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Territorios inestables.  
El valor del arte en la sociedad actual. 
FRANCIS NARANJO 

 
Comenzaremos con el visionado de un vídeo de mi autoría que lleva por título: Smile, del 

2010. Este dará pie una charla sobre algunos aspectos de mi visión sobre el arte y 

posturas relacionándola con la de varios autores, para finalizar con otro trabajo de vídeo 

que lleva por título: agosto 2007, del 2008, que al final de la charla les comentaré 

brevemente. 

 

Los valores globalizados implican un lugar de fricción, los lugares se materializan en 

territorios, y los territorios en sitios por los que adentrarnos.  

Desafortunadamente en occidente ya casi no existen lugares por los que adentrarnos, 

sitios por los que volatilizarnos, por los que los cambios de progreso no hayan desvastado 

los espíritus y paisajes. 

Tratando lo que estamos tratando se me ocurre comenzar por una reflexión que Ticio 

Escobar utiliza en su publicación “El mito del arte y el mito del pueblo”, en la que habla de 

como tradicionalmente existen tres tipos de objetos: los bellos (varias funciones del 

mismo valor), los expresivos (una función fundamental hegemónica) y los ornamentales 

(una función secundaria). Pero estos sólo se convierte en artístico cuando se le acopla una 

significación poética; es decir, cuando dicho objeto es capaz de provocar una conmoción 

develadora, la eclosión de una realidad nueva.  

Heidegger habla de producir ese fenómeno de asombro o turbación ante la eclosión de 

algo nuevo del que hablaban ya los antiguos. Y es que el arte resulta incompatible con las 

lecturas unívocas, las referencias establecidas, el sentido único. 

Y continuando con Ticio Escobar, apuntar que debemos reconocer que hay otras tantas 

creaciones del arte culto que, aun bellas y armónicas, no rebasan su presencia y 

permanecen como simples composiciones, esculturas, pinturas o dibujos inertes, 

desprovisto de nervio poético, incapaces de resignificar. 

Mukarovsky, que es necesario, pues, renunciar a cualquier intento de establecer un límite 

entre arte y no-arte, entre lo estético y lo extraestético. 

Postulaciones todas ellas que nos invitan a imaginarnos un pensamiento utópico dentro 

del significado arte-vida, tan tratado desde postulados occidentales. Y hablo con tanta 

frecuencia de lo occidentalizado por su significado devastador a través de su estructura 

capitalista.  

Y para continuar desde otros derroteros, puntualizar que occidente ha generado, contra 

del arte único, del poético, del espiritual, del lejano al arte del pueblo, la alternativa 
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creadora de contratar el artista, entre comillas, a colaboradores, para que pinten círculos 

de colores, por ejemplo, para así poder colocarlos en el mercado a precio de aurático. En 

realidad esta postura, al igual que otras tantas muchas, desde mi perspectiva personal, lo 

que hacen es acercarnos al camino del viaje, ese viaje que se nos convierte en uno de los 

signos definitorios del mundo moderno. Porque los caminos abiertos por la acción, los 

circuitos planetarios del capital, han impuesto la obligación de pensar un mundo sin 

fronteras. 

Las fronteras son, también, una marca, una señal, para el pensamiento poético, para lo 

que llamamos arte. Por eso su disolución lo convierte en una experiencia errante, 

obligándola a transitar los caminos del mundo.  

Ahora, y volviendo con Ticio Escobar, se nos dice que La Belleza de los Otros, debe salir, 

por ejemplo, del territorio del Chaco, para adentrarse en el progreso occidentalizado. El 

arte indígena posee esa capacidad de crear desde lo ritual objetos relacionados con lo 

espiritual y aurático convirtiéndolos en objetos únicos, verdaderas piezas de arte; en 

función al pensamiento de lo que la modernidad nos ha impuesto. Y además, a los 

indígenas tampoco les interesa establecer distinciones entre lo que nosotros llamaríamos 

“géneros” artísticos: las artes visuales, la música, la literatura, la danza y la 

representación. Actitudes que comparto. 

En contraposición a lo que Ernest Bloch nos habla de que el futuro puede ser anticipado a 

través de la utopía concreta, ahí lo relaciono con lo indígena, en un viaje donde se 

entrecruzan la más profunda interioridad humana y la patria donde nadie ha estado 

todavía. Y precisamente para evitar ese desplazamiento en el vacío: no hay plenitud 

futura como mera promesa. El futuro debe ser diseñado, anticipado y construido desde el 

presente. Los perfiles de la utopía concreta recogen su material en el espejo de lo que 

hoy somos, encontrando allí lo que podemos llegar a ser.  

El artista chileno Juan Castillo plantea el destino humano como una cuestión abierta y 

esta premisa permanece siempre presente en su propuesta para dibujar una alternativa 

de revolución a través de los anhelos (sueños) de sus entrevistados, para así desde el 

presente buscar en esa parte onírica el hombre como algo que debe ser descubierto, 

Castillo permite que el entrevistado deje constancia de sus sueños como alternativa de 

fantasía, como si se tratara de un “idealismo mágico”, que tiene su fundamento en “el 

sueño verídico latente en cada cosa”, la imagen del “nosotros” y de un “sí mismo”, que 

germina en nuestro interior pero que está siempre inacabada. 

Quizás estas entrevistas se conviertan en espejos de lo que hoy somos, encontrando allí 

lo que podemos llegar a ser, tal como nos apuntó Bloch. 

Todo esto para plantear si es necesario o no los valores generadores del arte en la 

sociedad occidentalizada, la producción artística en estos momentos se enreda en nudos 

por los que ya todos transitamos, nudos que hacen que cada vez sea más conflictivo salir 
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de la maraña de la araña, espacios acotados por galerías y lobbys que hacen que todo 

esto sea cada vez más aburrido y mediático. Las modas se adueñan de los valores 

poéticos, no hace mucho tiempo le oía comentar a un director de museo que puesto que 

volvía a ponerse de moda la pintura él estaría por encima de este o aquel, ya que era 

amigo de los pintores que pondría de moda. Ésta es la poesía de occidente. 

José Jiménez en su publicación “Teoría del arte”, en el apartado de “La era de la imagen 

global”, nos acerca a como los museos y las ferias de arte, por ejemplo, emulan el 

comportamiento de los espectáculos de masas, del ocio programado. Se trata de 

conseguir el máximo impacto publicitario, a través de la “la promesa” de la “alta” 

legitimación cultural. Y, con ello, el máximo beneficio mercantil. 

En Realidad, es el rendimiento comercial y/o político lo que asegura su existencia. 

El patrocinio de las firmas va ligado a una exigencia de resultados publicísticos y 

económicos. El museo y las ferias han de mantener balances comerciales equilibrados: 

además de los patrocinios y subvenciones, con la venta de entradas y de todo tipo de 

objetos. El requisito fundamental es su “productividad”. 

El “objeto” de consumo es, en su apariencia, sumamente variado o diverso: todos los 

productos y reproducciones de lo que podríamos llamar “el circuito museístico”. Pero 

internamente esa diversidad se reduce a la homogeneidad más intensa: mercancía 

cultural. Una mercancía que produce beneficios tanto en el plano económico, como en el 

ideológico y en el político.  

Y Ahora, en esta época de luces y de sombras, de posibilidades revolucionarias y de 

renacimiento del viejo militarismo, considero que el itinerario debe comenzar por la 

búsqueda de lo auténticamente humano, tal como refleja en su última producción Juan 

Carlos Valdivia en su Yvy Maraey (Tierra sin mal), donde relaciona el viaje de los karais (en 

Guarini: señor) hacía nuestra búsqueda de lo humano, hacía ese mundo invisible de lo 

ancestral, en lo salvaje, donde morir no es lo mismo que estar muerto. Y quizás así se 

abra ese camino a la esperanza, donde, justamente aquello por lo que lo oscuro se aclara 

atraída por el mito de la utopía que tiene su fundamento en “el sueño verídico latente en 

cada cosa”, como habíamos ya apuntado. 

Nicolas Bourriaud, nos habla de la producción artística desde la perspectiva de inventar 

protocolos de uso para los modos de representación y las estructuras formales existentes. 

La obra de arte funciona pues como la terminación temporaria de una red de elementos 

interconectados, como un relato que continuaría y reinterpretaría los relatos anteriores.  

La apropiación sería el primer estadio de la postproducción; ya no se trata de fabricar un 

objeto, sino de seleccionar uno entre los que existen y utilizarlo o modificarlo de acuerdo 

con una intención específica. El acto de elegir basta para fundar la operación artística. Y 

Aquí se me viene a la mente un relato que da inicio  a La belleza de los otros,  de Ticio 
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Escobar, en la que nos narra como el indígena Túkule con un gesto rapidísimo, de pronto 

alarga la mano hasta el cuero de un loro que, con todas sus plumas puestas, está clavado 

a sus pies en una estaca cruzada. Arranca un manojo de plumones verdes que pasa a 

insertar, uno a uno, por entre la trama fina de la malla vegetal para formar con ellos una 

hilera. Túkule es el cacique de la comunidad ishir de Peichiota y está confeccionando un 

adorno de plumas que habrá de usar durante la ceremonia de esa misma noche. Termina 

la hilera verde y comienza la amarilla. Como un prestidigitador, hace aparecer en la mano 

izquierda un puñado de plumitas negras de chopi que se convierten pronto en otra franja 

que aprieta las demás. Se ciñe la pieza a medio terminar sobre la muñeca para probar el 

efecto de la combinación. Le agrega, en el medio, una angostísima hilera de plumas rojas 

que encienden enseguida el adorno. Pero después, agrega que el rojo significa el 

resplandor de ciertos seres sobrenaturales que él representará en el círculo ceremonial. 

La tal pieza es un oikakarn, una muñequera de sólo tres o cuatro centímetros de ancho. Es 

una pieza sugerente: estremecida sobre el brazo rudo de Túkule, habla de pájaros y de 

dioses, de nombre secretos, de dulcísimos frutos del bosque, de serpientes de coral, del 

pulso flamígero de ciertos seres míticos. 

A pesar de su belleza, buscada y fruida, la muñequera de Túkule tiene un destino 

utilitario: sirve para reunir y diferenciar a los hombres, nombrar a los dioses y convocar 

los alimentos difíciles que guarda la selva. Ahora nos asalta el enigma aquí solicitado: ¿Es 

una pieza de arte? ¿Cómo puede definirse el borde de lo estético en culturas que mezclan 

la pura belleza con los trajines cifrados del culto, los prosaicos afanes en pos de la comida 

y el complicado ejercicio del pacto social? 

Juan-Ramón Barbancho apunta que podremos diferenciar sus partes a nivel material y 

conceptual; distinguir entre el asunto, la representación y el significado. Habla de la 

experiencia total de lo que significa una Obra de Arte. 

Entiendo que es la Actitud Humana, hoy en crisis en occidente, la que debe marcar las 

pautas de lo que llamamos “Arte”. 

 

Y para terminar voy a leer un poema de Adriana Almada a propósito de una pieza que se 

podrá ver en el contexto de la exposición: Europa, el continente triste, que mañana 

inauguramos en esta casa. 

La instalación, que lleva por título: De mi corazón al desnudo, es una colaboración entre 

Joaquín Sánchez, gran artista, atento a la cultura Guaraní, al viaje de regreso al futuro, e 

impulsor de que yo esté aquí amando nuestro Territorio Inestable; Adriana Almada y yo. 
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El poema de Adriana, escritora y crítica de arte argentina afincada en Asunción, dice a 

propósito de Europa: 

 

Traigo mi corazón en una bandeja. 

Manjar extraño. 

Ligero y violento. Acidulado. 

 

Exquisito en su amargura, como un buen Calvados. 

Viejo corazón. 

Hojaldre de pena. Crocante. 

 

Un bocado para cada comensal. 

Hay que proceder despacio. 

Manjar tibio. 

Viejo corazón delicado. 

 

Cada mordisco libera un eco 

y cada eco un fantasma. 

 

No todas las fauces son iguales. 

Algunas apuran la fiesta. 

Sin embargo, no hay desgarro: 

este viejo corazón no tiene sangre. 

 

Se ha secado en sal, 

en vértigo. 

 

 

 

 

 

Hablar de: Agosto 2007 (vídeo en colaboración con el poeta Dionisio Cañas y con el 

compositor José Manuel López López). 

proyección del video y fin……. 


