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(1).- ese hábito de mostrar en modo “exposición” los resultados de taller, es considerablemente recientes en las escuelas de arte. De he-
cho no todas lo hacen en la misma mnedida. A vuelo de pájaro, )es decir desde una perspectiva menos euclidiana)  diría que tiene entre 
20 y 25 años. Me aventuro adecir que  tuvo un lugar y momento de consolidadción: los talleres de arte de la escuela del Arcis a fines o 
mediados de los 90. tarea para los hsitoriadores en competencia.

Este pequeño libro de evidencias es un documento que sustituye lo que en otras circunstan-
cias nos hubiera parecido insustituible; a decir, la exposición que acompaña las entregas de 
examen desde hace ya años. Esa exposición donde una comisión revisa los resultados de cada 
nivel en las escuelas de artes visuales. Esa instancia de exhibición que termina por agregar la 
variable de ejercicio de montaje y que tienen como agenda, en parte, el aprendizaje del monta-
je; que es la suma del oficio y en parte la ultima parte que termina por completar realmente el 
ejercicio: su recepción (1)
Esta tensión entre lo que era habitual y las condiciones de examen en la coyuntura pandémica, 
es un cambio estratégico en los hábitos de presentación de las escuelas de arte por cuestiones 
tácticas, de agotamiento formal o por un cambio en los hábitos técnicos del modo en que se 
muestran y recepcionan los ejercicios de arte.  
Es una sustitución forzada, que, de no sustituirse puede tener como horizonte la muerte de 
alguien.
Entonces, en estas condiciones forzadas de virtualización, redes, software, trabajo ensimis-
mado, (en eso no hay mucha diferencia) conectividad y/o conectividad precaria, etc., aparece 
un efecto colateral: por un lado, la oportunidad de imaginar ejercicios de arte, que no necesa-
riamente deben hacerse, ejecutarse o que pueden retrasar su realización incluso hasta esperar 
saber como hacerse;  con que tecnología, incluso para terminar cayendo en cuenta que no hay 
aún la tecnología que lo haga posible. 

Esa posibilidad ha estado minimizada en las escuelas de arte. Sometido los ejercicios de arte a 
la máxima que obliga a la obra a “presentarse” (y no proyectarse), se limitaba su realidad a las 
condiciones económicas objetivas de su ejecutor, ejecutora o ejecutores y la energía creativa 
debía solo concentrase en hacer de esas condiciones un recurso al que escamotearle posibili-
dades formales, y poéticas: a precariedad como política.

Por otra parte, este último modo, el de hacer de las condiciones económicas (siempre pre-
carias) un recurso creativo se ha visto definitivamente reconfigurado desde el registro de los 
ejercicios de taller; es decir la cultura visual contemporánea a permeado los imaginarios de 
manera tal que se ha terminado por instalar definitivamente una narrativa visual de los proce-
sos y los resultados homogeneizados por los encuadres de las cámaras de los smart phones y/o 
por los formatos y plataformas de recepción y difusión que esos mismo dispositivos almace-
nan en plataformas como instagram o facebook (la dominancia del formato vertical por sobre 
el horizontal por ejemplo).

Esta variante de la cultura de la asimilación, promoción y producción  de referentes visuales 
(alguna vez se le llamo despectivamente “el revisteo”), ha tomado la “forma de las redes”. Esta 
forma ha permito codificar el sistema de narrativa, lo que permite relaciones de flujo continuo 
de información según un modo mainstream digital bastante globalizado que nos guste o no de 
alguna manera teje con “naturalidad” la contemporaneidad de la recepción del arte.
Una escuela de arte tiene, en ese sentido, que abordar esa condición para proponer nuevas 
posibilidades de localizar esa relación.



TAller de REpreSentaCIón I

Profesor JOrge CAbiEses V.

El taller de representación I, sucede al taller creativo de pri-
mer semestre y se concentra en la idea de la traducción como  
modelo de referencia y como campo de especulación. 
Se parte del supueto que toda reptresentación es tambien una 
forma de participación en un sistema reglado y normado.
Esta idea, elaborada por la primera fi losofía griega, implica 
que, en la participación de la representado hay siempre una 
dimensión de traducción al sistema del que se participa. 

En estos trabajos los estudiantes ensallaron traducciones de 
pequeños sistemas de traducción pictórica a partir de mode-
los libres de la retórica habitual del los géneros de la pintura.

Como toda traducción, el asunto consiste en ver (o escuchar) con re-
tardo para luego ajustar, calibrar y ordenar lo observado (o escucha-
do) de acuerdo a la nueva “lengua” (que, como sabemos tiene orden 
propio).para dar sentido a una intención.

Las Pinturas que se muestran a continuación responden a uno de los 
ejercicios del taller que congiguran estas refl exiones de inicio.



Montserrat Mariqueo





Josefa Reyes



Isidora Recasens
La relación en mi tríptico es la alegoría de la muerte. Porque el trono para mi representa el hecho de 
el paso de un rey, que en algún momento dejará de serlo siendo reemplazado por otro. Por la calavera, 
que es un símbolo en sí de la muerte; por la vela, que se consume, y por la alcancía, que será rota al 
llenarla.
En lo particular utilicé objetos de cerámica, el trono hecho por mi, y el resto de los objetos adquiridos, 
para relacionar todas las pinturas con la fragilidad y lo ya mencionado anteriormente.
La posición en la que ordené la pintura del trono antes que la calavera en la diapositiva No 4, es porque 
los objetos de mi tríptico representan una historia que se me vino a la mente a la hora de escoger los 
elementos del segundo y tercer encargo en clases:
-(diapositiva No 4)
El trono vacío representa a un rey, en la segunda pintura, el objeto central es una vela, apagada, cosa 
que en el cine representa que una persona ha muerto. Por último, el símbolo de la muerte, una calavera 
que afirma la suposición de la muerte por la vela.
La idea del orden de la posición de estas pinturas, es dar la idea de la alegoría de la muerte contando 
además una historia por medio de estos sucesos.

Isidora Recasens
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Simón Vargas



El efecto de las redes sociales en 
el arte moderno

Dentro de las plataformas actuales de redes sociales, hay unas que destacan por sobre otras en el ám-
bito de fotografía, ya sea porque su algoritmo es más adecuado y conocido por un público más gene-
ral, o porque su algoritmo en general se basa exclusivamente en un intercambio de imágenes que a su 
vez permite una interacción social con distintas entidades; la plataforma que en mi opinión cumple 
con ambas categorías mencionadas anteriormente, es Instagram. Muchos artistas hoy en día, más aún 
durante la cuarentena por la pandemia, han utilizado Instagram como plataforma ya sea para crecer 
como artistas, mostrar su arte, o crear su persona enteramente a partir de ahí. Dentro de esto podemos 
ver distintas categorías de nuevos artistas que han sido creados con ayuda o gracias a esta red social, 
como son los nuevos artistas digitales (que no alcanzaron a crecer con DevianArt), ilustradores, fotó-
grafos, y artistas visuales.

Instagram ofrece una gran variedad de formas de mostrar fotografías/imágenes, dando múltiples 
posibilidades de filtros y formas de editar fotografías; te puede ayudar a alcanzar a muchas personas a 
través del uso de hashtags, y a crear tu propia personalidad online a través de comentarios y encabeza-
dos que se hacen en las publicaciones. Sin embargo, tiene una gran desventaja, que es el formato con 
que cada fotografía se sube. Hay dos variantes en esto, la primera es la que uno toma cuando haces una 
publicación, que toma una forma más cuadrada, donde si tomaste una foto previa a través de la cámara 
del celular es muy difícil que se encuadre bien y que salgan todos los componentes de la imagen en la 
publicación; por otro lado, están las historias que teles dan un encuadre rectangular a las imágenes, con 
la posibilidad igualmente de subir fotos con encuadres cuadrados, simplemente rellenando el fondo 
con un color sólido acorde con la paleta de la imagen.
Esta importancia en el encuadre permitido por la aplicación tiene especial relevancia para mí a la hora 
de retratar como un artista interactúa con su propia obra y como decide mostrarla a su audiencia en lí-

SemInariO de arte COntemPorá-
nEo.

Profesor PatRicio BUlnes
Este texto correspone a un trabajo con el carácter de ensayo que un grupo de 
estudiantes del curso eminario de Arte Contemporáneo, desarrolló como traba-
jo de fin de semestre.



nea. El artista puede asumir el rol de fotógrafo profesional, y tratar de tomar una foto idónea de su obra 
para mostrarla, con acercamientos por sector en distintas imágenes para mostrar en detalle la técnica; 
como también puede adoptar una forma menos artística de mostrarla, poniéndose a sí mismo como 
parte del encuadre, o dándole un tono estético propio que es expresado a través de la curación de la 
página entera del artista. Este poder que se pone en las manos del creador, el poder de mostrar su obra 
cómo a él le parezca más conveniente en comparación a como antaño esto era trabajo de un profesio-
nal del rubro, abre la puerta a la posibilidad de pensar en una obra no como un objeto que funciona 
únicamente en el espacio asignado para él en la galería, si no que se le asigna un espacio digital dentro 
de una plataforma, en la que tiene que ser percibido al mismo nivel que podría percibirse en la vida 
real, es decir, la obra tiene que funcionar ahora de ambas maneras. Esto es difícil de lograr en muchos 
casos, hay obras que prácticamente sólo funcionan como fotografías a pesar de ser intervenciones o 
esculturas, porque su masividad o lo que intentan expresar es más fácil.

Instagram como plataforma no sirven exclusivamente para subir fotografías estáticas, ya que igualmen-
te te permite mostrar videos, y es aquí donde reside otra opción para el artista. Un ejemplo de estos 
es el noruego Jan Hackon Erichsen, artista de performance que se dedica a crear meticulosas obras 
con pasta seca, para después romperlas. Muchas obras de performance son posible de ver solamen-
te a través de museos que reproducen las tomas originales del suceso, o porque están pasando ahí en 
tiempo real, pero las redes sociales como esta que ya he mencionado antes permiten que las obras de 
performance puedan ser percibidas mucho más, durar más y ser más accesibles para todo el mundo. 
Los videos cortos son curados rápidamente en una composición con múltiples de ellos, para que el 
espectador no pierda interés. Está basado en un estímulo que el artista intenta crear en el espectador, 
y que probablemente en un comienzo de las redes sociales tal como pasó con la fotografía, se hubiese 
visto como un hecho aberrante.

A pesar de que haya cosas que son percibidas mejor en una galería, hay otras que no (como las obras 
del artista anteriormente mencionado). Hoy en día al artista se le da la posibilidad de elegir qué lo-
grar, ya no depende exclusivamente de un museo/galería o de medios similares para mostrar su obra, 
aunque siempre es el ideal, ya que puede ser mostrado a través de internet. Un ejemplo de esto es una 
experiencia reciente ocurrida en el Museo de Artes Visuales (Santiago), en dónde me encontré con 
dos obras audiovisuales, a las cuales, en vivo no les presté mucha atención porque no sabía de qué obra 
venía el sonido, al estar muchas apiñadas en el mismo lugar sin un motivo claro; el primer objeto era 
un tocadiscos en movimiento que estaba conectado a un mecanismo, y emitía un sonido, (no recuer-
do cuál era exactamente), pero sí recuerdo claramente como en ese mismo emplazamiento había tres 
obras similares (pero de artistas diferentes) junto a ella, sin contar las que estaban en las murallas cir-
cundantes. El segundo objeto sonoro era una pila de papeles de diario, ahuecado y con un mecanismo 
al interior que sonaba con grabaciones de una protesta. Ambos estaban en salones distintos, el primero 
mucho más pequeño que el segundo, sin embargo, ambos objetos eran difíciles de percibir por sí mis-
mos, al tener tanto ruido visual de fondo, es por esto por lo que la posibilidad de un artista de mostrar 
su propio trabajo individualmente, de forma continua e infinita a través de una plataforma virtual es 
mucho más idóneo. Citando a Barthes se podría decir que la plataforma repite mecánicamente lo que 
nunca más podrá repetirse existencialmente (2005, 31). Sin embargo, esto no funciona con todas las 
piezas de museo y/o galería que puedan existir, ya que en muchos casos los museos virtuales fracasan 
cuando las obras son estáticas porque el verlas da un sentimiento similar a revisar el feed de Instagram 
sin mayor detenimiento.
De una forma, la experiencia se ve reducida por el punto de vista del artista/fotógrafo de turno al 
querer mostrar una obra. Hay que pensar, por ejemplo, en la importancia de la posición de los objetos 
dentro de un espacio especifico, como pasa con ciertas estatuas del Louvre. Una escultura puede pasar 
desapercibida en un salón muy grande, lleno de objetos similares en el que uno realmente no le pres-
taría mayor atención por sobre las demás, sin embargo, si este mismo objeto es cambiado de posición 



a otra ala del museo, como pasó en el caso de la Victoria alada de Samotracia (190 A.C), este puede 
obtener un gran reconocimiento ya sean válidos los motivos o no. La influencia de como el artista 
decide representarse a sí mismo en la obra y a la obra en sí es una revolución que en mi opinión está 
comenzando a gestarse en el mundo del arte, en dónde la independencia de una persona se logra al no 
disponer exclusivamente de críticos e interpretes para su obra sin su consentimiento, es decir, ahora el 
artista por sí mismo puede decir explícitamente de qué trata su trabajo y corregir a cualquiera que ten-
ga una visión errónea, en tiempo real e interactuando directamente con su audiencia, mas que esperan-
do pasar por intermediarios cómo revistar de arte, u otro tipo de publicaciones.
Especificando entonces qué aspecto de la fotografía se pretende ahondar en este trabajo, diríamos que 
es la intención con la que el fotógrafo actúa el aspecto que nos interesa especialmente. Entonces, ¿Qué 
es la intención? Es el propósito del autor, es lo qué desea mostrar al espectador. Si bien esta intención 
puede ser muy trabajada por el autor, él no tiene   un control sobre como su trabajo es percibido a no 
ser que caiga en un reduccionismo extremo, y no permita ninguna otra interpretación posible de su 
obra, lo cual es bastante complejo de lograr sobretodo cuando tienes un publico muy numeroso, en 
donde los distintos contextos de quien la ve son variados y por ende, su cosmovisión y la forma de in-
terpretar distintos fenómenos también lo es. Por ejemplo, las obras de Ana Mendieta y su serie Siluetas 
sería difícil de entender de la misma forma que ella las concibe para una persona que es oriunda de 
donde reside, y que no tiene descendencia directa de otra zona, una persona que se mezcla perfec-
tamente con su alrededor, en comparación con quien era la artista, una exiliada cubana en Estados 
Unidos desde niña, que nunca logra encontrarse realmente a sí misma.
Con la intención descrita, podemos entender como el artista moderno gracias a las redes sociales es 
aún más capaz de crear un dialogo entre su obra y la audiencia, entre lo que muestra y como la gente lo 
interpreta, llegando incluso a corregir dichas interpretaciones en función de una versión que él o ella 
apruebe a través de los comentarios, o de otras publicaciones subsecuentes que pueda hacer. Hay una 
relación de retroalimentación instantánea entre el artista y la audiencia, en la que si eres lo suficiente-
mente rápido puedes ser participe. El internet ha revolucionado la manera en que interactuamos y nos 
comunicamos, influenciando distintas áreas y la sociedad en sí. Instagram como plataforma han dado 
la oportunidad a muchas personas de jugar a ser fotógrafos, de jugar ellos mismos con una visión del 
mundo acotada a la estética que ellos elijan mostrar con el uso de filtros, y otras formas de modifica-
ción. Esto es interesante porque algo de lo que ya se hablaba desde el siglo pasado, hoy en día con más 
fuerza que nunca ha sido globalizado y experimentado por muchas personas, que es la frase que en 
Modos de ver narra John Berger ‘’Cada vez que miramos una fotografía, somos conscientes, aunque sea 
solo débilmente, de que el fotógrafo escogió esa vista de entre una infinidad de otras posibles’’ (1972).
‘’La fotografía no dice lo que ya no es, sino tan sólo y sin duda alguna lo que ha sido’’
(Barthes, 2005, 149).

En cierto modo, las redes sociales han transformado el arte de vivir en un arte de performance, poder 
mostrar tu vida constantemente, tus momentos creativos, de inspiración, o lo que haces durante el día 
en el caso de muchos artistas se transforma en algo agobiante, uno siente la necesidad de tener que 
estar constantemente creando arte para satisfacer a las masas, sobretodo cuando eres un artista emer-
gente y no quieres quedarte en el olvido. Se dice que el promedio que se debe postear para mantenerse 
activo dentro del ‘’radar’’ de Instagram, y mantener una buena relación con tus seguidores es mínimo 
cada tres días, aunque efectivamente hay gente que todos los días sube algún tipo de contenido.
Las redes sociales y el internet tienen factores tanto positivos como negativos al momento de ejercer 
como una galeria de arte, por un lado se vuelve una experiencia poco intima que no cautiva como lo 
haria ver una obra en persona, esto porque en muchos casos se siente como ver una publicación cual-
quiera más y no existe un valor inmersivo, sobretodo cuando la foto no esta tomada por el artista en sí, 
si no por la galería por lo que falta una sensación de ‘’individualidad’’ a la obra. También como planteó 
Walter Benjamin en “La obra de arte en la época de su reproductibilidad técnica”, existe una perdida 



del aura en estas obras al igual que en las fotografias por el hecho de volverlas replicables, perdiendo lo 
que solo puede exisitir en el momento de la obra.

Al mismo tiempo podemos ver a estas plataformas virtuales como un medio a los cuales todavia se 
esta empezando a entender cómo usarlos con el proposito de exposiciones o galerías, y que presenta 
un gran potencial a la hora de jugar con las reglas y formatos de estas redes sociales, tambien está libre 
de muchas limitaciones de los medios tradicionales. La revolución digital ha implementado nuevas 
formas de difusión de distintos productos artisticos, desde bootlegs de musicales exclusivos de los más 
grandes teatros, podcasts o historias que se narran a traves de plataformas de audio, nuevas formas de 
hacer cine, hoy en día todo el mundo tiene la oportunidad de crear una obra cautivadora, sin importar 
el medio, un ejemplo de esto a dia de hoy es el concepto de ARG
Las redes sociales y el internet tienen factores tanto positivos como negativos al momento de ejercer 
como una galería de arte, por un lado se vuelve una experiencia poco intima que no cautiva como lo 
haría ver una obra en persona. También como planteo Walter Benjamin en “La obra de arte en la época 
de su reproductibilidad técnica”, existe una perdida del aura en estas obras al igual que en las fotogra-
fías por el hecho de volverlas replicadles, perdiendo lo que solo puede existir en el momento.
Al mismo tiempo podemos ver a las redes como un medio en el cual todavía se está empezando a 
entender el como usarlo con el propósito de galería y que presenta un gran potencial a la hora de jugar 
con las reglas y formatos de las plataformas, también está libre de muchas limitaciones de los medios 
tradicionales. A día de hoy el concepto de las ARG (Alternate Reality Game/Juego de Realidad Alter-
nativa) que se ha expandido y es un fenomeno que, si bien aun no es cien por cierto una creación de 
artistas visuales, está igualmente vinculado con aspectos fotograficos y de otros medios audiovisuales, 
por lo que se nos hace importante destacar por ser un nuevo medio narrativo creado digitalmente y 
que es a su vez exclusivo del internet. Es una narración interactiva que utiliza el mundo real como so-
porte, presentando una serie de recursos mediáticos reales para contar una historia que se ve afectada 
por la intervención de los participantes; esto nos muestra que el potencial de este medio y el desarrollo 
que puede tener; aún está en una etapa temprana siendo los primeros ARG conocidos creados a fines 
de la decada del 2000, pero que sabemos que solo ira creciendo con el mismo desarrollo de la tecnolo-
gia.

Otras características únicas de las galerías online son el control total que el artista tiene sobre la dura-
ción de una obra al no deber tener en consideración que otra obra ocupara eventualmente su lugar o 
que la galería le da un cierto periodo para poder exponer, si no es el mismo quien decide si su obra se 
mantendrá por años o si es algo que durara solo unos segundos. También tiene la facilidad de cambiar 
no solo una exposición por completo sin mucha dificultad, sino que se puede jugar con la transfor-
mación de una obra, realizándole cambios cuando uno quiera o borrándola y reestructurándola por 
completo.
Obviamente cosas como están puede existir también en las galerías tradicionales, pero parte de las re-
des es que en estos cambios y estos juegos los espectadores pueden ser parte de ellos, pueden verlos en 
vivos y son llevados por cambios experimentando la transformación en el momento en el que ocurre, 
si las fotos pudieron recuperar su aura por (glup) pues las galerías online lo recuperan con lo invertido 
y cercano que el público puede estar no solo a las obras sino al artista, a sus procesos y a sus ideas.
Parte de la investigación se compone de hacer preguntas a distintos artistas y estudiantes de arte, den-
tro de nuestro propio grupo de trabajo para poder tener una percepción más personal de la experiencia 
como artista visual (o ilustrador) dentro de las plataformas, en este caso, instagram. Las preguntas a 
responder fueron las siguientes:

• ¿Cómo te afecta la interfaz de la plataforma al momento de mostrar tu trabajo?
• ¿Cómo te afecta el sistema de likes y la interacción que causa con tu audiencia?



• ¿Cómo te sientes respecto al hecho de que las historias de instagram te vuelvan un
artista más vulnerable en comparación a una plataforma dónde sólo muestras tu trabajo y no tu vida 
privada? (e.g Behance)
‘’Antes solía compartir mi arte en otra red social no tan popular como Instagram y ahí no recibía 
mucha atención, a lo mucho unos 6 likes por dibujo en meses. Cuando me cambié a Instagram des-
cubrí que mucha más gente veía mis dibujos, podía tener más de 20 likes por dibujo en menos de una 
semana, lo que quiere decir que Instagram estaba haciendo un mucho mejor trabajo difundiendo mis 
obras que la otra plataforma que use. Pero muchas veces me dieron ganas de dejar de usar la red social, 
porque un gran problema que la plataforma le da a los artistas visuales es el formato de la imagen. 
Instagram nació como un espacio que trataba de imitar la estética de las fotos de cámaras instantáneas 
que siempre eran cuadradas, y hasta el día de hoy sigue limitándose a solo imágenes cuadradas, lo cual 
personalmente encuentro muy molesto, ya que todos mis dibujos suelen ser de formatos 1x2 o pareci-
dos, ya sea horizontal o verticalmente. He tenido que aprender a adaptarme teniendo que cortar mis 
dibujos, editarlos para que se ajusten al formato, o deliberadamente tratar de hacer composiciones que 
funcionen en un cuadrado. Instagram me ha condicionado a solo dibujar en lienzos cuadrados cuando 
dibujo en digital.
Otra cosa con la que es difícil lidiar en Instagram es el constantemente cambiante algoritmo, del cual 
solo me entero por medio de otros artistas que se ponen a estudiarlo para poder usarlo a su favor. Hay 
tiempos en los que usar un filtro de Instagram en las obras puede hacer que no sean compartidas tanto 
como deberían, también hay veces en las que los likes de un día para otro significan mucho menos que 
antes y se vuelven casi irrelevantes en cuanto a difundir la imagen. Incluso hay momento es los que 
Instagram no le muestra los post ni a los seguidores. Por ejemplo, si una persona tiene 4000 seguidores 
y su numero normal de likes por imagen es de 2000 en un día, esa persona puede asumir que, si sube 
una imagen y consigue solo 200 likes en un día, le conviene borrar el post y subirlo de nuevo, ya que es 
posible que Instagram no lo difundiera tanto como siempre, y puede que si lo dejan como esta solo se 
pierda en un mar de imágenes irrelevantes

Hay un punto en el que en esto no solo importa ser un buen artista, sino que también es muy impor-
tante saber y jugar por las reglas de la plataforma en si.
Creo que la interacción con la audiencia para mi ha sido muy beneficiosa. Ya que a través de likes, 
y sobre todo comentarios, puedo deducir que es lo que más le gusta a mi audiencia de mis dibujos. 
Además, como las interacciones en una plataforma como Instagram son mucho más informales de lo 
que serían en un museo o Galería, puedo hablar libremente con todos, e incluso puedo ser fácilmente 
notificada de gente que trata de re-postear mi arte sin darme crédito, lo cual ya me ha pasado un par de 
veces.’’(Daniela Gonzáles, 19 años, estudiante Artes Visuales)
‘’En instagram tengo problemas con los formatos, la forma en que tengo que ajustar todo para que 
se muestre bien en un cuadrado cambia la forma de componer un dibujo, muchas veces la composi-
ción cuadrada dificulta todo, se pierden detalles de un dibujo panorámico o tienes que agregar franjas 
negras o ajustar bien el dibujo para postearlo. Por otro lado, el sistema de like (me gusta) e interac-
ciones afecta a la gente cuando quieres surgir, muchas veces dependes mucho de las tendencias para 
poder surgir y en realidad es difícil encontrar un real interés por lo que sería tu arte y se encuentra más 
gente que te sigue por el hecho de hacer algo que a ellos les gustó, como un personaje. Respecto al arte 
tradicional, siento que este pierde mucha más calidad y es más dificil adaptar al formato de instagram y 
algunas redes sociales donde no puedes subir archivos con mucho detalle y un peso bastante grande, lo 
cual te obliga a bajar la calidad de la imagen casi en todos los casos, en digital puedes trabajar bien con 
algunos detalles en calidades bajas.’’ (Josafat Jeldres, 22 años, estudiante de Artes visuales)

‘’Como artista que se dedica casi exclusivamente al arte tradicional (acuarela) y fotografía, siento que 
la interfaz en sí me afecta mucho a la hora de postear mis dibujos, como suelo trabajar hojas apaisadas 
(o muy largas y verticals, siempre extremos), el formato cuadrado que me da la plataforma se me hace 



super díficil de incorporar, y como no voy a cambiar mi forma de pintar por culpa de una aplicación 
acabo siempre teniendo que tomar las fotos de los dibujos en diagonal, o de formas raras para que se 
vean completas, o al menos la mayor parte del dibujo. Al menos tengo las historias para mostrar traba-
jos que estén en vertical.
El sistema de likes siempre me ha parecido una buena forma de controlar la interacción, aunque cierta-
mente se hace muy dicifil para artistas muy nuevos estar motivado cuando tu conteo de likes es un pro-
medio de 6 a 15 en comparación a otros artistas que tienen decenas de miles, me parece gracioso eso sí 
cómo cada cierto tiempo intentan quitar el sistema de likes en favor de la salud mental de los usuarios, 
cuando eso sería perjudicial para los artistas y vendedores que basan su trabajo en sí en lo que le gusta 
más a la audiencia, y si no hay forma de cuantificar eso saldriamos perdiendo nosotros. Respecto a 
las historias de instagram y la vulnerabilidad, me parece a mí que es mejor, no siempre porque existe 
una necesidad de que tengamos que conocer sí o sí al artista, ya que obviamente no es obligación usar 
esa caracteristica de la plataforma, pero sí porque te permite mantener un grado de interacción con tu 
audiencia que no requiere que hagas post formales, o que muestres piezas terminadas al cien porciento, 
puedes simplemente mostrar WIPS (works in progress), mostrar a tu gato o lo que estás desayunando 
y la audiencia va a ver que no estás inactivo, y nadie te deja de seguir. Tristemente esto también tie-
ne un lado negativo, del que ya habia hablado yo en otro trabajo que es la presión de subir contenido 
interesante todo el tiempo, y que cómo con la cuarentena y las restricciones hacer eso se vuelve mucho 
más dificil, porque hay una cantidad limitada de veces que puedes, por ejemplo, subir la misma foto de 
la misma taza de café en tu propia casa, o la misma puesta de sol desde tu balcón, o cualquier cosa de 
ese estilo, entonces puedes efectivamente subir cosas para enganchar a una audiencia, pero no puedes 
ser aburrido ni repetitivo tampoco porque si no la gente empieza a saltar tus historias, y ahí pierdes 
nuevamente. También con la necesidad de estar mostrando constantemente contenido interesante está 
la de estar creando material y obras nuevas, conozco artistas amigos que se ponen metas semanales de 
dibujos (como pasa cuando participamos en el infame Inktober), y que acaben prácticamente viviendo 
de trabajos en progreso, sin terminar nunca nada, con tal de tener algo que mostrar se contentan sólo 
con hacer bocetos y darles esperanzas falsas a su audiencia, que no se da cuenta que es la misma que 
está dañando al artista en sí.‘’(Alexandra Núñez, 21, estudiante de Artes visuales)

Antaño, cuando Marcel Duchamp escribió ‘’El acto creativo’’ (1957) decía que el espectador pone a 
la obra en contacto con el mundo externo al descifrar e interpretar sus cualidades internas y asi aña-
dir su contribución al acto creativo, frase que hoy en día sigue reflejando la realidad del artista que ve 
su obra expuesta en las redes sociales, expectante a la interacción con los seguidores, esperando esos 
tan ansiados ‘me gusta’, los comentarios, lo que sea con tal de que la obra llegue a los radares de la red 
social, donde aún más gente los puede ver. En conclusión, la importancia que tiene la transferencia del 
arte al medio digital, y como nosotros tenemos que re adaptarnos al medio que ya estamos viviendo 
se da en muchos ejemplos en nuestra vida cotidiana, y uno extremadamente ligado al arte es Google 
Arts and culture, que es una aplicación que te muestran las obras que residen en decenas de museos a 
nivel mundial con lujo de detalles, con los detalles de las pinceladas, ya casi no hay necesidad de ir a un 
museo en la vida real en busqueda de la experiencia de presenciar una obra en su magnificiencia total, 
más aun porque nisiquiera te puedes acercar lo suficiente a una obra como para ver todos los detalles 
de las pinceladas por que hay mucha gente cerca, o por temas de seguridad. Entonces, el traspaso de las 
obras a una modalidad virtual es idonea para crear         una experiencia personal, que al mismo tiem-
po es acompañada por toda la información que la misma pagina te ofrece del artista; eso es una evolu-
ción lógica que el ser humano tiene ya que el arte se está masificando y llegando a muchos extremos, 
no simplemente estando en un museo, desde las intervenciones y las obras callejeras, a lo que un artista 
en Instagram que nunca ha puesto su obra en una galería pero que sí tiene su propia casa como tal 
puede lograr. El cambio de formato perjudica, en obras online por ejemplo hace que estas tengan que 
ser en muchas ocasiones muy detalladas, o muy prolijas para que tengan un valor social ya que se sobre 



entiende que si haces algo online entonces tienes muchas oportunidades para arreglar algo más que 
si fuese arte tradicional, por esto con el cambio de formato, la re adaptación que uno como artista ha 
tenido que hacer en todos los ámbitos que requieren ser un artista da paso a nuevas composiciones, a 
una mayor difusión de todas las ideas que uno tiene. Ya no se está confinado exclusivamente a disfrutar 
del arte que aparece en tal o cual museo en particular, por un tiempo límitado, ahora las obras pueden 
existir por si mismas donde sea que estén, sin la necesidad de un poder mayor que les de una valida-
ción extra (o un pedestal dentro de un salón); ahora simplemente se comparte, es mucho más rapido y 
más versátil.

Alexandra Núñez Josafat Jeldres Daniela Gonzáles Nínive Ávila Axel Suil





taLler ComPlementArio De 
DibuJo

Profesor 
JoAquÍn CociÑA.

El Taller complementario de dibujo es parte del taller central de Re-
presentación I.  Su énfasis está en entender el dibujo como recurso 
de reflexión visual. Para tal propósito recorre distintos sistemas de 
notación.
Aquí también cabe el cocepto de traducción como eje invisible que 
orienta el taller. Traducir y representar esa tradución con el dibujo 
es ocupar el elemento primordial del esfuerzo de las traducciónes 
visual, pues el dibujo es el recurso más elemental del pensamiento 
visual; mas presisamente de ese conjunto de relaciones o disposicio-
nes materiales que combinadas se suele llamar pensamiento visual.
Es el más elemental pues constituye su unidad mínima: el momen-
to en que el punto o la línea divide el plano o aisla una parte dentro 
de él, anunciando un objeto, un símbolo o un signo o simplemente 
modificando inevitablemente el plano.
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taLler REpreSEn-
taciÓn III

ProfesorA
SofiA dE GRenaDe
En el taller de representación III, últi-
mo taller de la etapa formativa básica, 
el estudiante experimenta analizando 
los materiales de cada ejercicio y sus 
posibilidades ensayando ejercicios con 
un fundamento coherente para el ni-
vel con preocupación por el contexto 
como parte del ejercicio.



Danae Espinoza













Felipe Saldivia











Los Fantasmas 
de la 
Reina.

















Natalia Perez
Plaza de Tetas
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taLler de OBraS 
VIsualES II

ProfesoR
PaBLo LanGLOis
El Taller de Obrsa Viuslaes II est´enfocado ern realizar proyectos. Su ficción consiste en proponer ejer-
cicios de obra que no se subordinen a presupuestos reales sino a presupuestso soñados 
Busca profundizar la experimentaciones investigación del taller de obras visuales I, a partir del  
cruce de medios, procedimientos, relaciones formales y géneros en relaciones de tensión o articulación 
material, formal o simbólica con distintos imaginarios culturales externos o complementarios al 
imaginario del arte.
Así  también como considera el ejercicio reflexivo  que permite al estudiante un análisis y sistematiza-
ción  de lo aprendido y la articulación de un discurso suficiente par a el nivel que le permita la presen-
tación de un statement.
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El Ejercicio consiste en mostrar lo realizado en el de-
sierto: la tintura de la lana, el recorrido y desobillado de 
la esfera de hilo en el recorrido del perímetro del salar, 
y el registro audiovisual en la sala del Museo, transfor-
mandola al mismo tiempo en un taller para realizar en 
alli el gran paño telar a partir del ovillo.
Para eso se diseña esta estructura vidriiada que 
sera el taller donde se harán los telares.La par-
ticularidad de este espacio es que no se podrá 
ver desde el inhtewrior el exterior pero nsi el vi-
sitante de la muestra podrá ver al artista tra-
bajar sin saber si es observado por el visitante.
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Este documento de eviden-
cias fue realizado con la co-
laboración de los profesores 
que respondieran a la invi-
tación de sugerir trabajos y 
los estudiantes quienes en-
viaron su material. Se reali-
zó una selección que estera-
mos represente el trabajo de 
todos los estudiantes de la 
carrera.


