
the opportunity to visit your remarkable country for performances on multiple occasions.
In 2013, | had the honor of appearing at Teatro Real de Madrid in Spain, where | portrayed
the role of Malinche in the opera “The Conquest of Mexico” by German composer
Wolfgang Rihm. This was a significant milestone in my career as it marked my first world-
class engagement and had a profound impact on my subsequent artistic journey and

perspective.

Since then, | have been fortunate to receive numerous invitations to perform in Spain.
In 2014 and 2019, | was invited by the Plural Ensemble, under the direction of Fabian
Panisello, to perform concerts at Auditorio Nacional de MUsica in Madrid and BBVA
Foundation in Madrid and Bilbao.

In 2018, on the occasion of the 150th Anniversary between Japan and Spain, the Embassy
of Spain in Japan commissioned two wonderful composers, Bruno Dozza and José Maria
Sanchez-Verdy, based in Spain, to create pieces for Noh voice. | had the privilege to

premiere Dozza's “Euridice” with a cellist, Aldo Mata and Sanchez-Verdd's “Far Water” with

a violinist, Lina Tur Bonet in Tokyo.

In February 2022, | had the honor of premiering José Maria Sanchez-Verdu's orchestral
piece “Hacia la luz (ég @dog)” as a soloist with the Spanish National Orchestra and Choir
(OCNE). It was a grand orchestral work including a choir and organ, and it stands as the

largest piece | have ever performed.



In September 2022, | had the opportunity to perform in Jamie Man's opera “ZELLE: Wenn
es dunkel wird” at Palau de les Arts Reina Sofia in Valencia. | also had a concert with piano
duo David Duran Arufe and Haruna Takebe at Cidade da Cultura de Galicia in Santiago
de Compostela. Additionally, in May 2023, | had a performance with the exceptional cellist
Aldo Mata at the University of Salamanca. | hold a deep affection for Spain, and | would
be thrilled to return in the future. It would be wonderful if you could attend one of my

performances on my next visit.

Despite the differences in our cultures, music allows us to understand and connect with
one another. When we create and share music together, it brings me immense joy. In
today's world, what we need most is dialogue and understanding between people of
diverse cultures, and music serves as a universal language that transcends linguistic
barriers. | am committed to continuing this journey and fostering mutual understanding

through music.
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Seccion #4

Artes Escénicas



Introduccion de Miriam Lorenzo

El teatro es un arte que esta en constante evolucion, afectando profundamente la forma
en gue se abordan tanto la dramaturgia como la direccion escénica. A lo largo de su
historia, el teatro ha experimentado importantes transformaciones desde sus raices mas
primitivas. La historia del teatro esta saturada de narrativas protagonizadas por hombres
gue desempefaban roles en la actuacion, la direccién, la dramaturgia o la produccion.
Fruto de este dominio patriarcal imperante en las artes escénicas durante siglosy,
especificamente en el teatro, la mayor parte de los relatos escritos por mujeres han

permanecido ocultos en la sombra.

A mediados del siglo XX, la aparicion de los teatros laboratorio marcé una verdadera
revolucion escénica, reemplazando la figura del director tradicional por la creacion
colectiva. Esta nueva concepcion deja de lado el texto escrito para trabajar a partir de
premisas y temas de investigacion, utilizando la improvisacion como herramienta esencial
en la creacion escénica. Se otorga un gran valor al cuerpoy a la voz de los actores y las
actrices, lo que dio lugar a los primeros entrenamientos actorales y a la sistematizacion

de los estudios del arte dramatico. Asi, la dramaturgia comenzd a abordarse desde dos
perspectivas: la textual, donde se escribe un guion que luego se monta con un elenco
bajo la direccion de alguien; y la colaborativa y colectiva, donde los procesos creativos

se entienden como espacios de experimentacion y la improvisacion juega un papel

fundamental.

En este contexto, surge la investigacion basada en las artes (arts-based research, ABR) en
la década de 1990 como un enfoque metodoldgico formal, innovador y creativo dentro de
la investigacion educativa y social (Barone y Eisner, 2006; Leavy, 2015). ABR se caracteriza
por utilizar métodos y formas expresivas del arte para explorar, analizar y mostrar datos de
investigacion, proporcionando nuevas perspectivas y comprensiones sobre fendmenos

complejos (Leavy, 2018).

Daniela Martin ejemplifica a la perfecciéon esta forma de investigar al considerar los
procesos creativos como laboratorios escénicos para explorar nuevas fronteras tanto
en la dramaturgia como en la direccion escénica. Al adoptar la metodologia de ABR,

Daniela Martin desdibuja la figura tradicional del director y la importancia del texto

dramatico. A través de su trabajo, discute y plantea nuevas formas de investigar las artes

59 frente a los modelos mas tradicionales (o aquellos que se utilizan para otras areas de



conocimiento y que se aplican, de manera erronea, a las artes) eliminando el yugo teoria-
practica y promoviendo la creacion de piezas teatrales como investigaciones cientificas
rigurosas que resultan en obra artistica. Los procesos creativos, las ideas, el cuerpo como
objeto y sujeto, y las inquietudes individuales y colectivas se convierten en campos de
conocimiento, vinculandose con teorias feministas como acto reivindicativo. La necesidad
de recuperar los relatos y las piezas creadas por mujeres le empuja a replantearse las
diferentes miradas feministas y a crear el Encuentro de mujeres..Inevitable no recordar las
palabras de Julia Varley, quien en su libro Piedras de Agua, reflexiona sobre la exclusion de

las mujeres en la historia del teatro escrita y dirigida por hombres (Varley, 2011, p. 19)

Daniela Martin sefiala que ni el resultado ni la conclusion son determinantes sin un
grupo de hacedores y una investigacion profunda sobre aquello que se va a tratar. La

investigacion per se, carece de sentido y, sobre todo, de honestidad.

Por su parte, Alicia Casado fusiona el ambito de la literatura, el teatro y los estudios de
género. Sefala que su escritura estad influenciada por emociones, lecturasy la realidad
circundante, lo que refleja una conexion intrinseca entre sus investigaciones académicas
y su creatividad. Para ella, la escritura es un proceso de busqueda y exploracion personal,
que a menudo encuentra complejo compartir; pero se fascina al ver cémo, por ejemplo,
el texto de El salto de Léucade se enriquece al entrar en contacto con los directores

y el elenco de actores y actrices “quienes al corporeizar un texto sienten las posibles
conexiones forzadas, los sobreentendidos poco matizados, los intersticios emocionales..,,

en definitiva, la vida que lo ilumina™.

Alicia Casado reivindica el valor de las artes en un periodo en el que el mundo esta
convulso, explorando perspectivas de diferentes autores para después infundir su propia

vision sobre una historia determinada. Segun sus palabras,

El verdadero aprendizaje no lo es tal cuando se queda adherido a un plano meramente
verbal o conceptual; todo nuestro cuerpo, nuestra alma, nuestra mente, nuestros
sentidos, en definitiva, todo nuestro ser debe zambullirse en el mar de la vida y de lo

que hay en ella para cumplir la heroica empresa de “conocer” (Casado, 2002, p. 6).

A modo de conclusion, tanto Daniela Martin como Alicia Casado demuestran una
interdependencia esencial entre el ambito académico y el ambito artistico. Esta relacion
no solo se basa en cémo el mundo académico puede enriquecer al artista al abordar un
proceso creativo, sino que también subraya la importancia del arte en la investigacion
cientifica. La investigacion basada en las artes ofrece una metodologia innovadora

que integra practicas artisticas en la investigacion, permitiendo que la ciencia sea mas

inclusiva y transversal.

"Extractos recuperados de la entrevista realizada a Alicia Casado para el presente dossier.
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Daniela Martin es una artista multifacética y destacada figura en el mundo del teatro
argentino conocida como directora, dramaturga, docente e investigadora teatral. Su
compromiso con el arte escénico se ha forjado a lo largo de una sélida formacién y una
dedicacion incansable a la creacion escénica partiendo de la concepcion de colectividad
y co-creacion como base y nacimiento de muchas de sus piezas teatrales. Obtuvo su
licenciatura en Teatro en la Universidad Nacional de Cérdoba, un lugar que se convertiria
en un epicentro crucial en su desarrollo profesional, ya que afos después se convertiria
en su lugar de trabajo como docente. Uno de los aspectos mas destacados de la carrera
de Daniela Martin es la direcciéon y organizacion de espacios colectivos de trabajo y
creacion como Convencion Teatro fundado en 2007 y que ha dado vida a una decena de
espectaculos teatrales. De hecho, fruto de esta notoria trayectoria una de sus primeras
puestas en escena, Griegos, es una obra que, hoy en dia, sigue cautivando al publico ya

que continUa en cartelera.

Otro de los espacios colectivos que integra Daniela es Liberata Antonia, junto con

Maria Laura Delprato, Jazmin Sequeira y Mery Palacios, asi como Bordamos por la Paz
Cordoba. Este Ultimo coordinado también junto con Carola Margara, Sandra Mutal y
Claudia Abichain. Estos espacios no solo son lugares que se entienden Unicamente para la
expresion artistica, sino que también representan un compromiso con cuestiones sociales

y politicas importantes en la comunidad.

Desde 2018, Daniela Martin coordina, integra y dirige el equipo de trabajo de Una Escena
Propia, Encuentro Nacional de directoras Provincianas, cuyo objetivo principal como
ella misma sefala es “pensar la direccion desde una perspectiva de género y politico-
territorial™, promoviendo un teatro mas inclusivo, diverso y transversal. Su trabajo

refleja el compromiso con la ABR al abordar cuestiones sociopoliticas a través del arte,

promoviendo nuevas formas de hacer y ser en el teatro.

La trayectoria de Daniela Martin como dramaturga y directora es un viaje extenso y
hermoso; entre sus numerosos espectaculos queremos destacar un largo, accidentado,
insolito y maravilloso vigje, que ha contado con el respaldo del INT (Instituto Nacional del
Teatro) y ha sido merecedor del Premio a la Creacion y Produccion Teatral Independiente

en la Convocatoria de Artes 2015.

Por otro lado, el espectaculo Mundo Abuelo fue seleccionado dentro de los Premios a la
Produccion Teatral en 2017, en la Convocatoria de Artes Escénicas de la Agencia Cérdoba
Cultura. Esta obra es un tributo a la tradicion artesanal y, a su vez, un testimonio del
legado familiar que engloba dos universos que han coexistido juntos a lo largo de los afios:
nuestros queridos abuelos y sus talleres. Muchos de nuestros abuelos convirtieron sus
propios hogares en su lugar de trabajo, ejerciendo diferentes oficios. Daniela Martin da

vida a todos ellos representados en escena a través de una diversidad de técnicasy estilos

"Extractos recuperados de la entrevista realizada a Daniela Martin para el presente dossier.
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teatrales usando mascaras, un narrador, teatro de objetos, diferentes espacios sonoros,
etc., Esta obra profundiza sobre los vinculos, la familia, la nostalgia, y el relato vivo de todas

esas historias que no deben caer en el olvido.

Por ultimo, queremos destacar el espectaculo titulado Recetaria y estrenado en la

sala Cirulaxia en 2018, para el cual Daniela Martin propuso trabajar partiendo de una
dramaturgia de caracter colectivo. Este nuevo enfoque supuso un punto de inflexion en
Su proceso creativo, asi como en la forma en que trabajaba con su equipo. La propuesta
inicial parte de una inquietud que manifiesta una de las actrices, Maura Sajeva, centrada
en conceptos como el placer, la comida y las recetas, pero a medida que avanzaban

los ensayos, el equipo No sabia hacia dénde avanzaba la creacion del espectaculo.

Sin embargo, este caos creativo, esta sensacion de desconcierto y desasosiego, fue el
resultado de materiales y planteamientos muy interesantes. Este estado de creacion
caodtica llevd al equipo a cuestionar la construccion y deconstrucciéon de lo que surge o
se crea. Para Daniela, esta experiencia desencadend un proceso de trabajo altamente
experimental que supuso un antesy un después en su carrera como directora, ya que
abrazar la incertidumlbre y confiar en el grupo le permitio liberarse dentro de la creacion
tanto de forma individual como colectiva, lo que infundid un fuerte caracter politico y

poético a esa nueva forma de hacer.

Alicia Casado Vegas es, al igual que Daniela Martin, una artista multifacética con una
vasta trayectoria escénica e investigadora. Oriunda de Madrid, esta actriz, dramaturga,
y escritora es también doctora en Filologia Hispanica por la Universidad Complutense
de Madrid. Su tesis doctoral titulada La novela de Antonio Prieto: el latido de la palabra
contra el tiempo la realizdé con una beca del M.E.C. de Formacion de Profesorado

Universitario e Investigador.

A'lo largo de su carrera, ha llevado a cabo diversas investigaciones en instituciones tanto
espafnolas como francdfonas, incluyendo la Universidad Paul Valery en Montpellier, la
Sorbonay la Universidad de Montreal. Ademas, ha trabajado como lectora de espariol y
como docente en la Universidad Stendhal Il en Grenoble, impartiendo seminarios sobre
poesia espafola del siglo XX, y como profesora de espanol en la Universidad de Lins en

Brasil.

Su trayectoria como escritora es extensa y muy vinculada a los estudios de género: ha
publicado en numerosos libros y revistas, y ha coeditado libros como Mujeres en seis
actos y De la vanguardia a la memoria, que abordan temas como el teatro y la violencia
machista. Entre su amplia bibliografia destacan titulos como La parodia homérica en

el teatro espanol del siglo XX, La destruccion del amor, Mariana Pineda, Mds alld de

la vida, mds alla del amor, etc., Su labor investigadora, digna de mencionar, consta

con un periodo de publicaciones desde 1990, de forma incansable hasta hoy en dia, y
recoge titulos como: Compds y contrapds del verso, El tiempo en la palabra de Claudio
Rodriguez, La creatividad como necesidad educativa y humana, Carta a un maltratador,

etc., Ademas, en su labor como investigadora y docente ha sido ponente en congresos
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y seminarios, ha impartido cursos de escritura teatral en la Comunidad de Madrid, y ha
dirigido talleres como Las mujeres perversas en la Casa de América y en el Teatro de las
Aguas de Madrid.

En cuanto a su faceta como creadora, publico el libro Taller de cuentacuentos en 2003,
un Mmanual sobre técnicas narrativas. También ha creado dos obras de teatro breve: Seven
eleven de la disponibilidad, que aborda la alienacion del teléfono mavil a la que todos
estamos sometidos, y £/ caballero de Fuentevaqueros, donde fusiona la vida de Lorca con

fragmentos de su obra Asi que pasen cinco arfios y la muerte de El caballero de Olmedo.

Ha participado en numerosas piezas teatrales destacando en diversas disciplinas: como
autora queremos sefalar La reforma, No mds Lagrimas, esta Ultima presentada en el
Teatro Lagrada en Madrid, donde también presentd el texto Carta a un maltratador.
Ademas, interpretd el papel de Mendiga como cantautora, interpretando la musica,

la letra y la voz de este personaje. Asimismo, como dramaturga destacan titulos como
el salto de Léucade: Ciclo Iguales; en el terreno audiovisual destaca El pozo de los mil

demonios, y como intérprete en Terencio Tofanes: Pancreas.

Su primer trabajo dramatico completo Exorcismo de sirena fue producido por la
Asociacion de Mujeres en las Artes Escénicas de Madrid (Amaem) Marias Guerreras 'y
dirigida por Eva Parra; una produccion teatral que expone la problematica del abuso
sexual infantil en el seno de la familia y las secuelas derivadas del mismo. Esta pieza fue
estrenada en la sala La Cuarta Pared con una excelente acogida por parte del publico.

A través de las voces de tres mujeres, Nos sumergimos en una trama rica en matices y
diversos lenguajes escénicos que envuelven a estas mujeres afectadas por una educacion

machista, una sociedad indiferente y un sistema patriarcal opresivo.

En palabras de Itziar Pascual:

Exorcismo de Sirena es un texto dramatico que nos presenta distintas capas y
representaciones del abuso sexual. Y si comprendemos la fuerte carga de representacion
que implica este problema, comprenderemos también la fuerte metateatralidad de este

texto y de otros que abordan el mundo de los abusos sexuales a menores. (2010, p.45).

Asimismo, con su obra El salto de Léucade, la autora nos hace viajar a la isla de Agia
Mura bafada por el mar mediterraneo y evocando la antigledad clasica. A través de
esta isla vivimos el momento de transicion donde parte de la sociedad aun se aferra a
sus creencias ancestrales de los dioses, mientras otros, comienzan a perder su fe en ellos.
Un volcan en el mar, bajo la isla, sera la metafora perfecta de las pasiones ocultas de sus
protagonistas, asi como los deseos, las ambiciones y las pulsiones mas oscuras que no

dejan indiferente al publico.
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Con Teatro Lésbico, Alicia Casado, asi como el resto de sus autoras, abordan precisamente
este tema: por una parte, visibilizar los relatos escritos por mujeres y, por otra, normalizar
y aceptar el lesbianismo en nuestra sociedad y cultura contempordneas. Este libro
incluye cuatro piezas teatrales: Chicas, por Carmen Losa, que nos relata como histdrica
y culturalmente el lesbianismo ha estado marcado por un sinfin de prejuicios. Ser o no
ser...visible, de Cristina Castillo que aborda en clave de comedia, que supone salir del
armario a nivel social. Mondlogos de bolleria fina, por Mariel Macia que presenta tres
soliloquios también en clave de comedia ironizando sobre la identidad sexual y, por
dltimo, Titanias, de Marina Mufioz y Vicky Castillo, donde las comedias de enredos y la
vida cotidiana se muestran desde una perspectiva lesbiana. Cada una de estas autoras
analiza la homosexualidad desde angulos diversos, enriqueciendo significativamente su

comprension.

Las trayectorias de Daniela Martin y Alicia Casado Vegas muestran como la ABR puede
integrarse en las practicas teatrales para abordar y explorar realidades complejas desde
diversas perspectivas. Ambas artistas utilizan sus conocimientos y experiencias para
crear obras que no solo tienen un impacto estético, sino también social y politico. La
concepcion de Daniela Martin sobre la colectividad y la experimentacion artistica,

junto con el compromiso de Alicia Casado con la visibilizacion de temas sociales y de
perspectiva de género a través del teatro, pone de manifiesto la importancia de utilizar
nuevas metodologias de investigacion basadas en las artes transcendiendo los métodos
tradicionales y permitiendo la construccion de nuevas formas de conocimiento y

expresion.
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1. $Como te enfrentas al proceso creativo?

Dentro del campo de las artes escénicas, me dedico a varias tareas: direccion,
dramaturgia, docencia, investigacion. Me parece importante empezar por ahi, relatando
algo de mi profesion, y como todas estas areas indefectiblemente se cruzan, se mezclan,

se contagian.

Entiendo a los procesos creativos como abismos, puertas a lo desconocido, incertidumbre
y enigma. Trato de que esa mirada enigmatica sobre lo que va apareciendo, no se

diluya. Ese es mi modo de encarar un proceso de creacion. Por supuesto, para que eso
desconocido encuentre una forma, un modo de ser obra, de ser experiencia teatral,

es necesario un grupo, un colectivo de hacedorxs que también estén al acecho de esa
materia informe. Entonces, podemos decir que, para empezar un proceso, hace falta

un deseo, un enigma, y un grupo de complices con los que trabajar colaborativamente,
vinculando todos los deseos, todas las preguntas de quienes emprenden el viaje de hacer

una obra.

Durante 15 afos llevé adelante la grupalidad abierta Convencioén Teatro, con la cual, tanto
artistica como metodoldgicamente, la preocupacion central fueron las relaciones y modos
de creacion grupales, entendidas como espacios experimentales, en donde el resultado

final deviene de la interaccion de las visiones particulares de los integrantes del equipo.

Dentro de esa grupalidad, gran parte del trabajo realizado estuvo enfocado en la version
libre / adaptacion de textos clasicos y contemporaneos, no solo teatrales, sino también
narrativos (novelas, sobre todo). O sea que la vinculacion con un material — fuente, ha

sido un espacio de pensamiento muy importante para nosotrxs, donde debatimos
fuertemente cémo son los vinculos que establecemos con esas textualidades, como
discutimos la idea de “autor” y de “fidelidad”, tan pregnantes en esas practicas. En ese
sentido, cada nuevo proyecto fue un nuevo modo de pensar las posibilidades de la version
libre, por lo cual cada proyecto, de alguna manera, se relaciona con los anteriores, No

tematicamente, sino en cuanto a la experimentacion sobre los procedimientos.
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Los procesos de creacion y de investigacion tienen muchos, muchisimos puntos en
comun. Los circuitos de circulacion son diferentes, pero los modos de trabajo son similares.
Vuelvo sobre lo que dije al comienzo: para crear, y también para investigar, partimos de

un enigma, de algo que no sabemos, pero que queremos saber, o darle forma, traducirlo.
Y quizas esa sea la accidn, la palabra, que permita darle claridad a la similitud entre estas
dos practicas: tanto la creacion como la investigacion buscan una traducciéon sensible de
aquello que nos inquieta, que nos Mueve. Las metodologias difieren, y la comunicacion
de los trabajos también difieren (aungue las conferencias performaticas estan generando
un puente super interesante), pero esas diferencias estan siendo puestas en tension en

diferentes ambitos.

Creo que las dificultades en los procesos creativos son de orden organizativo y, muchas
veces, eso esta vinculado a cuestiones econdmicas. Es dificil organizarse porque es dificil
sostener ensayos cuando muchas de las personas involucradas en los procesos estan
precarizadas laboralmente. Encontrar una dinamica que permita seguir ensayando,
creandoy, al mismo tiempo, atendiendo a esas particularidades y problematicas, hace al

trabajo grupal, al vinculo que es parte fundamental de toda construccidn colectiva.

2. Tus procesos de creacion entonces ¢ parten de hipétesis individuales o de
modelos cocreativos?

Como decia, la idea de proceso creativo es pensar en términos de grupo, por ende, de co-
creacion. Ninguna idea se elabora de manera solitaria, siempre es con otrxs. El individuo
es un invento capitalista, que como creadorxs deberiamos poner en discusion. Descreo
profundamente de aquellxs hacedorxs que “tuvieron una idea” y se vanaglorian de ella.
Las ideas nacen del contagio de otras ideas, materialidades, practicas, cosas que vimaos o
escuchamos, percibimos y sentimos. Estamos en un didlogo permanente con los que nos
rodea, de alli que las obras que hacemos sean, de alguna manera, una co-creacion con
todo eso que estd en ebullicién a nuestro alrededor. El grupo de trabajo es el que permite

darle potencia, vida, a las primeras intuiciones, sean de quien sean.

Luego, en cada proceso, se disefian, generan, las metodologias y formas para que ese
trabajo sea llevado adelante, para que las hipdtesis individuales sean puestas en comun, y

luego transformadas, apropiadas en funciéon del colectivo que construye, compone.

Es interesante, porque en cada proceso se construyen procedimientos singulares de
trabajo, siempre a partir de las caracteristicas del grupo que se arma. Cémo es cada

unx de Ixs integrantes, qué recorrido tiene, qué saberes comparte, cual es su mirada, su
sensibilidad. Esa conjuncion de experiencias, recorridos, posibilita un modo especifico
de trabajo, que potencie la co-creacion. Porgue trabajar apostando a lo colectivo implica
ejercitar muchisimo la escucha de cada singularidad grupal. Asi como no hay personas

iguales, tampoco hay grupos iguales.
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Es desafiante la invencion (también, colectiva) de pautas de trabajo que hagan crecer
ese modo de trabajo. En algunos procesos hemos pasado por talleres intensivos de
escritura que daba alguno de los integrantes, entrenamientos especificos que alguien
proponia, sesiones larguisimas para decidir el titulo de la obra, encuentros para compartir
referencias de obras y lecturas, entre otras. Esas son algunas de las operaciones para

generar experimentaciones, indagaciones, sea cual sea el punto de partida del proyecto.

3. $Como definirias el art based research?

Mi trabajo como docente e investigadora esta radicado en la Facultad de Artes de

la Universidad Nacional de Artesy, por suerte, en nuestra Facultad y en nuestro
Departamento de Teatro, se discute muchisimo la investigacion en artes: sus formas,
singularidades, su diferencia con los modelos tradicionales, la investigacion sobre artes, en
artes, basada en artes. Esa discusion también ha sido llevada a los organizamos de Ciencia
y Técnica, con importantes reconocimientos en ese campo. En ese contexto, nuestras
practicas intentan borronear la relacion teoria — practica. Ese par binario es uno de los
tantos que divide cuerpo / mente, emocion / razon, objetividad / subjetivad. La necesaria
puesta en discusion de esas dicotomias es un posible camino para dejar de diferenciar

proceso creativo / investigacion (académica, si es que la investigacion estd alli radicada).

Por ejemplo, en nuestra carrera, los trabajos finales de grado exigen la realizacion de una
obra, con su correspondiente escrito, que da cuenta del proceso de trabajo. Esta instancia,
de por si, es una variacion a la idea hegemodnica de investigacion, porque supone darle
lugar, en el escrito, a la experiencia sensible de construccion de obra. Al mismo tiempo,
esa modalidad supone entender que la produccion de obra también es parte de la

investigacion, no es su resultado o consecuencia, es investigacion.

Si bien no trabajamos tanto con esta categoria puntual, la entiendo como una de las
modalidades que, por suerte, deconstruyen el imaginario patriarcal en el mundo de la
investigacion. Si quisiera definirla, no creo poder decir nada nuevo de lo que ya se dice y

estudia. Pero si podria decir por qué me parece interesante, y cual es su valor.

Este radica en que entiende que una investigacion conversa con aquello que esta
pensando / creando, es decir, no lo define taxativamente, ni clausura sus multiples formas
de existencia, sino que conversa. Versa con. Haraway (2019) diria pensar-con, devenir-con.
En esa conversacion, plantea preguntas, que muchas veces no buscan respuestas. Es
decir, el art based research es una modalidad que asume que no todo puede cerrarse en
una conclusioén, y eso es pura potencia epistemoldgica. En su vinculo con las practicas
artisticas, pone en valor la experiencia, ese lugar inefable a veces, erratico para las
palabras, ese lugar donde el lenguaje desfallece (Quignard, 2010), sin querer cristalizarlo,
o aplastarlo. Asume el cuerpo como campo de conocimiento, asi como la mirada situada

(Haraway, 1995) y territorial, a diferencia de las epistemologias positivistas.



Este modo de entender y ejercitar la investigacion, de alguna manera tiene filiaciones
con las epistemologias feministas que tanto me provocan/convocan. Entonces, mas que
definirla, sefalo lo que me atrae, lo que celebro. Celebro, también, todas estas variaciones

que aparecen en la idea de investigar.

4. $Cual es el valor de la finalidad académica en tu proceso creativo?

Es una pregunta dificil de responder, porque no creo que la academia tenga sélo una
finalidad. Tiene la finalidad epistemoldgica, que es la de formar sujetxs en determinado
campo de conocimiento, y que esos conocimientos se traduzcan en una titulacion. Esos
conocimientos y practicas permiten conocer en profundidad el objeto de estudio en el

gue unx haya decidido formarse. Pero, jpasan tantas otras cosas en el transito académico!

Alli hice amigxs, alli conoci a la mayoria de quienes son mis complices en la escena, alli se
me abrieron infinitas preguntas, posibilidades. Conoci docentes que me abrieron puertas
impensadas para mi. En ese sentido, hay cierta similitud en el transito por la formacion
académica y lo que pasa en un proceso creativo: lo insdlito, insospechado, imprevisible,

esta a la vuelta de la esquina.

Por otro lado, esta pregunta exige una territorizalizacion, no puede responderse si no

es de modo situado, contextual. Ademas de ser docente del Departamento de Teatro

de la Facultad de Artes, alli hice mi carrera, la Licenciatura en Teatro. Y esa carrera tiene
una historia terrible y maravillosa. El Departamento fue cerrado en la Ultima Dictadura
civico-militar-eclesiastica, y fue reabierto a fines de los afios 80. Alli se formaron quienes
luego crearon los 2 grandes grupos de creacion colectiva: Libre Teatro Libre y La Chispa.
Muchxs de ellxs debieron exiliarse, dejar la carrera, irse a otros paises, por su cCompromiso y
militancia. Cuando volvieron, y cuando el Departamento se reabrid, muchxs de ellxs fueron
docentes de la carrera. Entonces la carrera tiene una fuerte impronta de esa tradicion

de creacidon colectiva. Nos hemos formado en la grupalidad, en el trabajo conjunto, en el
ejercicio que pone en tensién consenso y disenso. Si bien, con los afos, esa impronta se

fue desdibujando, sigue presente.

También aprendimos la potencia de la gestién, de la organizacion de eventos, de la fuerza
de generar espacios de encuentro, experimentacion, conversacion. De nuestra carrera
han nacido muchos espacios de encuentro gque son importantes a nivel nacional, como
el ENET, Encuentro nacional de estudiantes de teatro, que cada afo se realiza en una

provincia diferente, cambiando el grupo de organizadorxs.

Por eso la pregunta es dificil de responder: porque es mucho, muchisimo, lo que nos

atraviesa en la formacion académica, y no se resume en una finalidad especifica.

*Para responder esta pregunta, estoy usando fragmentos del proyecto Una escena propia. Encuentro nacional de
directoras provincianas. Los fragmentos que he tomado han sido escritos por la Lic. Jazmin Sequeira (FA, UNC) y
por mi, para la invitacion al evento (2018).
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Aprendemos a pensar colectivamente, a vincularnos creativamente, a pensar qué
gueremos hacer, a entender qué poéticas son las que nos generan deseo, a atravesar la
experiencia de no saber hacer algo, pero arriesgar de todas formar, a disputar sentido,
a valorar los saberes experienciales. Y todo, todo eso, es lo que nos atraviesa cuando

producimos obras...

5. Como son tus procesos de divulgacion y transferencia en relacion con las
industrias culturales. ¢Te vinculas en el proceso o lo dejas a terceros?

Empecé a dirigir en el ano 2007. Un poco antes, en realidad, ya que dirigi, de manera
timida, mi trabajo final de Licenciatura. A lo largo de los afos, los modos de trabajo han
ido mutando muchisimo. Durante mucho tiempo me hice cargo, ademas de la direccion,
de tareas vinculadas a la produccion y gestion de los espectaculos estrenados, asi como
de la difusion y divulgacion. Pude hacer el trabajo relativamente bien, pero la verdad

es gque son tareas desgastantes, que requieren mucha energia, energia que se le quita

al proceso de creacion. En Cordoba, muchxs creadorxs asumimos también la tarea de
produccion y gestion, de divulgacion y transferencia, tenemos esa practica instalada,

por la cual *hacemos de todo”. Eso esta cambiando, el rol de la produccion esta siendo
ocupado por personas gue se especializan en eso, y eso cambia mucho la dindmica de
trabajo. En el Ultimo trabajo que estrenamos, Lengua madre, version escénica de la novela
de Maria Teresa Andruetto, a la produccion y gestion la hicieron Andrea Musso y Josefina
Rodriguez, de PHCultural. Fue interesante, porque ellas también estuvieron presentes

en algunos ensayos, en el armado de la dramaturgia, es decir, su participacion creativa
fue muy importante. Fue un gran aprendizaje, y marcd un cambio rotundo en esa area

de trabajo. El proceso que actualmente estoy llevando adelante (Que también tiene una
codireccidon, como Lengua madre, junto a Nicolds Giovanna), también estd producido por
PH Cultural, y la continuidad permite que se potencian nuestros modos de llevar adelante

los procesos.

6. Mas alla de las cuestiones académicas {Como influye la perspectiva de
género en el proceso creativo?®

Creo que es una cuestion central, en multiples sentidos. La historia del teatro, como
la mayoria de las practicas culturales, esta construida sobre la regencia de un relato
masculino. Relato que trae consigo unos determinados modos de hacer, pensar y sentir la

escena social y teatral, arrastrados desde muy lejos y desde hace mucho tiempo.

Esto implica desarmar, repensar, muchas ideas que tenemos sobre nuestras practicas
escénicas, en muchos sentidos. Por ejemplo: las ideas que se han consolidado sobre

la direccion. (Qué implicancias especificas tiene en el rol de la direccion teatral y qué
problematicas abre? Si histéricamente el vardn tuvo mas derechos sobre el teatro que la
mujer y las identidades disidentes, el rol de la direccion parece ser la quintaesencia del

mandato del hombre: ligado a la figura del lider (quien sefiala una direccion para guiar
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a Ixs demas), del politico (quien sabe hablar al colectivo y representarlo), del intelectual

(el que sabe mas que los actores, las actrices y técnicxs), del arquitecto o capataz (quien
disefa el plan general y controla que se lleve a cabo) el rol de direccién ha sido construido
historica y culturalmente de manera funcional al paradigma verticalista de dominacion de
unos (llamados a ser impares) sobre otros (el colectivo de comunes, o bien, la comunidad).
La tradicion nos dice que la direccion teatral es hombre, de lo que se sigue que la
direccion teatral es el rol de la detentacion del poder y de la asimetria politica. Asimismo,
existen otros relatos que se fugan de esa ldgica mayoritaria y nos proponen repensar

nuestras practicas.

Esas preguntas, hipdtesis y afirmaciones, nos llevd a un grupo de directoras a organizar

el evento Una escena propia. Encuentro Nacional de directoras provincianas, con el
objetivo de pensar la direccion desde una perspectiva de género y politico territorial. El
primer encuentro se realizé en la ciudad de Cdrdoba en el 2018, y el segundo en la Ciudad
de Tucuman, en el 2019. Cada una de estas instancias convoco cerca de 300 directoras

de todo el pais, el didlogo, las experiencias relatadas, los modos de encontrarnos, fueron
reveladoras para todas. La pandemia frend la continuidad del encuentro, pero no logré
frenar ni desarticular muchas de las reflexiones que alli tuvieron lugar. De hecho, fueron
varias las ramificaciones y acciones que devinieron. Por ejemplo, la revision de las
bibliografias dentro de los programas de catedra. ;Cuantas maestras estudiamos? ;Como
son las ideas capacitistas que muchas técnicas actorales reproducen? ;Qué lugar tienen
las identidades disidentes dentro de la reflexion y practica teatral? ; Cuantos estereotipos
se reproducen dentro de las narrativas que se cuentan en escena? ;Cuan patriarcal es el
campo teatral? ;Cémo son las dindmicas de trabajo? ;Cuales son las voces tedricas que
estan legitimadas dentro de las teorias teatrales? Estas son sélo algunas de las preguntas

gue guedan resonando, y sobre las que seguimos pensando.

Luego de Escena propia, senti que ya no podia, ni queria, dirigir sola. La tradicion también
dice que la direccidon es solitaria. Lengua madre fue una codireccidon, como mencioné,
y el proceso en el que estoy ahora, también es una co-direccion. iEs una experiencia

maravillosa, fascinante!

T. Conclusiones

Para responder estas preguntas, he ido paseando, revisando, mis practicas como
hacedora. Digo hacedora, en términos generales, sin diferenciar los campos, o las
tareas. Me parece potente, y necesario que revisemos nuestras formas de crear obra, de

pensarlas, de producir un conocimiento, de abordar los modos de investigar.

En la Ultima pregunta aparece la inquietud por la perspectiva de género. Para puntualizar,
diré que los feminismos (que son muchos y con muchas miradas diferentes) me han
generado inquietudes en todos los campos de trabajo, y la discusion con las dicotomias

que seguimos replicando y repitiendo, es un trabajo que tiene una potencia politico-



poética muy importante. Es decir, es una tarea que Nos pone a revisar todos esos pares
binarios, y en los cuales estamos apresadxs. Nuestras practicas tedrico-escénicas bien
podrian ser trans: estar en transito, devenir, mutar. Bucear los bordes, los limites, las fugas,
y no tanto las identidades estancas. Fugar de las |6gicas mayoritarias (Deleuze y Guatarri,

2002), para minorizar los modos de crear/pensar.

Alli, en espacios un poco mas libres de divisiones, las potencias disrruptivas de lo que

hacemos, pueden crecer con mayor libertad.

Algunas bibliografias con las que dialogo son:

DELEUZE, Gy GUATTARI, F (2002). Mil mesetas. Capitalismo y esquizofrenia. Pre-texto.

HARAWAY, D (1995). Ciencia, cyborgs y mujeres. La reinvencion de la naturaleza. Catedra.

— (2019). Seguir con el problema. Generar parentesco en el Chthuluceno. Consonni

editorial.

QUIGNARD, P (2010). La barca silenciosa. Ultimo Reino VI. Cuenco de Plata.
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1. $Como te enfrentas al proceso creativo?

Me fascina como un manantial de agua que ha nacido de un diminuto agujero puede

convertirse en un caudaloso rio con la capacidad de anegar ciudades enteras.

A la hora de crear parto de la vision de un personaje que se halla en un momento

climatico y la dejo brotar, para tratar de entender cémo él ha llegado hasta alli.

Asi nacio El salto de Léucade, por el final.

Escribi un larguisimo mondlogo de un hombre vencido, (que se crefa todopoderoso),
intentando desesperada y desesperanzadamente descargar todo su impotencia, su rabia
y su responsabilidad al Mar. A esta imagen, que partia de la estampa del derrotado rey
Jerjes azotando el oceano con unas cadenas, se sumaban la del lienzo titulado Safo en
Léucade de Antoine-Jean Grosy la del impacto que me produjo la noticia real del volcan
submarino que amenazaba con arrasar la isla de Hierro en el 2011, todo ello articulado en

una relectura feminista del Hipdlito de Euripides.

También El pez que lloraba dentro de su pecera nacid a partir del mondlogo final. Este
es otra anagnorisis en la que una mujer comprende que se ha dejado sorber el alma, pero
esta vez la protagonista si puede recoger los pocos fragmentos de ella que le quedan
para recomponerse, entre los que se hay un pequefo pez rojo que da vueltas en una

pecera al que se propone liberar.

En la base de mi proceso creativo siempre hay una emocion vinculada a una imagen
gue nace de una lectura, una escena teatral o cinematografica, o un cuadro. Exorcismo
de sirena bebe de la lectura de Calderdn y del teatro surrealista de Lorca, pero sobre todo
supone una bajada a los infiernos para explorar las devastadoras secuelas que el abuso

sexual infantil inoculan en la mujer adulta.

Igualmente, mi escritura también bebe de la actualidad. Exorcismo esta escrita en una
fecha cercana a la legalizaciéon del matrimonio homosexual, y asi una de las protagonistas,
ante la perspectiva de su boda, tiene en su habitacion tanto un traje de novio como de

noviay se pregunta si se dird o no la frase de “yo os declaro mujer y mujer”.



74

Por su parte, mi comedia 21 N el dia después (publicada como 2015, regreso al pasado)
surgié en la campana electoral de 2015 en la que los conservadores ansiabban derogar la
ley del matrimonio homosexual. Asi nacié una distopia comica en la que un dia una pareja
se levantaba a golpe de portazo policial obligada a divorciarse y a hacer un cursillo de

reinsercion en el simbdlico Valle de los Caidos.

En mi caso hay una imbricacion significativa entre mis trabajos académicos y mi

labor como creadora, ya que una buena parte de mi investigacion estad dedicada a los
estudios de género: teatro escrito por mujeres, la violencia de género e intragénero,

la homosexualidad etc... Respecto a la diferencia entre lo creativo y lo académico, esta
estriba en que en el ambito académico ha de predominar la honestidad para hacer un
trabajo serio que aspire a abarcar todos los estudios previos habidos sobre el tema de
nuestro interés y siempre, obviamente, siendo respetuoso con las fuentes. En este sentido,
Asi que pasen tres mil arfios (2023) es fruto de un lento proceso de investigacion sobre la
vida de Safo, dela pintora Angeles Santos, la deportista Maria José Patifio y del drama
real conocido como el caso de la Manada; sin embargo, ninguna de las historias que

alll recreo se corresponden exactamente con la realidad, porque lo que me interesaba
era atravesar al personaje para reflexionar sobre las consecuencias del dominio de la
cosmovision patriarcal que margina, reprime, criminaliza a la victima o que directamente

mata.

2. Tus procesos de creacion entonces ¢ parten de hipétesis individuales o de
modelos cocreativos?

Es indiscutible que la palabra “teatro” esta estrechamente vinculada a la idea de
colectividad, pero no se puede enfocar de la misma manera el acto en si de la escritura, el
de la dramaturgia y el de la puesta en escena. Y en cuanto al proceso mismo de escritura
tampoco es lo mismo escribir una obra con un conflicto a lo Layton, que aunar distintas
voces para reflexionar sobre un mismo tema, que es lo que encontramos con mMmayor

frecuencia.

El espectaculo teatral se crece con la fusidon de lenguajes artisticos, tanto es asi que el
recurso a lo audiovisual ha llegado a convertirse en una sefa de identidad para muchos
autores como Rodrigo Garcia o Angélica Liddell. Sin embargo, para mi escribir es un acto
de exploracion personal, dificil de compartir, y por eso admiro profundamente casos tan
extraordinarios como la escritura a cuatro manos de los hermanos Bazo, o el de Javier
Yague de Cuarta Pared que siempre es capaz de sintonizar con los distintos escritores de

sus montajes: José Ramon Fernandez, Luis Garcia Araus, Aitana Galan, Susana Sanchez...

Dicho esto, mi experiencia en la creacion de obras dramaticas colectivas ha sido muy

enriguecedora.

El proyecto No mas Iagrimas, producido por A.M.A.E.M. Marias Guerreras en 2007, que fue

uno de los primeros en nuestro pais que denunciaba la violencia de género, fusionaba un
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conjunto de piezas breves al calor de este terma comun. Alli convivian los textos de Sabina
Berman, Luisa Josefina Hernandez, Criselda Gambaro y de Eva Parra junto con mi pieza
breve Carta a un maltratador vy las letras de mis canciones que yo misma interpretaba
haciendo el personaje de una Mendiga callejera, que era el personaje que ayudaba a dar
cohesion a estilos literarios y lenguajes tan dispares. Este montaje fue un éxito que se
mantuvo en el estreno durante mesy medio en la escena madrilefa a razén de cuatro
funciones semanales y que pudo girar tanto en su formato de montaje unitario como en

su version de piezas desmontables para responder a multiples necesidades.

Precisamente Marias Guerreras se dio a conocer gracias a Tras las tocas, una creacion
colectiva en la que cada una de las actrices interpretalba su version redentora en clave

feminista de personajes tan connotados como Medea, Adela, Ifigenia o Salomé.

Por ultimo quisiera afadir que Elsalto de Léucade se ha enriquecido al contacto con los
directores, y sobre todos los actores, quienes al corporeizar un texto sienten las posibles
conexiones forzadas, los sobreentendidos poco matizados, los intersticios emocionales..,,
en definitiva la vida que lo ilumina. Por esto la version del montaje que estd haciendo
actualmente la compafia vasca Skene es una version aumentada que difiere del texto

publicado en el 2012.

3. &Como definirias el art based research?

El artista busca conjugar la emocidn con la experiencia, la imaginacion con el
conocimiento, el alma con el estudio... Complementariamente el investigador debe ser
intuitivo, aceptar la existencia del azar con el fin de manejarlo a su favor y tener capacidad

de riesgo.

El teatro, en tanto que expresion artistica, es una herramienta valiosa para la exploracion
del mundo y del alma humana, muy util en disciplinas como la educacién, la psiquiatria, o
la psicologia. Pensemos que en sus origenes Nno era un espectaculo sino un rito religioso

mediante el cual los miembros de una comunidad buscaban experimentar una catarsis.

En el contexto liquido e hipertecnoldgico en que vivimos me parece imprescindible
reivindicar la importancia del arte en todas las facetas de la vida humana con lo que esto
significa subrayar el valor de la humanidad misma, que esta en lo que individualmente
aporta cada artista, en esa pizca de alma sin la que la obra seria una carcasa mMas o Menos

comercializable.

No es casual que algunos de mis trabajos de investigacion se dediquen a explorar el
tratamiento de un mismo tema o personaje por parte de distintos autores, porque es en
esa apropiacion individual donde se vierte la mirada propia del artista, en donde esta la

aportacion de su sensibilidad, que es lo que me interesa.
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No se trata de tanto de una reivindicacion del artista en la linea del individualismo vy el
endiosamiento romanticos, sino mas bien de una vuelta al concepto renacentista del arte
no solo como fruto de una superacién del maestro, sino sobre todo como un antidoto

contra el tiempo, como un regalo de inmortalidad.

Cuando hice el prélogo para la edicion de Flotar sin mdscara con textos de Marias
Guerreras, imbuida de la lectura de Zigmunt Bauman, me preguntaba que si todo en
nuestra vida era liquido ¢cémo se podria definir el arte liquido? Creo que arte liquido es

un oximoron.

Y me asusta la vida liquida. Siento que la realidad va perdiendo interés en favor de su
representacion, que la verdad ha perdido credibilidad, y creo con Byung- Chul Han que
la informacion va sigilosamente desplazando a las cosas, que “Ya no habitamos la tierra
y el cielo sino Google earth y la nube” y en esta misma linea me perturba el avance de

la inteligencia artificial con su osadia de “crear” obras de arte. El filésofo coreano nos
advierte de que alal. A. no se le pone la carne de gallina, y es por esto que sus productos

ni me parecen interesantes, ni creo que tengan nada de artistico ni de creativo.

4, $Cual es el valor de la finalidad académica en tu proceso creativo?

La creacion es un espacio de libertad que a priori no deberia tener en cuenta al ambito

académico.

Sin embargo, lo cierto es que el mundo académico y el de la creacidn se retroalimentany
se necesitan, no sélo por la circunstancia de que los artistas puedan o no tener presentes
modelos académicos para sus creaciones sino porque estas deberfan ser a su vez objeto

del interés de los investigadores.

Cuando un investigador o un critico reflexiona sobre una obra siempre aporta, bien sea
porque ilumina aspectos destacables y/o sefala errores reparables, bien sea porque no

la ha entendido en absoluto. En este punto, se puede despertar en el alma del artista un
estimulo mas poderoso en defensa de su obra que el que impulso que la generd. Pienso
en que si no hubiera habido Academia que contravenir no habria habido impresionismo,
ni fauvismo, ni vanguardismo. Baroja era dogmatdfago, decia que si se le ponia un
dogma delante no podia evitar la tentacion de comérselo. Se lo copio, y reivindico la

rebeldia como fuente de creatividad.

Igualmente, en mi faceta de investigadora me aportan mas las fuentes cuyas
consideraciones considero desacertadas, que aquellos trabajos bien hechos, ya que me
desatan, junto con el ego, la necesidad de contrargumentar con lo que esto facilita que se

refuercen mis argumentos.

Por otra parte, sin que parezca una contradiccion, en coherencia con mi admiracion por
los renacentistas, me gustaria que lo que escribo gozara de la calidad suficiente como

para ser citadoy estudiado.



77

5. Como son tus procesos de divulgacion y transferencia en relacion con las
industrias culturales. ¢Te vinculas en el proceso o lo dejas a terceros?

La obra literaria en general precisa de la edicion para llegar a un receptor. El teatro,

especificamente, se concibe para una puesta en escena.

Actualmente es dificil pasar del papel al espectaculo ya que hay que implicar a un buen
numero de personas con el coste que esto supone. A este respecto es interesante observar
coémo esto influye en el propio proceso creativo encorsetandolo, sirva como ejemplo

el hecho de que no pocas obras teatrales se conciben para pocos personajesy con un

minimo ropaje escenografico.

Para un dramaturgo es imprescindible pertenecer o tener un contacto estrecho con

una compafia o asociacion que colabore con el montaje y la difusién del texto teatral. Lo

habitual en teatro es que no se publique una obra que no haya pisado las tablas a no ser

gue esta haya recibido un premio, en cuyo caso estariamos hablando del proceso inverso,

aungue esto tampoco es una garantia infalible.

Cuando realicé mi investigacion sobre las puestas en escenas lésbicas en la cartelera
madrilefia en este siglo XXI constaté que la mayoria de las obras no estaban publicadas.
Y como el ejempilo cito el caso de la comedia Chicas de Carmen Losa, o el de Mondlogos
de bolleria fina de Mariel Macid, que edité yo misma mas de diez aflos después de su

estreno.

Curiosamente , en mi caso, todos mis textos han sido publicados pero no todos han sido
estrenados. Exorcismo de sirena gracias a su estreno en la sala Cuarta pared (producido
por AMAEM Marfas Guerreras) y a una resefia del diario El Pais, apenas tardo un afio en
ser publicado. También Marias Guerreras junto con la editorial Irreverentes estd detras
de la edicion de Flotar sin mascara que incluye la citada comedia 21 N el dia después o
2015, regreso al pasado, pero esta obra aln no ha sido estrenada (¢ tal vez porque exige
demasiados actores?). Elsalto de Léucade ha tenido la fortuna de ser estrenado con
varias direcciones (estando actualmente en un festival) y de ser publicado por la editorial
Fundamentos que también publicd mi obra de fin de carrera en la RESAD de El pez que
lloraba dentro de su pecera. En el caso de Asi que pasen tres mil afios por estar recién

terminado, sdélo ha aparecido un fragmento en la revista americana Estreno.

6. Mas alla de las cuestiones académicas {Como influye la perspectiva de
género en el proceso creativo?

Mucho. La perspectiva de género para mi es una cosmovision; influye no solo a la hora de

escoger determinados temas sino también a la hora de aprehender el mundo.

Recuerdo que a la salida del estreno de Exorcismo de sirena en el ano 2005 en Cuarta
pared vino a saludarme un estudiante americano que estaba haciendo una tesis sobre

estudios de género, que me dijo algo que en aquel momento me dejo pensativa : esta
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obra solo podia haber sido escrita por una mujer. Hasta ese momento yo no me habia
planteado que existiera una manera de escribir especificamente relacionada con el

género. (Y aqui lo “trans” tiene mucho que aportar.)

Centrandome en mi faceta como dramaturga, la mayoria de mis protagonistas son
mujeres que viven atrapadas en conflictos absolutamente relacionados con el género.

En Exorcismo de sirena, ademas de que el personaje MADRE contrapone la vision del
mundo patriarcal, la violacion y el abuso sexual infantil se ven como una cuestiéon de
violencia género. Este asunto tan complejo ocupd ademas una obra en la que relacionaba
la violencia de género con la violencia intragénero, en el seno de una pareja lesbiana. E/
pez que lloraba dentro de su pecera (2013) es un drama en donde una abogada lesbiana,
en el proceso de investigar el caso de una mujer que sobrevive a la agresion de su marido,
vive confiada en la ingenua creencia de que la violencia de género es ejercida por un
hombre sobre una mujer, y por eso va dejandose hundir muy poco a poco en el pozo de
la misma. En esta obra la violencia intragénero se ve como una consecuencia directa de la

apropiacion de los roles del patriarcado por uno de los miembros de la pareja.

El simbolo del pez que llora dentro del agua me sirve para hablar de todas las cosas

gue no vemos porgque estamos metidos demasiado dentro de ellas, la concepcion
patriarcal del mundo nos viene incorporada por defecto y es por eso que a veces no hay
cuestionamientos porque no podemos ver los problemas. Recuerdo a este respecto una
gregueria de Goémez de la Serna: “Nos desconocemos a Nosotros mismos porque Nosotros

mMismos estamos detras de nosotros mismos”.

Apuntaba al principio que E/ salto de Léucade era un relectura feminista del Hipdlito de
Euripides. El dramaturgo griego nos presenta a una Fedra adultera, mentirosa y traidora
que se enamora de un muchacho, yo presento a una mujer sola, suplicante, que ha
dejado su tierra y su familia para estar con su amor y que se va decepcionando con un
Teseo cada vez mas adicto a su trabajo de gobernante, tan masculino, tan importante y
tan responsable que va desbancando a los sentimientos, y esto se le acabara cayendo
encima. Por eso la obra acaba con esta afirmacion en sus labios: “Para ser un dios, estorba

el corazén. Y ahora que tengo un corazoén ¢ para qué lo quiero?”

T. Conclusiones

Nadie crea de la nada.

Los avances tecnoldgicos proporcionan una fuente inagotable de recursos aplicables a
todas las facetas de la vida humana, sin embargo estos tienen que estar al servicio del
hombrey no a la inversa.

El arte en tanto que una manifestacion humana forma parte de nuestra esencia, es un

salvavidas ante la deshumanizacion con que amenaza el exceso tecnoldgico y el boom de

lo virtual.



En miversion de la fabula de la cigarra y la hormiga, la cigarra se merece toda la comida
que le suplica a la hormiga ya que sin el balsamo de su musica ella jamas habria podido
recolectar todo el alimento que acumulaba en su hormiguero.
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