


Cronica del X Seminario

del Observatorio Cultural

del Proyecto Atalaya
“Creacion y Creadores”.
Sevilla, 22 y 23 de noviembre

de 2018

Isabel Sanchez Moreno,
gestora cultural (relatora)

urante los dias 22 y 23 de noviembre :
de 2018 se celebrd en Sevilla la déci-
ma edicién del Seminario del Obser- :
vatorio Cultural del Proyecto Atalaya :
cuyos contenidos versaron en torno :
al tema Creacion y creadores, organiza- :
do por la Universidad de Céadiz y la :
Universidad Internacional de Andalucia. En esta ocasion, la :
Universidad Pablo de Olavide fue la encargada de acoger en :

su sede de Sevilla-Centro el desarrollo del seminario.

El programa se articul6 en torno a varias ponencias, :
con un formato que permitia la interacciéon de los ponentes :
con los asistentes. El seminario cont6 con las siguientes in-

tervenciones:

en Estética y Teoria de las Artes. profesor emérito de la Uni-
versidad de Barcelona), David Trueba (escritor, director de :

cine y periodista) y José Ignacio Lapido (musico).

disciplinar), Sara Mesa (escritora) y Jos¢ Manuel Sanchez
Ron (catedratico de Historia de la Ciencia de la Universidad
Auténoma de Madrid y académico de la Real Academia Es-
paiola).

El ciclo de conferencias fue presentado por José¢ Mar-
chena Dominguez (por entonces director general del Servi-
cio de Extension Cultural y Servicio de Publicaciones de la
Universidad de Cadiz). En la presentacion de estas jornadas
participaron el vicerrector de Estrategia, Empleabilidad y

: Emprendimiento de la Universidad Pablo Olavide, José¢ Ma-

nuel Feria Dominguez, la vicerrectora de Responsabilidad
Social, Extension Cultural y Servicios de la Universidad de
Cadiz, Teresa Garcia Valderrama, y la directora general de

© Universidades de la Consejeria de Conocimiento, Investiga-
Dia 22 de noviembre: Mery Cuesta (critica de arte, :
comisaria, baterista y dibujante), Pere Salabert (catedratico :

cion y Universidad de la Junta de Andalucia, Dolores Ferre
Cano.

Tras la introducciéon y bienvenida al seminario por
parte de Jos¢ Manuel Feria Dominguez, intervino Teresa

. Garcia Valderrama, quien agradeci6 a la Direccién General
Dia 23 de noviembre: Francesc Capdevila “Max” :
(autor de comic e ilustrador), Marina Nufiez (artista multi- :

de Universidades de la Junta de Andalucia su apoyo al Pro-
yecto Atalaya en cuyo marco se desarroll6 el seminario, des-
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tacando ademas la idoneidad del proyecto como espacio que
posibilita el trabajo en red y la programacion de actividades
en el ambito cultural de las universidades publicas andaluzas.
Desde 2005, el Proyecto Atalaya promueve programas como
el Observatorio Cultural, que cuenta entre sus productos con
los estudios de usos, habitos y demandas culturales. Coinci-
diendo con este seminario, tuvo lugar el 22 de noviembre
una reunion de los expertos que participaran en su proxi-
ma edicién, a quienes la vicerrectora dio las gracias por la
elaboracion de este documento. Garcia Valderrama cerrd su
intervenciéon agradeciendo tanto al equipo del Servicio de
Extensién Universitaria de la Universidad de Cadiz como a
la Universidad Internacional de Andalucia la coordinaciéon
del seminario.

El cierre de la sesion de bienvenida correspondié a
Dolores Ferre Cano, cuya presentaciéon ahondé en la impor-
tancia del Proyecto Atalaya como marco para la coopera-
cion, coordinacion y trabajo en red entre las universidades
andaluzas en materia de proyectos culturales. La directora
destac6 también la labor de internacionalizaciéon de gran
parte de estas iniciativas.

La primera ponencia, a cargo de Mery Cuesta, se
tituld Creacion y critica, y fue presentada por Garcia Valde-
rrama. La critica de arte comenz6 su intervencién haciendo
mencion a los diferentes lenguajes que usa como critica de
arte y a su interés por tratar de modificar la imagen demo-
nizada que tiene la figura del critico de arte en la sociedad.
Ejemplifico esta imagen demonizada del critico de arte con
la proyeccion de un fragmento de la pelicula Muerte de un ci-
clista (1955) de Juan Antonio Bardem, en la que se muestra
un personaje fiel al estereotipo del critico «maligno» que vive
de juzgar a los demas, opiniéon que se tiene desde la cultura
popular. Cuesta afiadié que la idea del critico de arte, tal y
como se le conoce, proviene del modelo que se genera en el
siglo XIX cuando «el critico era quien valoraba la calidad
artistica y el valor econémico de la obra. Ese poder le con-
vertiria en una figura temible».

Segun Mery Cuesta, los criterios que debe poseer el
critico de arte «ideal» son:

1. Opinidén: rasgo que marca la diferencia entre el
critico de arte y el periodista cultural. En la actualidad la
critica tiende a desaparecer, confundiéndose con el periodis-
mo cultural, que a diferencia del critico, describiria los datos
sobre el acto o la obra concreta pero no aportaria mas infor-
macion. El critico, sin embargo, no se ocuparia de los datos
concretos de la obra, sino que realizaria una reflexion sobre
el artista y su produccion artistica.

2. Herramientas: el critico/a debe dotar de herra-
mientas para entender ciertos fenémenos culturales e incluso
para decodificar el lenguaje de ciertas obras de arte, espe-
cialmente en el arte contemporaneo. Debe ademas aportar
herramientas para que el pablico desarrolle la capacidad cri-
tica. Cuesta ilustrd esta idea proyectando un fragmento del

: programa del critico de arte mediatico Robert Hughes, crea-

dor de los documentales 7he Shock of the New (1980) (El impacto
de lo nuevo). En el caso de Cuesta, esta faceta se solaparia con
la de comisaria de exposiciones, «disparando el comisariado
desde el punto de vista de la critica». Y expuso tres ejemplos
de exposiciones comisariadas por ella en las que deliberada-
mente doté de esas herramientas al ptblico para aprender
sobre un fenémeno cultural concreto.

La primera exposicion a la que se refiri6 es Quinquis
de los 80: cine, prensa y calle, expuesta en diferentes espacios
de arte y cultura entre 2009 y 2012. La muestra mostrd
esa voluntad de hacer entender el sentido del cine de de-
lincuencia de los afios ochenta, de dénde surge y cual es
su proyeccion.

Como segundo ejemplo utilizé Bdlsamo y fuga: la crea-
cion artistica en la wnstitucion penitenciaria (2017), que se centrd
en el prison art, un dialogo entre las obras de los internos de
centros penitenciarios de Cataluia con piezas de artistas
consagrados de la coleccion de La Caixa. Su intencion se
basaba en fomentar entendimiento y sensibilidad sobre el
universo de las creaciones realizadas en prision, un arte que
emerge en situaciones extremas, de emergencia y/o de asilo,
asi como despertar la sensibilidad sobre la influencia de la
institucion en el individuo.

La dltima exposicion que mostrd fue El arte irreduc-
tible: espejismos del art brut, realizada dentro de las celdas de
la carcel Modelo de Barcelona y la Nau Gaudi de Mataré.
Cuesta parti6 de esa idea del Art Brut y su transformacion
en outsider art.

3. Creatividad: Seria el tercer elemento inherente
a un critico de arte ideal. Como referencia mencion6 a Will
Gompertz, conservador de arte, quien representa la figura
del critico de arte mediatico en la contemporaneidad. La po-
nente concedi6 importancia al hecho de hacer mas creativos
los lenguajes en el ambito de la critica de arte. Esta premisa
se representaria a través del comic y la radio. Con respecto
al primero, mostré su ultima publicacion, La Rue del Percebe de
la Cultura y la mebla de la Cultura digital, un ensayo-cémic sobre
los efectos de la cultura digital. Su participacion en la radio
la canaliz6 a través del programa Efecto Doppler (Radio 3), que
se fundamenta en critica de arte y exposiciones.



El ciclo continu6 con la ponencia del profesor Pere
Salabert sobre Creacidn y pensamiento, presentado ya por José
Marchena. Salabert se refirid a su formacion teatral para re-
lacionarla con la importancia del arte en la educacion: «Si
el arte sirve para educar, el teatro es el arte que mejor sirve
para educar». Pasé luego a tratar de definir el concepto de
creacion como «algo subjetivo que no permitiria ningin tipo
de definicion definitivan.

El ponente aludié a su obra Teoria de la creacidn en el arte

para exponer que «la teoria no es la definicioén de algo tan in-
seguro como la creacién, por lo que su teoria de la creacion
no seria «una definicién definitiva de la creaciéony. Sefial6 que
los ambitos de la creacion abordarian dreas como sociologia,
antropologia, etnologia, filosofia o psicologia. Afladi6 que la
creacion en el arte requiere de la estética, un término que

comprenderia varias acepciones:
1. Se trata del estudio de la percepcion sensible, no solo
en los humanos, porque los perros tienen sensibili-

dad. Se habla de la estética como teoria del gusto y
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no esta muy lejos de la teoria de la sensibilidad. El
resultado es la atraccion (nos gusta) o el rechazo (no

nos gusta).
2. La estética como «teoria del gusto»: complacencia,
satisfaccion. Y disgusto: insatisfaccion, desagradable.
3. Relaciona la estética con la Teoria de las Artes ¢ in-

cluso de la Historia del Arte.
4. La estética («habla vulgar») como concepto que alu-
de a la «buena formanr.

Salabert sefal6 que en el proceso de la humaniza-
ci6n, su primer paso fue la estética:

El bebé comienza este proceso de sensaciones cuando
entra en contacto con la madre y esas percepciones
llevan a ciertas emociones, y las emociones conducen
a lo que llamamos afecto, que tiene la caracteristica
de no perdurar. Si permanecen, se convierten en sen-
timientos. Entonces podriamos hablar de la atraccién




o el rechazo. Si estos sentimientos se mantienen, se
hacen permanentes y pueden conducir al arte y/o
amor, que se convertiria en una forma de obligacién
para algun artista. Cuando todo esto pasa, nos eleva-
mos a un punto superior: el de la moral, la ética, las
razones y los principios normativos y entendimiento
al conocimiento.

«También» —prosigui6— «es importante abordar el
concepto de instinto, esa especie de empuje que nos lleva
a hacer una determinada cosa sin saber por qué. Ahi nos
encontramos con el inconsciente». Salabert plante6 que el
inconsciente se manifiesta mediante el suefio y que «hay algo
del inconsciente que mediante el suefio germina en la oscuri-
dad». Para explicar este concepto, hizo referencia a la filosofa
Lou Andreas Salomé, pues «cada uno de nosotros tenemos
derecho a nuestra propia oscuridad».

Salabert senalé que la formacion es «la represion de las
pulsiones versus la vulneracion de las normas. En contraposi-
cién a la moderacion, tendriamos el exceso». La mayoria de
los artistas, para este experto, son sujetos que oscilan entre los
extremos: melancolia, depresion, impotencia, euforia y disforia.

El ponente continu6 su exposicion aludiendo al fil6-
sofo Gaston Bachelard y a su libro La filosofia del no, donde
hace referencia a Korzybsky. Su propuesta consiste en una
serie de transformacion del psiquismo humano, cuyo cami-
no debe pasar por la técnica neuro-psicologica, la de la «no
identidad», que seria beneficiosa para los adultos, no solo
para los nifios durante su formacion. Segiin Korzybsky, la
educacion, la ensefianza y el aprendizaje hacen que se de-
sarrolle el cerebro.

De todo lo anterior, resulta que la invencion y la crea-
ci6n no brotan de lo que viene dado o de lo que permanece
predispuesto a la espera de una iniciativa que se vera blo-
queada. Cuando hablamos del suefio, existe lo que sofiamos
y conduce adelante. En ese sentido, la creacion «juega entre
el querer hacer y el saber hacer». Debe existir lo que llama-
mos una «técnica interiorizada», que se utiliza inconscien-
temente.

Salabert planted que, en definitiva, el arte es miméti-
co. Después se impondria el caracter, luego la expresion, el
estilo y se llegaria a la creacion como una idea romantica.
Lo que existe ahora es una recreacion, donde «el arte actual
vive y se alimenta del arte», por lo que el contemporaneo
no deberia llamarse arte. Sugirié que nos pusiéramos en el
lugar del artista para entender que el artista hace cosas que
¢l mismo no puede explicar.

En el proceso de creacion

actual, «el producto eres

tu como persona, ya que
como producto te tienes que
interrelacionar con los otrosy.

Las redes sociales marcan

estas dindmicas comerciales.

La siguiente ponencia del 22 de noviembre se titu-

¢ laba Creacidn y cine, y estuvo a cargo del escritor, guionista y

director de cine David Trueba, que comenzé argumentando
que «los proyectos resultan porque los estas buscando». Con
relacion a la creacion, considerd que siempre ha tenido pro-

¢ blemas con las expresiones «creacion» y «creador» debido a

su educacion catolica.
Segun este polifacético creador, en un mundo domi-
nado por expresiones artisticas, algunas tan impuestas en el

© imaginario colectivo, las «cabezas» de los que se dedican a
: las disciplinas artisticas estan llenas de este imaginario co-
¢ lectivo. En su opinién, no acaba de estar del todo claro si
. la creacion existe entendida como «crear algo de la nada».

Sin embargo, si tuviéramos que hablar del proceso creativo,
el enigma seria de dénde saldria la creacion. Piensa que
sl usasemos una representacion grafica de la creatividad,
usariamos como referente la bombilla, elemento que hace
referencia a la sofisticaciéon creativa del ser humano. De
acuerdo con lo expuesto por Pere Salabert, Trueba conside-
ra que la creacion esta entre la luminosidad y la oscuridad,

¢ porque «la creacion es igual al proceso de germinacion y

crecimiento natural». La educacion seria lo que permiti-
ria que en el territorio donde se realiza la cultura, pudiera
germinar y se hiciera posible que pudiera nacer y/o desa-
rrollarse algo.

La transformacién del ciudadano en consumidor es el
gran peligro de la creatividad en el siglo XXI. En su opinion,



todos podemos ser creativos, como lo demuestran los nifos
en el juego. El director de Soldados de Salamina ahondd en
como nuestra sociedad, marcada por el consumo, la creati-
vidad y el producto artistico, esta muy ligada a las dindmicas
del consumo. En el proceso de creacion actual, «el producto
eres ti como persona, ya que como producto te tienes que in-
terrelacionar con los otros». Las redes sociales marcan estas
dindmicas comerciales.

Para David Trueba, un rasgo comtn a la persona
creativa es que «no le gusta que otro le dirjja. Esa persona
creativa quiere elegir qué ver y con qué disfrutar». En este
sentido, el mejor arte y creatividad surge de la supervivencia.
Cuando se estd libre de cargas comerciales, la creatividad flu-
ye mejor. La supervivencia del creador actual es una auténti-
ca batalla que depende del entorno social. El éxito del cine,
por ejemplo, viene marcado por ser visto por el mayor ni-
mero de espectadores. Bajo esta premisa, el creador tendria
que adaptarse a una continua batalla por su independencia.
Otro de los elementos que considera relevante para el de-

sarrollo de la creatividad es la educacién y/o la formacion.
No obstante, la mejora de la técnica no siempre conllevaba
a una obra mejor. Esa contradicciéon hace que la creacion
sea en su opinién, el camino profesional mas duro, pues el
creador tiene que observar y observarse, pero también tiene
que olvidarse de si mismo.

Para Trueba, «a medida que el creador va perdiendo
humildad se va transformando en profesional, en una per-
sona que responderia a las exigencias comerciales y sociales
del entorno». Concluy6 su conferencia dejando abierta la
cuestion de st podriamos empezar o no a acotar hasta donde
se pueden apropiar del espacio donde vivimos las empresas
privadas para permitirnos ser minimamente independientes.
En su opinion, la verdadera censura estaria en lo econémico.

Al finalizar su exposicion, el moderador abri6 el tur-
no de preguntas. La primera se dirigi6 a las posibles opciones
brindadas por el cine para la creacion. Trueba argument6
que el cine tiene un componente de industria y creatividad,

pues cuando se invento6 estaba mas cerca de las artes plasticas



u otras disciplinas artisticas. El excesivo consumo lo ha tendi-
do hacia lo narrativo, alejandose de lo artistico.

La siguiente ponencia, titulada Creacidn y misica, co-
rri6 a cargo del musico y compositor, José Ignacio Lapido.
Su intervencion se baso en una retrospectiva sobre su trayec-
toria profesional como musico y creador, planteando que las
manifestaciones creativas representan la expresion maxima
de la humanidad. Lapido describi6 que las circunstancias
del entorno marcan nuestro desarrollo. Hizo referencia a la
banda de rock inglesa The Godfathers, y a su cancion Birth,
school, work and death, que en su opiniéon resume coémo el pro-
ceso de socializacién marca nuestras circunstancias vitales. Y
mencion6 a Trueba al anadir «que es el azar quien marca tu
camino». Para ¢él, este se representa en algo tan simple como
que «en casa hubiera una guitarra o que alguien me regala-
se un disco determinado». Esas pequefias circunstancias y el
afan de imitaciéon de querer ser como John Lennon, Chuck
Berry, Bob Dylan o Keith Richards fue lo que le llevo a seguir
el camino de la musica.

Los estudios, para Lapido, significaron en su juventud
«el aburrimiento absoluto. Ahora me doy cuenta de mi equi-
vocacion». La musica fue en su caso el vehiculo para dejar de
estudiar. Senalé que en sus inicios el rock se convirtié en su
«vehiculo de expresion hacia el mundo». Para muchos jove-
nes de su época, el rock fue una especie de «faro en la nieblax»
y un medio para poder acercarse a otras realidades.

En su opinién, el arte habria estado siempre supedita-
do en mayor o menor medida a los poderes religiosos o poli-
ticos. En el caso de los musicos de rock, habria estado sujeto
también a intereses comerciales, porque «creo que no hay nin-
gun arte puro y para hacer un disco se necesita financiacién».
Al inicio de una carrera musical se entra en esta dinamica
de equilibrar lo artistico y lo econémico. Una vez dentro del
mundo del espectaculo hay que tomar una gran decision: ser
un entretenedor o ser un creador con voz propia.

Lapido destacéd que la creaciéon musical es un camino
de continua busqueda de superacion, tanto a nivel artisti-
co como comercial. A pesar de ello, desde principios de su



carrera, supo que sus gustos musicales no respondian a los
gustos comerciales de la época: «con 091 nos apartamos de
las modas, lo que ha llevado a que las canciones del grupo
que lidero envejezcan de una manera digna». Como creador,
ha pasado por maltiples etapas. «Tras disolverse 091 estuve
varios afios dudando qué destino seguir, si buscar otro tipo de
trabajo, escribir y componer para otros artistas, formar otra
banda o cantar mis propias canciones». Lleva desde 1999
cantando en solitario sus propias canciones. Lapido afirmé
que si se hiciese una pelicula sobre su carrera llevaria el titulo
de En busca de la cancion perfecta.

El musico confesé que el oficio de compositor de can-
ciones es sinuoso, pues «partes del silencio y de una hoja en
blanco para crear una melodia. Este oficio tiene una parte de
poesia que implica un proceso creativo con el que realmente
disfruto, mucho mas que con la interpretacion musical».

Las preguntas del publico ahondaron en su evolucién
musical. En ese sentido, respondio6 José Ignacio Lapido que el
cambio se explica con su propia evolucion y la ampliacion de
conocimientos sobre musica. El dibujante Max, presente en
la sala, le pregunté sobre cudl es su cancion perfecta, a lo que
Lapido respondié que «siempre serd de otros», como You Really
Got Me, de The Kinks, que dura dos minutos y treinta segundos,
y que con solo dos acordes «es un tema que para muchos es
una gran cancién». Realiz6 Max una segunda aportacion alu-
diendo al componente emocional del rock, que de algin modo
facilita que una cancién tan técnicamente simple «pille a la
gente» mas por motivos emocionales que artisticos.

José Marchena clausurd la jornada del 22 de noviembre.

El ciclo de ponencias del 23 de noviembre se abrid
con la conferencia Creacidn y cdmic, presentada por el autor de
comic e ilustrador Francesc Capdevila, Max. Destaco que en
estos ultimos anos se ha asistido a una evolucién en el ambito
del comic y que ha ascendido a arte mayor. El dibujante se-
nal6 que los comics en Espaiia se han considerado entreteni-
miento para nifios y adolescentes, y que el cambio se produjo
con la extension del uso de novela grafica, pasando de ven-
derse en librerias especializadas a librerias generalistas. Por
otro lado, en todo este proceso de cambio, la prensa comenzo
a hablar de comics en sus paginas de cultura, apareci6 el Pre-
mio Nacional del Comic (2007) y los centros de arte y museos
empezaron a programar exposiciones y a adquirir comics
para sus fondos. También se introdujo la figura del autor de
comic en jornadas literarias y simposios universitarios.

Max reflexion6 durante su charla sobre la conside-
racion en el ambito artistico. Ya desde finales de los sesenta,
ciertos autores como Umberto Eco o Terenci Moix se refi-

rieron al comic como noveno arte. En este contexto surgi6
la contracultura, donde una serie de autores, sobre todo ita-
lianos, franceses y espafioles, se plantearon la posibilidad de
hacer un cémic adulto con un tratamiento visual y narrativo
mas complejo. En Estados Unidos, paralelamente, un gru-
po de heterodoxos se desligd de los modos tradicionales de
creacion de la industria del comic para abrazar una libertad
de autoria total en cuanto a formas y contenidos, surgiendo
el comic underground. De todos estos movimientos proviene la
creacion artistica de Max.

Para Max, «dibujar es otro modo de pensar vy, por tan-
to, st se puede dibujar pensamiento, el dibujo puede transmi-
tir por si mismo ideas. Si ese pensamiento y esas ideas las or-
denaramos por secuencias, mediante la sucesion de vinetas,
se convertiria en narrativa».

El dibujante catalan sefal6 que en un céomic todos
los elementos visuales (bocadillo, textos, dibujo...) se hacen
«para que el lector disfrute y su imaginacion fluya. Nada se
deja al capricho ni al azar». En este sentido, en un coémic, el
50% del trabajo creativo lo pondria el autor y el 50% restan-
te el lector.

Max destacé la importancia del dibujo, ya que «exis-
ten comics sin palabras pero no sin dibujos. Si solo tenemos
palabras es literatura». Al hilo de lo expuesto anteriormente,
consider6 Max que los mejores autores de comics no son los
que mejor escriben ni los que mejor dibujan, sino los que me-
jor saben planificar y usar los elementos necesarios para que
el lector fluya sin sobresaltos a través de la narrativa marcada.

Para el padre de Bardin, «hay que evitar que la so-
lemnidad de la novela grafica infravalore al comic clasico
e infantll. Lo que deberia ser considerado arte en el comic
es su propio lenguaje», apunt6. Y concluy6 su intervencion
mostrando una proyeccion de sus ltimos trabajos, en la que
us6 la frase de Lou Andreas-Salomé: «todos tenemos dere-
cho a nuestra propia oscuridad».

Max reflexioné sobre Maus, de Art Spiegelman, «una
obra de arte que encabez6 a los mas jovenes de la generacion
del comic underground».

La siguiente conferencia corrié a cargo de la artista
multidisciplinar Marina Nuafiez bajo el titulo Creacidn y arte.
En su introduccién explicd que la relacion entre creacion y
su experiencia como profesional del arte es bastante dificil de
expresar, por lo que decidi6 centrarse en la creaciéon y en el
ambito de la profesionalizacion.

Con respecto a la creacién, Nafez comenzd expre-
sando que se siente «una privilegiada por vivir de crear ima-
genes ya que el arte es un campo de conocimiento muy espe-




cial que cuando funciona produce una experiencia estética
que conmueve». Esto es lo que distingue al arte de cualquier
otro campo de conocimiento. A Marina Nufez le interesan
las experiencias que nos hacen ver de otra manera la reali-
dad. Otro de los elementos que considera fundamental es su
caracter emancipatorio, pues «lo que se hace en lo simbolico
afecta a lo real y va cambiando la sociedad». El arte actia
con fuerza transformadora de dos formas: deconstruyendo la
realidad y proponiendo modelos anticipatorios de un orden
social diferente. Con todo, a Marina Nurfiez le interesa mas el
lenguaje artistico propositivo y/o visionario. «Si tuviera que
resumir mucho mi obra artistica diria que creo monstruos
para denunciar la historia de la persecucion de los monstruos
y sobre todo para proponer modelos de subjetividad». Pro-
yect6 algunas obras para ilustrar sus palabras. Y sefialé que
esa representacion de lo monstruoso tendria que ver con lo
anteriormente expuesto por Max y por Pere Salabert de «la
aceptacion de nuestra oscuridad».

Con respecto al ambito de la profesionalizacion,
Nufiez cree que padecemos «una precariedad muy grande
en el arte contemporaneo. La imagen social que se tiene del
artista premia el ser un artista estereotipado, por eso se hacen
peliculas sobre Van Gogh, cuya locura le llevé a cortarse una
oreja, y no sobre Cézanne, que era disciplinado y ordenado».
Nufiez sefialé que esta imagen estereotipada ha cambiado:
«El artista, hoy, debe ser también un agente cultural genera-
dor de experiencias para poder sobrevivir en el mundo del
arte». Otro aspecto importancia para Marina Nuafiez en el
mundo del arte es la visibilidad, «para que se acuerden de
ti y te ofrezcan trabajo», asi como su capacidad de discurso.
«Estamos supeditados a la demanda moral», relaté.

Con respecto a la actividad econémica de los artistas
espanoles, considera que la situacién es muy precaria. Y se
basé en La actividad econdmica de los/las artistas en Espaiia. Estudio
y andlisis, de 2016, en el que se muestran datos desilusionan-
tes: casi la mitad de los artistas encuestados declara que sus
ingresos totales (actividad o no artistica) es igual o inferior a
ocho mil euros al ano; solo el 14,8% de los artistas encuesta-
dos declararian que se dedica exclusivamente a la actividad
artistica (comisariado, investigacion y ensefianzas artisticas).
«Estos datos provocan que exista un gran abandono en el
mundo del arte». Destacé asimismo la tendencia actual de
los centros institucionales de «no pagar al artista. Anadiria
que el artista es el tinico profesional implicado en una exposi-
ci6n que no percibe por su trabajo». Para Nufiez, las galerias
sobreviven también a duras penas, ya que el arte se vende
ahora en las ferias (la cultura del espectaculo). Esta situacion

es preocupante para ella porque hay obras cuya exposicion
requeriria de un espacio adecuado diferente a una feria.

Al cierre de su exposicion, se abrid un turno de pre-
guntas haciendo referencia de nuevo a lo oscuro dentro del
ambito del arte y la creacion. Para Nufiez, sus influencias
son el cine vy, sobre todo, la literatura. Y lanzé la siguiente re-
flexion: «¢Coémo no nos van a influir la cantidad de imagenes
que vemos? Las imagenes que nos rodean, que cada vez son
mas, configuran nuestra idea del mundo».

A continuacion se introdujo a la siguiente conferen-
ciante: la escritora Sara Mesa, con la ponencia Creacidn y lite-
ratura. La novelista comenzo sefialando que la creacion litera-
ria usa las palabras como materia prima. Para escribir, «solo
se precisa de tiempo y de una historia para contar». Mesa
opind que «ahora que cualquiera puede escribir (presentado-
res de television, famosos, etc.), se empobrece la literatura».

En opinién de la conferenciante, la dificultad actual
para escribir iria en paralelo a las dificultades que tendria el
publico para leer. Mesa lamentd que

cada vez se lee peor. La lectura mayoritaria es lineal,
superficial, y pasa por alto elementos como la ambi-
guiedad, la sugerencia, la ironia, la doble lectura, etcé-
tera. Ahora se requiere a los escritores ser muy claros
en lo que dicen para que no haya lugar a equivocos en
sus posicionamientos morales, éticos y estéticos.

Ademas, afiadi6 que la creacion literaria tiene una
complejidad que no tiene que ver con la complejidad del len-
guaje, sino con el lugar desde donde uno se sitta para ver
las cosas y que podria plasmarse en un texto de una mane-
ra muy sencilla. Y us6 La metamorfosis de Kafka para ilustrar
coémo una obra incuestionable como la mencionada es pun-
tuada y comentada de forma negativa por los usuarios de un
portal de lectores. La escritora leyo diferentes comentarios de
lectores sobre la obra de Kafka, donde recalcarian la dificul-
tad del lector para leer.

La preocupacion de Mesa es que se cree una percep-
cion lectora que exija al autor literario que se posicione sobre
su opini6on o forma de ver algo que esta bien o mal en el libro.
Afadi6 que incluso las preguntas periodisticas van en esa li-
nea: «Desde que asisto al éxito en mi profesion, experimento
una especie de miedo e intento anticiparme a las preguntas
que me haran los periodistas».

La autora de Cara de pan se preguntd qué es escribir
bien, y respondié que para gran parte de la critica literaria es
escribir «bonito, con virtuosismo formal, por lo que nos en-



contramos con muchos libros muy bellos pero absolutamente
inofensivos». Mesa se refiri6 a la siguiente frase de la novela
El guardidn entre el centeno, de J. D. Salinger, como reflexion
para hacerse entender: «Alguien no sabe lo que le interesa
hasta que empieza a hablar de lo que le aburre». La creacion
literaria para Mesa se basa

en la espontaneidad, la autenticidad que parte de una
busqueda, de la huida de lo solemne, de lo impostado;
si escribimos lo esperado o lo que se nos exige, estaria-
mos interpretando, recreando, reproduciendo.

«Otro elemento» —apunté6— «del que me desligaria
seria el de las etiquetas. Entiendo que los medios de comu-
nicacion y la docencia requieran de ellos, pero desde mi po-
sicion como escritora esta reduccion es bastante empobre-
cedoran.

El siguiente invitado fue José Manuel Sanchez Ron,
catedratico de Historia de la Ciencia de la Universidad Au-
tonoma de Madrid y académico de la Real Academia Espa-
nola, cuya conferencia llevaba por titulo Creaciin y ciencia. El
ponente planteé que la auténtica creatividad se da entre los
cientificos al igual que se da entre los artistas plasticos, musi-
cos o escritores. El problema viene, para ¢l, de la falta de en-
tendimiento sobre sus creaciones. Asimismo argument6 que
en la ciencia encontramos multiples ejemplos de creatividad.

Sanchez Ron aseveré que primero «tendriamos que
entender qué es ciencia». Para este intelectual, seria «bus-
car y establecer sistemas logicos con capacidad predictiva,
y sefialé que «la ciencia combina la observacion con la ima-
ginacion, en ese sentido, tanto la observaciéon como la ex-
perimentacién exigen capacidades creativas». Y us6 como
ejemplo a Galileo Galilei.

El ponente destacé que inventar un instrumento nue-
vo requiere de un alto grado de creatividad. Anadi6 asimis-
mo que la creatividad cientifica tiene muchos progenitores,
mencionando ejemplos «supremos» como Darwin, con £/
origen de las especies, y Copérnico, que nos enseii6 en 1543 que
no somos el centro del universo. La obra de Darwin fue el
punto de partida de la observacion, aunque la creatividad
necesita de algo mas. Lo que condujo a Darwin a encontrar
elementos de su creatividad fue la lectura del Ensayo sobre el
principio de la poblacion de Thomas Maltus. A ello se sumé la
experimentacion y la toma de notas para llegar a su Zeoria de
las espectes.

Haria referencia a Albert Einstein y su Zeoria sobre la
relatwvidad especial, que en su opinion es la mas facil de enten-
der: lo que permaneceria en las leyes de la fisica cuando lo
miramos de diferentes puntos de vista; como ocurre con el
cubismo (plasmar en dos dimensiones lo que ves en tres di-
mensiones). Sanchez Ron sefialé que existe por algin extra-
o fenémeno «una conexiéon entre la pintura cubista, el cine
cubista y la teoria de Einstein sobre la relatividad especial».

Concluy6 Sanchez Ron que por algin «soplo de la
intuicién creativa», el cientifico ve en la naturaleza lo que
permanece oculto para los demas. Ahi es donde aparece la
creatividad. Anadi6 que «de la cotidianeidad es donde nace
la excelencia creativa».

José Marchena cerré la conferencia agradeciendo la
clarificadora exposicion de Sanchez Ron y abrié un turno de
preguntas. Al cierre de la conferencia de José Manuel San-
chez Ron, le sigui6 un resumen de José Marchena sobre lo
que se habria tratado a lo largo de los dos dias de confe-
rencias, destacando las diferentes opiniones y reflexiones en
torno a la creacion y los creadores.






