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[bookmark: _Hlk529143041]Resumen

Identikit nace con la necesidad de problematizar mi situación actual como artista, el nombre de identikit se presenta, como un juego de herramientas, que da pautas para determinar qué clase de artista soy y cuáles son los elementos distintivos que presenta mi obra en la actualidad, así como también evidenciar, como ha sido mi evolución artística.
El proyecto que planteo, es una muestra que compile los trabajos realizados durante el período de tesis, las cuales he ido trabajando de manera muy experimental, en varias técnicas de la gráfica, procurando añadir elementos discursivos permanentes que determinarán mi línea de trabajo artístico. El proyecto expositivo de estas obras además se presenta como un taller ambulante, o laboratorio de trabajo, que consiste en trasladar las herramientas, y enseres de mi taller a cualquier espacio, el cual permite evidenciar el proceso metodológico y creativo de mis trabajos, generando una conexión más directa del espectador con el artista.
Palabras claves: Identikit, identidad, sátira, interactuar, taller.






Abstract

The Identikit project was born with the need to problematize my current situation as an artist, the name of Identikit is presented, as a set of tools, which gives guidelines to determine what kind of artist I am, and what are the distinctive elements that my work currently presents, as well as evidence, as has been my artistic evolution.
The Project that I propose is a sample that compiles the works I made during the thesis period, which I have been working in a very experimental way, in various techniques of graphic, trying to add permanent discursive elements that will determine my line of artistic work. The artistic exhibition of my works is also presented as a traveling workshop, or work laboratory, which consists of transferring the tools and equipment from my workshop to any space, which allows to demonstrate the methodological and creative process of my work, generating a more direct connection between the viewer and the artist. 

Keywords: Identikit, identity, satire, interact, workshop.
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[bookmark: _Toc6300184]1. Introducción

[bookmark: _Toc6300185]1.1.  Motivación del proyecto

La presente investigación plantea una muestra que parte de una serie de búsquedas, reflexiones y estudios experimentales a lo largo de mi carrera en  el campo de las artes visuales. Lo que me motivó a iniciar este proyecto, son las diferentes facetas y variantes, que tuve durante mi período como estudiante, así como también contemplar las diferentes posibilidades que tendría como artista, al final del mismo.
Estas reflexiones y preguntas, se centran, en como yo me afronté a temas que en mi etapa inicial como estudiante me resultaban externos o ajenos, tales como el ámbito artístico, el mundo del entretenimiento, el mundo del espectáculo y la política dentro y fuera del país, y aunque aún me resultan no tan atractivos, me es importante recalcar, lo estresante y frustrante que fue salirme poco a poco de mi zona de confort, empezando por materias de creación artística, hasta en mi especialización que es la pintura, del cual me es pertinente mostrar este proceso y anécdotas que conllevaron a la creación de esta tesis. 
El resultado que busco con este estudio, es a fin de cuentas una especie de auto-retrato elaborado en base a estas experiencias, ¿Qué es? y ¿Qué no es? “Alfredo Castillo”, ¿Quién soy yo? y ¿Qué clase de artista soy? y es en base a esta auto problemática, donde propongo una muestra retrospectiva de cómo serían estos otros Alfredos, y que a su vez, este conjunto de procesos irán justificando el nombre de la futura muestra.
           
[bookmark: _Toc6300186]


1.2.  Antecedentes

Este proceso, tuvo sus inicios en las instalaciones del museo Antropológico de Arte Contemporáneo de Guayaquil (MAAC).  Esto se desarrolló en la clase de Poéticas Pictóricas de la Universidad de las Artes, y fue allí donde surgieron las premisas que comenté anteriormente en la sección de la introducción, sobre cómo yo podría cuestionarme como persona y artista. Así como proyecto final para esta clase, propondría pictóricamente mi visión satírica del mundo del arte, el entretenimiento, y lo político en la actualidad.
De este proceso nació la muestra: Engullir/ Regurgitar que se llevó a cabo en octubre del 2016, en la Casa de la Cultura núcleo del Guayas. Muestra pictórica que fue el primer resultado que obtuve con estas investigaciones.
Respecto al producto conseguido con este proyecto, expongo como base mi propio manifiesto, el cual explica el contenido de mi producción artística, y plantea lo siguiente:
Transcripción de la hoja volante
“Un artista, es un ente que se sitúa en un entorno, del cual se ve plagado de diversos escenarios en el diario vivir: la prensa, los medios, la televisión, los dogmas y otros aconteceres, que se le sirve como plato a la carta directo a los sentidos, es en ese momento cuando este sujeto creador, habiendo devorado todo, en un acto de asco y de inconformidad, se dispone a regurgitar su visión de las problemáticas que vive, siente, y los refleja en un universo satírico e irónico, el mismo que el artista, lo presenta como su modelo digerido del que no se está absuelto de sentir náuseas...” (Castillo 2016)[footnoteRef:1] [1:  Alfredo Castillo, Manifiesto, Engullir/Regurgitar, 2016] 

En el campo nacional desde la contemporaneidad al pasado, encuentro referentes artísticos que han trabajado sobre dichos temas, unos más próximos y otros más alejados pero con puntos que encuentro en común con mi propuesta, digo esto porque mi interés o conexión, no parten solo desde el contenido discursivo de la obra del artista citado, sino que pueden existir solo paralelismos en los que deseo enfocarme, como lo pueden ser en el aspecto formal y plástico de una obra en específico.

[bookmark: _Toc6300187]Francisco Jaime Orellana (Guayaquil, Ecuador, 1946-1989)
Más conocido como “Pancho Jaime”,  el ya fallecido periodista independiente y rockero, del cual debo destacar su trabajo de porno-caricaturas, de gran poder crítico, alto contenido obsceno y ofensivo, medio con el cual le declaraba la guerra a los grandes personajes icónicos de la política en el Ecuador en los años ochenta, actos que posteriormente le costaron la vida. En una época de ultra conservacionismo, La Mamá del rock[footnoteRef:2], como también era más conocido, sinónimo de la irreverencia en el periodismo gráfico guayaquileño, inició su revuelta en contra de la presidencia de León Febres cordero, donde fue víctima de múltiples agresiones y censuras. [2:  Francisco Jaime Orellana o Pancho Jaime o “PJ”, fue conocido como la mamá del rock, por ser el Dj de una radio el cual llevaba el mismo nombre, y promovía el rock en el país, dando lugar a la primera escena rockera en Guayaquil a finales de los 70`s.] 

Del trabajo de Pancho Jaime, me interesa la iniciativa que tuvo sobre la crítica convencionalista, y esta fue la de darle un giro totalmente drástico, dejar de lado un humor más intelectual, para dirigirse a uno más extremo, violento y cruel, en donde encuentro paralelismos entre mi propuesta visual con su tipo de gráfica y mensaje, puesto que en mi proceso actual y en sus inicios, buscaba satirizar y plasmar de manera más cruda los sucesos del mundo actual. Me interesa también la libertad de expresión sin restricciones de la revista de Pancho Jaime, y que se manifieste de alguna forma en el contenido plástico de mis obras, para que de esa forma, el humor vulgar y blasfemo, sea parte esencial de mi lenguaje, un lenguaje que haga reír, pero del que el espectador este absuelto de sentirse ofendido, 
“El humor satírico encarna las inmundicias de las formas para reírse de todos y de todo porque desde su indelicadeza”, y en palabras del director del “The Clinic”, revista popular semanal de Chile  “lo suyo es escarbar la herida” que está abierta en la sociedad”. (Velasco 2015)[footnoteRef:3] [3:  Juan Pablo Viteri, Noisey blog, 2016] 

Dicho de otra manera en lo citado anteriormente, el recurso que tiene la sátira, se acoplaría más con mi obra pictórica, donde pretendo exponer la crudeza de las cosas como son, pero sin dejar de ser un cuestionador y crítico con mi entorno. El historiador Ángel Emilio Hidalgo se refiere a la caricatura de la siguiente manera: 
“Es un medio artístico que propone una realidad alternativa ante las condiciones de existencia de una sociedad. Y cuando se trata de caricatura política, se sitúa frente al poder para cuestionarlo y asienta una línea expresiva que se vincula con la sátira”. (Hidalgo 2015)[footnoteRef:4] [4:  Angel Emilio Hidalgo, El Telégrafo, 2015] 

La  caricatura es un medio sutil y práctico, del que nos podemos servir para problematizar todos los aspectos que acontecen en el diario vivir, no solo cuando se habla de política, sino que es la manera más asimilable y entendible sobre el acontecer social. Es en el campo de la gráfica, donde marco el inicio de ejemplos, referencias y referentes, las cuales en el contenido gráfico de algunas de mis obras, buscan una semejanza en lo explícito y visceral de la iconografía del trabajo, terrorista y anti político de Pancho Jaime.
[image: https://images.vice.com/noisey/content-images/contentimage/91923/PJ-sala.jpg]
Pancho Jaime frente al televisor que muestra al ex presidente Rodrigo Borja, 1989[footnoteRef:5] [5:  Peridismo y porno, Noisey blog, 2016 
] 

 


[bookmark: _Toc6300188]Wilson Pacha (Quito, Ecuador, 1972)
En el transcurso de esta búsqueda de similitudes sobre la polémica, la censura y la sátira con mi obra, doy paso a la obra del pintor Wilson Pacha, la cual se caracteriza por tener colores estridentes y chillones que nos recuerda al fauvismo, de él en particular me interesa no tanto el aspecto técnico y formal de su obra, digo esto por la estética kitsch el cual es su sello personal, más bien, me centro en sí en la intención y contenido discursivo que le pone a cada una de sus propuestas, al igual que Pancho Jaime es muy evidente la sexualización de sus personajes como en la obra Calentamiento global, 2011, donde vemos lo provocativo que suele ser, ya que es muy recurrente encontrar en sus trabajos un sentido del humor muy oscuro, incluso llegando a ser muy grotesco y autocrítico, como es en el caso de sus autorretratos.
[image: ]
                                                Calentamiento global, 2011[footnoteRef:6] [6:  Wilson Paccha, Calentamiento global, acrílico sobre lienzo, 30x30cm, 2011] 


Una satirización divertida e irreverente sobre la sociedad y sus vivencias, es en donde encuentro un punto de similitud con el referente, puesto que la cotidianidad y lo anecdótico en sí está cargada de ironía, todo desde la perspectiva en que se mire, y son dos temas presentes en mi propuesta, y en el caso de Paccha, hace un carnaval kitsch de mofas hacia la sociedad.


“¿Dónde estriba la importancia de Paccha en el arte ecuatoriano contemporáneo? Por lo pronto es el más imaginativo de los artistas que trabaja con la cultura popular, inventor de un lexicón simbólico personal y dueño de un conjunto de estilemas único, con los que ha elaborado centenares de paradojas visuales que contrarían y subvierten discursivamente el orden establecido, pues, como anota Barthes a propósito de Sade: ‘La subversión más profunda (la contracensura) no consiste forzosamente en decir lo que choca a la opinión moral, la ley, la policía , sino en inventar un discurso paradójico (puro en toda doxa) la inventiva (y no la provocación) es un acto revolucionario, solo se puede verificar en la fundación de un nuevo lenguaje’.. .” (Zapata)[footnoteRef:7] [7:  Cristóbal Zapata, Candidatura Low, DPM Gallery] 

	


          Por supuesto que la plástica de Wilson es la que problematiza de manera más colorida y ambigua la cultura popular, tanto en el Ecuador como en referentes del exterior, sin miedo a la censura, mis obras también plantean críticas sobre estos temas, como en mi obra Polimisery, 2016. La cuál se aleja de la de Paccha, por la evidente ausencia del bombardeo de colores con los que está desarrollado todo su imaginario, pero es en las escenas prácticamente caricaturizadas y autobiográficas, con las que esencialmente me identifico. Paccha hace de su obra, una parodia exagerada sobre la rutina en el diario vivir y los sucesos que le rodean, pero que en mi caso, se acercan a las mías por la gran variedad de formatos, técnicas, materiales y hallazgos con los que él trabaja.

                                  
[image: La imagen puede contener: una o varias personas]
Polimisery, armándose de valor, 2016[footnoteRef:8] [8:  Alfredo Castillo, Polimisery, armándose de valor, óleo mixta sobre retazo de pino 18x25 cm, 2016] 

Obra de mi autoría
             


[bookmark: _Toc6300189]Hernán Zúñiga Albán (Ambato, Ecuador, 1948)

               En el caso de Zúñiga, al igual que Paccha, tienen claro, que donde surgen los discurso más sinceros, salen de las periferias de las ciudades, un punto muy importante a tratar, con la que yo hago similitudes, porque mi interés también proviene de retratar lo que ocurre en mi entorno, solo que de una manera más bizarra, dejando de lado una preocupación por los formatos bidimensionales, con una naturaleza estética evidentemente kitsch.
Más allá de los retratos urbanos que plantea Zúñiga, hago incapié en una obra en específico,donde hace uso de la crítica social, valiendose de lo ocurrido en ese entonces por el año de 1994, cito la polémica obra ganadora “La Adolorida de Bucay”, y la controversia en torno a ella.




[image: http://2.bp.blogspot.com/-8WUstrToCCI/UfPyW-mavDI/AAAAAAAAAO0/UzFjqFjsTSU/s400/lorena.+adolorida+de+bucay.jpg]





                                                                   La adolorida de Bucay[footnoteRef:9] [9:  Hernán Zúñiga, Obra original exhibida en el Museo e incautada luego. Salón "Medios de Creatividad"        Premio Municipalidad de Guayaquil, 1994] 


“La controversial Lorena Bobbit, quién cercenó el pene al marido, John Wayne Bobbit, y enjuiciada penalmente y absuelta por ello, inspiró una controvertida obra de arte: "La Adolorida de Bucay", nombrada así por ser Lorena nativa de ese pueblo ecuatoriano. Esta obra, cuyo autor es Hernán Zuñiga Albán, fue incautada y su exhibición posteriormente prohibida, por ofender al catolicismo: Lorena Bobbit aparece representada como una "madonna", con la figura del corazón llameante traspasado por dagas, emulando así a icónicas imágenes del culto católico pero, además, también aparece representada con un cuchillo en una mano y un pene cortado en la otra”. (Fundamercerd 2013)[footnoteRef:10] [10:  Jaime Fundamerced Mobbing Misándrico: Lorena Bobbit, adolorida, sábado, 27 de julio de 2013. 
] 

En esta obra logro destacar principalmente lo que dice la cita, sobre la satirización de la iconografía religiosa, así mismo como la apologización de los hechos, es decir el artista juega con la ambiguedad de las imágenes, quién trata de alguna forma evidenciar los problemas maritales de las que son víctimas las mujeres a nivel mundial. Zúñiga hace una obra en la que descontextualiza la religiosidad, para dar paso a la beatificación de la mujer, de esa mujer mártir, que es finalmente absuelta de us pecados, me interesa ese juego de ironizar los aconteceres, de sacar almenos una sonrrisa osada del gesto artístico que nace de profanar las imágenes divinas.


[bookmark: _Toc6300190]Marco Alvarado (Guayaquil, Ecuador, 1962)

          Siguiendo esta línea, en la obra de Alvarado, me resulta atractiva la elección de diferentes materiales que le sirven de soporte con lo que vaya a trabajar en determinada pieza, y como va trabajando en función de un recolector de contenidos.
En este caso en particular sólo centro mi atención, en donde Alvarado trata a los medios publicitarios de la prensa nacional como armas discursivas, así mismo él se apropia de la iconografía y los símbolos patrios, como lo hace en Identidad Nacional,1985. Tomé únicamente esta obra como punto referencial, al ser un collage, puesto que se sale de los parámetros bidimensionales, a un carácter más tridimensional. 
[image: ]






                 Identidad nacional, 1985[footnoteRef:11] [11:  Marco Alvarado, Identidad nacional, mixta, 155 x 195cm, 1985
] 

En cuanto a contenido centro mi interés, por el uso de la apropiación directa de la iconografía nacional y trazar una especie de ambigüedad entre el culto de la religión, la política y la divinidad. Temas que en conjunto, son tratados como si se hablase de un culto a un ser superior “político”, que dirige y cuestiona, y desde mi perspectiva pienso que siempre estamos a merced del poder, y ¿quién nos protege?, ¿Dios?, ¿Los políticos?, una manera muy sutil de criticar en una época de represión.
De la misma manera que en una de mis obras, Mi V3rg4 en la Constitución, 2016, también me sirvo de la iconografía política. 
                 [image: C:\Users\COMPAQ\Downloads\14882275_164570727337641_8698759679384673855_o.jpg]
Mi V3rg4 en la Constitución, 2016[footnoteRef:12] [12:  Alfredo Castillo, Mi V3rg4 en la Constitución, mixta sobre retazo de pino, 18x25 cm, 2016] 

                                                                            Obra de mi autoría
 La diferencia recae en que uso los símbolos patrios de manera más pictórica, sin recurrir al objeto como tal, y es de esta manera en que la uso como herramienta creativa y discursiva, sin dejar de lado el punto clave, que es la ironización de dichos medios. Quise sobrellevar con un humor sexualizado ciertos temas,  como en este caso, pude conjugar ambos intereses sobre el tema de la política en el campo artístico local. 

La conexión de mi propuesta con esta obra citada de Marco, se sitúa también en ese interés por la problematización y satirización del circuito artístico de nuestro país y como la producción de los objetos artísticos pasan a ser visto como material comercial institucionalizado, para ser colocado en perchas sobre los muros, como si la galería se tratase de un supermercado de élite, dirigido sólo a personas que puedan consumir arte. 
Alvarado afirma su posición acerca de cómo sobrellevar los circuitos de poder en el plano artístico: “Me interesa mucho el humor, creo que es una respuesta muy válida y sana ante el poder” (Alvarado 2007)[footnoteRef:13].  [13:  Marco Alvarado, Monstruos es que somos
] 

Así mismo busco tratar temas de esta índole con la necesidad de visibilizar mi antagonismo entre el arte egocéntrico mercantil, y elaborar piezas para crear conciencia, sobre lo que ocurre en el mundo actual, sobre lo que yo a menudo se decir, sacar partido de “eso que digerimos todo el tiempo”, mientras vemos la televisión.

[bookmark: _Toc6300191]Patricio Ponce Garaicoa (Quito, Ecuador, 1963)
Prosiguiendo en esta búsqueda sobre artistas irreverentes, encuentro interesante el manifiesto y las obras de Ponce, de las cuales tengo más aproximaciones tanto a nivel plástico como en su contenido discursivo. 
[image: ]El artista realizó una exposición de 50 obras en la sala temporal del Museo Antropológico y de Arte Contemporáneo (Maac), en Guayaquil, el pasado 19 de noviembre del 2015, muestra a la que asistí y en donde pude encontrar varias referencias sobre los puntos que estoy tratando en mi investigación, por ejemplo: Cierre de Campaña, 2010, afiches políticos intervenidos con óleo, rescato la broma mal intencionada que hace sobre un tipo de “circo político” de las campañas electorales.








Cierre de Campaña, 2010[footnoteRef:14] [14:  Sacatrapos, Cierre de Campaña, afiches políticos intervenidos con óleo, 230 x 215cm, 2010] 


               Posteriormente, también cito un artículo muy interesante que he tomado del diario “El Comercio”, respecto a dicha muestra que se realizó en las instalaciones del MAAC:




“En la muestra ‘Pinturas frescas’, Patricio Ponce (Quito, 1963) pone a mediar a las criaturas y los artistas de la cultura popular, móviles de sus cuestionamientos, con alusiones a la historia del arte. Entraña un juego de paradojas, alusiones y dobles sentidos, según el autor (...) Creo en el arte como una forma de cuestionar la realidad, pero también es un juego. Un juego mental, serio, pero juego al fin. Y me interesa mucho la historia del arte y la cultura popular como una fuente de dónde puedo tomar contenidos e imágenes.”         (García 2015)[footnoteRef:15] [15:  El Comercio, Patricio Ponce, pinturas frescas] 


Me interesan los recursos de Ponce, que van desde la apropiación de los íconos de la cultura ecuatoriana y a nivel popular, a referentes de la música, literatura o cine y política, los descontextualiza, para hacer juegos anacrónicos con dichas imágenes. De alguna forma también la incursión del autorretrato, de lo autobiográfico que son también parte esencial de mis intereses, así como la metamorfosis de las propias experiencias, sin recurrir directamente al retrato, más bien de los objetos, hallazgos o anécdotas que los conectan con dichas experiencias. Sin embargo ambos no dejan de usar estos recursos, como una herramienta comunicacional, para crear una especie de múltiple interpretación por la sobreexposición de las imágenes, sea cual sea este el escenario, y que al fin y al cabo el arte sigue siendo un juego tanto en el lenguaje y la construcción de la imagen en función de ella, algo que resulta esencial en mi investigación, plantearlo como un juego bien armado, intelectual y a su vez descomplicado, del que nadie se sienta estar excluido de entender o interpretar.
Particularmente, en su manifiesto Patricio Ponce aclara también esa preocupación por presentar a la pintura como un conjunto de palimpsestos, a partir de sus reflexiones el cual lo expresa de la siguiente manera:
 “Trabajo sobre el sentido de las imágenes y la información que voy reciclando se traduce en un diálogo con las herramientas y los materiales. Esto me permite ir encontrando alguna certeza o pista que me lleva a producir la obra (…) Me interesa abordar sin prejuicios diversos temas y técnicas. Cultivar los oficios heredados, el sentido del humor, la meditación y el juego como recursos creativos. El contexto como fuente.” (Garaicoa 2014)[footnoteRef:16] [16:  Blog Issuu, Sacatrapos catálogos, Patricio Ponce ] 

El manifiesto de Ponce se adapta más cercanamente a mi búsqueda de cómo resolver mis intereses y reflexiones sobre el mundo y su cotidianidad sin dejar atrás lo que lo caracteriza su obra al igual que mi búsqueda, la de la ironización de la situación actual dentro y fuera del arte. Me gusta mucho la experimentación que puedo observar en la obra de Ponce y la importancia que pone en la elección de las imágenes, objetos y hallazgos, de tal manera en que no exista arbitrariedad en su metodología, sino que de alguna u otra forma contribuyan a la elaboración de cada obra, como es en el caso de mi obra Mis heces sociales, 2016.
[image: ]
              Mis Heces Sociales, 2016[footnoteRef:17] [17:  Alfredo Castillo, Mis Heces Sociales”, mixta, trozos de vidrio y cables, sobre retazo de pino 18x25 cm, 2016
] 

Obra de mi autoría
El mismo afirma que es un acto de reciclaje mediático, tal como lo he resuelto en mi obra, intenta volverlo una experiencia lúdica e intelectual, y claro el ingrediente surreal que cada pieza debe llevar, y por consiguiente la obra de Ponce me da pautas para crear una narrativa visualmente atractiva, que resulte coherente e incoherente a primera instancia, que la relectura de cada una de ellas nos lleve a varias conclusiones.
Estos referentes en el ámbito nacional se anexan más convenientemente a mi búsqueda, como en el caso de Alvarado y Paccha solo a nivel referencial, de los cuales me han aportado material de apoyo, tanto en lo visual como en lo conceptual, en temas sobre la irreverencia, que van desde el ámbito nacional como internacional, así como en Pancho Jaime y Ponce encuentro más próxima mi relación acerca de las reflexiones sobre la crítica social, valiéndose del humor negro y la ironización de los sucesos, tanto en el pasado como en la actualidad que aún permanecen vigentes en la memoria colectiva ecuatoriana.


[bookmark: _Toc6300192]1.3. Pertinencia del proyecto

Decidí desarrollar esta muestra, metafóricamente como lanzarme al vacío, en relación a no quedarme encasillado en los parámetros de lo bidimensional y cuadrado de la pintura y el dibujo y ver qué resultados obtenía a partir de esta decisión.
Es así como comencé a darle forma al proyecto IdentiKit. Identikit, es un juego de palabras que uso como herramienta para cuestionar mi identidad, y las múltiples facetas que he tenido en mi proceso de formación como artista, este es el motor que impulsa la realización de esta muestra, que en sí es una autoexploración de las distintas variantes que yo podría tener como artista.
Busco crear obras que no se estanquen en el clásico protocolo aburrido de contemplación, generar un nuevo tipo de espacio, o descontextualizar algún otro lugar, sacarlo de lo habitual y con ello lograr que el espectador se niegue a la posibilidad de compartir una experiencia lúdica, interactuar con las obras, tocarlas, intervenirlas, o en algunos casos concluirlas ellos mismos. La importancia de este proyecto expositivo, radica especialmente en esa búsqueda, ya que a nivel anecdótico, mis experiencias asistiendo a varias muestras pictóricas, siempre recaen en la mera observación y en la socialización de los espectadores distribuidas en pequeños grupos sin poder conectarse unos con otros, y con las obras expuestas. Considero que el distanciamiento, que voy generando con mis antecedentes va de acuerdo a sus propios parámetros, a diferencia de los que estoy creando y proponiendo. Por ejemplo la gráfica de Pancho Jaime solo es usada como comentarios de crítica y protesta en un medio de difusión, como es en el caso de su propia revista, y claramente yo voy hacia un plano más artístico.
En el caso de Paccha, plantea la mayoría de su obra desde lo personal y anecdótico de manera muy estridente y kitsch, lo cual son elementos que no rescato como mi preocupación formal para la realización de mis obras. En cuanto a lo irreverente, busco ser polémico y retratar lo social sin recurrir a estos rasgos en mi plástica. 
En el caso de la obra de Alvarado, el notable distanciamiento se nota en la finalidad de sus obras, lejos de los discursos que propone, que me resultan interesantes, en algunos casos no busca la interacción directa de sus propuestas expositivas con el público. 
De cierta manera la característica más diferencial entre mi investigación con la de mis antecedentes, es la pasividad con la que han desarrollado estas temáticas, y mi prioridad como artista, es que con mi propuesta final, se incentive el activismo en el arte, la interacción con los objetos artísticos, y la conexión con el autor.
Mi necesidad en estas obras multidisciplinarias, y como tales en su morfología, es presentarlas como dualismos o personalidades múltiples, en varios procesos con un evidente contrapunto con valores formales que pretendo superar, y son estructuras con evidentes signos de satirizar y darles más relevancia a varias corrientes de pensamiento desgastadas, mediante el humor negro. La visualidad que voy dando en cada pieza, da como resultado un universo cargado de ambigüedad semántica y bizarría social, con gestualidad perturbadora y abyecta, la cual le otorga a mi lenguaje gráfico visual, una poética trasgresora en la composición de cada pieza, y el contexto de estas obras y de cada uno de sus elementos, son una apertura cuestionadora de la identidad y sus ángulos de percepción que permiten interpretar varias aristas sobre mi proceso de reflexión y creación en función de la sociedad que constantemente me inquieta.



[bookmark: _Toc6300193]1.4. Declaración de intenciones

Durante el proceso creativo me surgieron varias interrogantes, estas preguntas se centraban en el momento de decidir qué elementos se pueden integrar o suprimir, en el contenido visual y conceptual de cada pieza que realizaba, y cómo estas decisiones afectaría a la lectura de la misma, por ejemplo:
Estamos acostumbrados a ver sátiras, parodias e ironía en la tv, los memes en internet, en el periódico e incluso en las prácticas artísticas, la vemos todo el tiempo, entonces, mi primera pregunta surge más como una preocupación formal:
1.- ¿Por qué no darle una nueva presentación?, más asimilable, y que no sea ajena a las distintas clases sociales, ni al mundo general, sin que pierda su poder de crítica y mantenga una fuerte visualidad. 
2.- ¿Qué tal si busco una alternativa plástica para estos temas, o alguna otra alternativa visual y atractiva al espectador?
3.- ¿Cómo trasladar una experiencia, o transformar una experiencia ajena, y volverla en una propia? 
4.- ¿Qué diferencia una caricatura de un diario local o un meme de internet, de una obra arte expuesta en un museo?
5.- ¿Qué tal si en vez de recurrir solo a la pintura figurativa, el dibujo o ilustración, llevo la sátira a otros campos, más concretamente al performance, a la instalación o a la escultura?
6.- ¿A qué problemas me enfrentaría, adentrándome a estos campos?

Mi intención es lograr que mi producción artística se dote de un lenguaje autónomo y funcional en el razonamiento no convencional y haga contraste con los referentes ya citados. Que la sátira y la irreverencia sean asumidas con otras metodologías que provengan desde mi propia perspectiva, suprimiendo la manera tradicional con la que se han representado estos géneros.
Me interesa además poder causar un malestar al espectador, ponerlo en conflicto, poner en debate las modas, ideologías y la cultura popular en general de la que es y somos parte y a su vez entretenerlo con estas críticas. De igual manera pretendo reafirmar mi postura crítica y satírica sobre el papel del artista ecuatoriano en la actualidad, su identidad, y su postura frente a lo autóctono, y como ésta se ve enfrentada diariamente a la maquinaria del arte contemporáneo. De esta manera pongo en evidencia mi desacuerdo y el malestar que sostengo frente a las distintas prácticas artísticas contemporáneas y el marketing de los circuitos locales e internacionales. La finalidad de mi investigación es, poder desarrollar un mundo “ofensivo” y “divertido” en esencia, con figuraciones imposibles, onirismos y surrealismos contemporáneos, que proponga una nueva lectura alternativa de lo sardónico, lo humorístico y lo irreverente en el ámbito social.

[bookmark: _Toc6300194]2. Genealogía

A pesar de los conceptos de crítica y sátira, más que encontrar una definición oficial de ambas, me interesa la manifestación de ellas en propuestas irreverentes, en el mundo de las prácticas artísticas y demás oficios (ilustración, redacción de notas periodísticas, crónicas de blogs de internet, etc.). Entre esta noción perceptiva y constantemente activa de estos dos conceptos destaco el punto de vista que maneja el artista visual Maurizio Cattelan (Italia, 1960)  
“Pienso que el humor y la ironía incluyen la tragedia intrínsicamente (…) En ambos casos, la risa es un caballo de Troya para entrar directamente en el inconsciente, atacar la imaginación y provocar reacciones viscerales. Si el humor en ciertos trabajos fuera suficiente para sacar la ira, el miedo y el asombro de la gente, el psicoanálisis caería en desgracia... la vergüenza no es suficiente.” (Cattelan 2014)[footnoteRef:18] [18:  Maurizio Cattelan, por Elena Cué, blog Alejandra de Argos, 2014] 

Más que un interés formal sobre la producción de Cattelan, me enfoco en cómo trabaja discursivamente sus propuestas utilizando metáforas, y muy importante como usa el humor negro para problematizar sus intereses, a veces sutiles pero contundentes como en la obra Untitled, 2009 o directamente controversiales en el caso de La Nona Ora, 1999. La postura crítica que mantiene el artista referente al arte, ha contribuido con estas 2 obras como parte de mi criterio en el proceso de esta investigación.
“Siento que nunca empecé a ser artista (…) Constantemente me cuestiono a mí mismo y todo lo que hago, esto me ayuda a no tomarme muy en serio a mí mismo. Y no soy muy amigo de las clasificaciones, encuentro que las palabras son terriblemente peligrosas, pues parecen ser tan definitivas y permanentes como las lápidas. Esto quizás pueda explicar porque mis trabajos siempre son "sin título": Sería como grabar una broma en mi propia tumba.” (Cattelan 2014)[footnoteRef:19] [19:  Maurizio Cattelan, por Elena Cué, blog Alejandra de Argos, 2014] 


[image: ]
Untitled (INRI), 2009[footnoteRef:20] [20:  Maurizio Cattelan, blog Curiator ] 


[image: ]
La Nona Ora, 1999[footnoteRef:21] [21:  Maurizio Cattelan, blog Curiator] 

Me parece pertinente la cita, ya que para el presente proyecto, el custionarme como artista, forma parte fundamental de las experimentaciones que estoy realizando para la futuras obras en la muestra, y al igual que Cattelan, no encuentro un sector en el arte del cual clasificarme o encasillarme, pero más bien, en el proceso artístico que estoy, busco la respuesta para autodefinirme como tal.

El español Santiago Sierra (Madrid, 1966), performer polémico y con un largo historial de controversia, él se caracteriza por ejecutar sus obras de una manera más radical, pero con un mensaje firme sobre los circuitos del poder. Este artista es un crítico social que no se lo podría considerar solo irreverente sino uno que traza una delgada línea entre lo ético y lo moral, en la mayor parte de sus obras. En resumen tomo el contenido discursivo, que no más es una reflexión de lo degradante de la sociedad humana ,centrando su punto de atención en el hombre, y como se enfrenta diariamente a la migración, la explotación, el racismo y el capitalismo, 


“Es un arte, pues, que ha sido revolucionario, y en diversas ocasiones ha llegado a ser denunciado por su franqueza. Su representación tan meticulosa y transparente de la realidad y de la sociedad ha llevado a escándalos y al cuestionamiento del propio arte contemporáneo, debido a su naturaleza tan provocativa como agresiva”.(Obernyer)[footnoteRef:22] [22:  Jessica Janeiro Obernyer, Huellas corporales Santiago Sierra, Amblart
] 

Hago un salto de la escultura para dirigirme, exclusivamente en los gestos agresivos y provocativos de Sierra, tal como dice en la cita me centro en la naturzaleza provocativa de sus performances. Una obra muy interesante de Sierra, en la que centro mi atención, consistió en dos heroinómanos de San Juan, Puerto Rico S/T, en el año 2000.
        [image: ]
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] 




El artista les ofreció dinero y una dosis de heroína, a cambio de dejarse afeitar una línea de unos 10 centímetros en sus cabezas. Aquí Sierra , pone en práctica un ejercicio de debate en donde el hombre es visto como sujeto de estudio, sirviéndose de él no solo para alimentar el morbo, si no más bién para evidenciar las debilidades humanas, pues su crítica se centra en problematizar el capitalismo y el poder que ejerce sobre la sociedad en las distintas clases sociales, y de cómo esta es alienada y patética.

 Mi idea de hacer una obra con un contenido potente y controversial, se alimentaba de todo lo que escuchaba de niño, era fanático de la música pesada y el género “industrial”, como Nine Inch Nails o el mismo Marilyn Manson, cuando veía sus producciones audiovisuales me quedaba fascinado por la cantidad de imagen e iconografía, que producían ambigüedades y dualismos mezclados entre liricas y bizarrías críticas. Manson (Ohaio, E.E.U.U., 1969) formaría parte esencial en el desarrollo de mi pensamiento sobre la sátira y de cómo es de despiadado el ojo de la sociedad frente a los sociópatas. 
Buscaba de alguna manera tomar el concepto visual y musical de la banda, y desarrollar uno propio pero a nivel más plástico, un infierno colorido, entretenido, un apocalipsis mediático, para esto tomo como alta referencia personal el álbum Antichrist Superstar de 1996, un álbum autobiográfico, en el cual en conjunto hace una fuerte crítica al sistema y a la sociedad americana, reflejados en los singles The Beautifl People, y más específicamente en la canción The Reflecting God, donde parte de la letra dice: “Your World is an ashtray, We burn and coil like a cigarettes”, que traducido significa: “Tu mundo es un cenicero, lo quemamos y enrollamos como cigarrillos”. 
[image: ]
                                                       Antichrist Superstar, 1996[footnoteRef:24] [24:  Cover interior y posterior del álbum Antichrist Superstar, 1996
] 


El propósito con el que se realizó un álbum de esta magnitud, fue más bien el compendio de reacciones que generarían los espectadores, al igual que los objetivos de Manson, me interesa obtener el mismo resultado con mis obras. El enfoque  del álbum Antichrist no era tanto el contenido explícito expresado en cada pista, sino en la polémica que se generaría a partir del lanzamiento del mismo y la reacción con el público al escuchar sus letras, así lo expresaría Brian Warner, (nombre real de Marilyn Manson): 

“No me enfoqué exclusivamente al concepto del álbum, sino también en todo lo que las personas iban a comentar en torno a este trabajo musical, y en los ideales y pensamientos que pretendía mostrar. Procuré dar un mensaje diferente y lo logré”. (Manson)[footnoteRef:25] [25:  Marilyn Manson, MarilynManson images] 

Este mismo concepto de interpretación subjetiva e infernal sobre la sociedad, la veo reflejada en la obra de los hermanos Jake y Dinos Chapman (Londres, 1966 y 1962), su obra titulada Hell, son visiones mórbidas sobre el infierno en la tierra, la cual está conformada de nueve maquetas, donde va narrando las peores atrocidades que ha cometido el ser humano en su historia nefasta, con íconos de la cultura pop como Ronald McDonald's, el extinto ejército Nazi, y algunos guiños a la obra de Goya, y como no varias satirizaciones sobre la religión y la miseria humana. 
“el infierno”, aquí suceden sanguinarias escenas: canibalismo, asesinatos, muertes, incendios, penuria… una sucesión de acontecimientos donde se nos muestran las consecuencias de la barbarie”. (Pradas s.f.)[footnoteRef:26] [26:  Fernando Sáez Prada, En búsqueda de la redención: El infierno según los Chapman, Scielo, 2014] 

Esta barbarie puede ser interpretada de manera moralista, o con un enfoque de reflexión histórica, como lo planteaba Francisco de Goya en Los desastres de la guerra, pero más bien, al igual que Manson, los hermanos Chapman, encuentro un universo estático, polémico y tortuoso, sobre la miseria de la sociedad a través de los tiempos, el cual lo fueron llevando al campo escultórico e instalativo. El valor que rescato como obra referencial, es una variante muy atractiva en  plástica, sobre la crítica a la sociedad moderna que está condenada a un infierno que no termina, sino que evoluciona constantemente.
               [image: ]
                                                                   Hell, detalle, 2000[footnoteRef:27] [27:  Jake y Dinos Chapman, Hell, detalle, 2000] 

Varias similitudes encuentro entre ambos, pero en diferentes momentos y fechas, donde encuentro que estos pensamientos libertinos se ven cercanamente influenciados por los expuestos por el Marqués de Sade, en su metafórica Filosofía del Tocador, una crítica sobre la política y los circuitos que manejan el poder y como con ello, se hacen libres de todo acto repulsivo, ilícito e inmoral. 
“Dejemos de temer el efecto del ateísmo en nuestros campos; ¿no han sentido los campesinos necesidad del aniquilamiento del culto católico, tan contradictorio con los verdaderos principios de la libertad?” (Sade s.f., 110)[footnoteRef:28] [28:  Marqués de Sade, Filosofìa del tocador, Francia,1795] 


El Marqués, un crítico de la sociedad de su tiempo, exponía de manera psicológica y de la manera más visceral, grotesca y lujuriosa, lo degradante de la especie humana, los libera de los prejuicios y promueve el libertinaje tanto filosófico como carnal,  pone en debate la moral de quienes toman el poder y se lucran de él. Al igual que el referente anterior, él también arremete contra la sociedad religiosa y la educación opresiva de la misma, esta es la clase de paralelismos que encuentro como punto de interés para con mi obra. 
El artista italiano Piero Manzoni (1933, 1963), otro irreverente en la historia del arte, pero más específicamente en el campo del arte conceptual Manzoni tiene una constante crítica con el mundo del arte, concretamente en el mercado del mismo y la legitimación, usando como arma, la irracionalidad de los precios de las obras que provenían completamente de la banalidad.
Sus intereses radican en todo lo proveniente del cuerpo, dejando de lado la artesanía proveniente de las manos, más bien la acción de lo que produzca naturalmente el cuerpo, el cual sería irónicamente su discurso sobre el arte, y la mayormente parte de su producción, es en ese gesto insolente donde trazo una línea conductora de mi interés. Particularmente su célebre Mierda de artista, el ejemplo más claro de ironía gestual que busco añadir a mi plástica, no básicamente en la fialidad propia para la cual estuvo dirigida esta obra, sino más bien me enfoco en el mero acto de la provocación.

             [image: ]
                                                           Merda d'artista, 1961[footnoteRef:29] [29:  Piero Manzoni, Mierda de artista, 1961
] 


El artista británico Damien Hirst (1965), a diferencia de Manzoni, basa su obra en la reutilización de objetos y es conocido por sus trabajos con cadáveres de animales, aquí en particular me interesa la visceralidad gestual con la que trabaja para hacer crítica, así como trabaja sobre la belleza en la sociedad, la muerte y obviamente sobre las creencias y valores religiosos, esto se puede evidenciar en la obra For the love of God. 
                                      [image: ]
                                              For the Love of God, 2007[footnoteRef:30] [30:  Damien Hirst, Por el amor de Dios, 2007
] 

Hirst recicla un cráneo humano al que se le acuñaron diamantes en toda su superficie. La irreverencia de este artista nace con la iniciativa irónica de convertir los objetos banales en arte, al igual que Manzoni, Hirst da un golpe duro a la artesanía del arte y a los circuitos artísticos del mercado. Su discurso se interpreta como ridiculizar cualquier objeto y volverlo artístico, y que al llevarlo a los museos, se presenta solo como basura valorizada en millones. Hirst se caracteriza por ser un artista del que solo con el dinero hace sus creaciones, un empresario con un equipo de asistentes que se mofa de los coleccionistas de arte, así también se burla constantemente de la ineptitud del arte y de cómo todo lo que hace lo convierte en objetos meramente mercantiles.

Banksy (1973), el terrorista del  arte callejero, quién se caracteriza por su gran cantidad de esténciles y grafitis sobre la política y la cultura popular. Lo interesante de este artista es como aborda la sátira y la crítica social de manera gráfica a un nivel macro, Banksy se expande internacionalmente a nivel urbano, coloca sus esténciles en varios países como Francia, Inglaterra, Estados Unidos, etc., y lo que me parece más relevante, es como resuelve su discurso,  para que de esta manera su propuesta llegue directamente al transeúnte en su ruta diaria, sin la necesidad del museo. 
Su trabajo se familiariza con el que yo propongo cuando este problematiza de manera perversa y sutil una situación, por ejemplo en el esténcil de Stop and Search, 2007, él propone los intercambios de roles entre el hombre común y la autoridad, y así de esa manera crear una ambigüedad en los circuitos de poder de la sociedad, su propuesta a más de ser considerada ilegal, le otorga un plus discursivo que encuentro pertinente para alguna obra en futuro.
[image: Stop and Search]
                                                              Stop and Search, 2007[footnoteRef:31] [31:  Banksy, Stop and Search, del muro de un carnicero en Bethlehem 2007

] 


Además de que sus esténciles por la naturaleza misma del graffitti le da la libertad de ser lo más explícito en contenido, difunde su crítica sobre lo malo de nuestra sociedad, de la lata de aerosol a la puerta de su casa de la manera más vandálica, y es ahí donde encuentro más afinidad con el artista.
El fotógrafo norteamericano Andrés Serrano (1950), es otro ejemplo ilustrado de lo controvertido y abyecto, referente también en el ámbito musical por su obra Blood ad semen III, 1990, fotografía, que en su compsición se usó sange de oveja y semen, fue usada en el álbum Load de Metallica. 
            [image: ]
                                       Load de Metallica/Blood and semen III, 1990[footnoteRef:32] [32:  Andrés Serrano, cover de álbum Load de Metallica/Blood and semen III, 1990
] 


Encuentro mi interés en el contenido de su obra, que va desde lo grotesco en el caso de los elementos que usa para sus composiciones, que resultan en gestos muchas veces blasfemos, ofensivos y perturbadores, pero como el mismo afirma, son sólo sus intereses personales, que no necesariamente son búsquedas que pretende añadir en todo su proceso artístico.
“La gente piensa que estoy tratando de ser provocador o controvertido. No se dan cuenta de que solo estoy tratando de ser yo mismo”(Serrano)[footnoteRef:33] [33:  Andrés Serrano, por Gloria Crespo Maclennan, El País, 2017] 

Lo que él afirma, concuerda con el pensamiento actual que busco con mi propuesta, y lo interesante que rescato de este artista es la similitud que tengo, o mejor dicho la preocupación sobre tratar temas referentes a la religión, la ambigüedad que existe entre lo sagrado y lo profano en la mente del hombre siendo éste aún creyente en una divinidad o ente superior, como lo propone en su nefasta obra Piss Christ, 1987, una fotografía, la cual consistía en un pequeño crucifijo de plástico que permanecía sumergido en un vaso lleno de orina del mismo Andrés Serrano.

                          [image: ]
                 Piss Christ, 1987[footnoteRef:34] [34:  Andrés Serrano, Piss Christ, 1987
] 


Para mí al realizar esta genealogía, considero que resultó muy productivo para plantearme ciertas ideas, cuestionamientos e inconformidades no solo a nivel pictórico sino a un nivel más multidisciplinario. Por lo mencionado en los referentes, en sí me interesan ciertas obras con las que entablo un interés en común y de los cuales han llevado dichos intereses en múltiples campos. Además el explorar temas sobre el arte contemporáneo, la política y la sociedad en general, en principio no me resultaban tan interesantes, pero siempre estuvieron presentes en algunos de mis gustos musicales, en libros, y hasta en las películas. 


Me fue de vital importancia comprender que no hay limitaciones para plantearse estos temas, el resultado puede siempre variar y pueden haber aproximaciones unos con otro pero, siempre recalcando eso, que hay salidas muy interesantes en esta genealogía y que me han motivado aún más a proponerme otras obras con otros temas más adelante.


[bookmark: _Toc6300196]3. Propuesta Artistica

La finalidad de esta investigación pretende plantear una muestra individual, la misma que estará resuelta en varias disciplinas artísticas, que van desde montajes de bocetos, apuntes, objetos colocados en pedestales, la instalación de un mini estudio de edición de grabados, pinturas en técnicas mixtas y soportes variados e instalaciones. Obras en las que en su mayoría  he ido manejando un tipo de plasticidad que está visualmente conectada con el género ilustrativo, la caricatura, la ironía, la exageración y la sátira.


[bookmark: _Toc6300197]3.1 Obras

La muestra Identikit, está compuesta de 15 obras. En la siguiente sección, detallaré el proceso creativo de cada una, empezando por la metodología con la que desarrollo mis ideas, así como el título y la descripción de su proceso en sus aspectos técnicos y conceptuales:




1.-Artist's Grinder
El proceso de esta obra comenzó como una tarea de la universidad, en el que teníamos que elaborar una obra, en sí no había que termianarla, pero si había que concretar la idea conceptualmente. Para esto, inicié con el reciclaje de unas maderas, que provenían de una repisa que ya estaban por desechar, en la casa de mis abuelos, Y en todo ese divagaje de crear una obra, me incliné mas por una del tipo complicada, que sólo se entienda exclusivamente por el suplemento conceptual. Entonces se me ocurrió la idea de reciclar estas maderas, que ya estaban pudriéndose y procedí a curar las maderas, para tenerlas listas y pintar sobre ellas. Luego de eso  inicié el chiste de crear una obra de 3 piezas que no encuentre coherencia visual, más bien forzarla a esto en base al concepto.                       
Esta obra, se compuso finalmente de tres piezas en técnicas mixtas. La primera de 62 x 44 cm, la segunda de 39 x 62 cm., y la tercera de 10.5 x 8 cm., a difrencia de las demás piezas es la única que llevará su concepto adjunto en el montaje.
El primer retazo contiene un círculo hecho de clavos, es decir fijé poco a poco los clavos en la madera, hasta conseguir un círculo violento y amurallado, que ocupa por completo el soporte. En cada cabeza de cada clavo relicé pequeñas intervenciones pictóricas, con mensajes ocultos, simulando una sopa de letras circular; un arcano indescifrable, mientras que en el centro de la obra, esta pintada la figura de una persona, el cual se encuentra encerrado en esta circunferencia. El retrato consiste en una pintura acrílica de un cuerpo humano, vestido de terno y elegante, sin manos y en lugar de cabeza esta un dado cúbico.
[image: ][image: ]
                                             1er retazo, detalle
En esta primera parte de la obra quise hacer la simulacion de  varios juegos de azar, sin pistas y sin sentido alguno, o dificil de decifrar. Aqui planteo un análisis de el artista como producto y objeto del marketing. Esto entendido, como una construcción visual, similar a las personajes que son usados para comerciales en la televisión, como una mascota, un cliché, un personaje ficticio y carente de identidad propia. En este contexto, planteo metaforicamente un momento en que el artista, está en su forrmación tanto académica como profesional, al que se le van adjuntando, un compendio de experiencias, discursos, e ideologías, de las que se vale para crearse una apariencia; y trato de crear una sátira sobre estos rasgos de identidad que no son propios, además de esta transformación sociocultural de la figura del artista frente al arte contemporáneo.
En el segundo retazo, hice un fondeado en aguadas, donde está pintada una escena de la urbe y de la cotidianidad de su gente transitando por la calle, es decir una representación de un conglomerado de gente en su rutina y en el centro de este transitar de personas, se encuentra un individuo paseando a una mascota, la cual es una burla zoomorfica al urinal de Marcel Duchamp, una obra muy característica del arte contemporáneo. Este sujeto que he pintado en el centro, es un ser ensimismado, sin noción de lo que pasa a su alrededor, un personaje que hace contraste con el resto, y que en lugar de rostro, tiene escrita la frase no eres artista. 
[image: ]
                                                                       2do retazo, detalle
En esta segunda parte de la obra trato de hacer una reflexión acerca del artista actual, que como producto final se proyecta como un ente que tiene al ego y la adulación como su motor de producción artística, del que solo se avala de conceptos y teorias, que no se plantean en el contexto ecuatoriano, un personaje desclasado,  que se ve evidentemente prefabricado a base de modelos extranjeros. 
El tercer retazo es el más pequeño de los retazos de madera y consiste en solo una pregunta escrita en inglés, ¿What will happen now?, dentro de una burbuja de diálogo al estilo de los cómics. Lo hice de esta manera, teniendo presente que el Inglés es un idioma dominante y que me serviría para hacer incapié en la idiosincracia latinoamericana, de embellecer todo con referencias a paises del extranjero, hasta el punto de volverse un gesto “kitsch”. Esta reflexión que elaboré en torno a esta obra, corresponde a una pregunta que nos hacemos referente al futuro del arte, ¿que pasará ahora?, esto ante la incertidumbre de qué será lo próximo que revolucione al arte, lo que no está dicho aún, que lo logre cambiar, o seguir en la continuidad del arte contemporáneo.
[image: ]
3er retazo, detalle
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Montaje final


2.-Un Huevo Podrido de Libertad
Esta obra, particularmente en sus inicios, iba a ser un huevo podrido real de gallina, pero consideré que el montaje y la instalación conllevaría a un dolor de cabeza, primero por que al manipularlo se iba a hechar a perder, eso y el traslado de la misma, es así que conseguí un huevo de plástico transparente con slime (solución bizcosa) adentro. Para mi suerte el slime se ensució y llenó de hongos, , podría decirse que en base a ese accidente empecé a resolver la obra de tal manera que cumpla 2 cosas que quería, primero que se vea formalmente como que estuviera podrido, y la segunda que sea fácil de manipular.

En este huevo va pintada la bandera de los Estados Unidos desgastada, con pintura acrílica. Esta obra tiene la particularidad, de que tuvo un proceso de creación más extenso a diferencia de las anteriores. Comenzó en el 2017, cuando el huevo se empezó literalmente a podrir poco a poco. Y a raíz de este acontecimiento, a mediados del 2018, cuando ya se encontraba lleno de hongos y totalmente putrefacto, procedí a intervenir el objeto con la bandera de los EEUU.
[image: ]
                                         Un huevo podrido de libertad, montaje

Esta obra la concibo como una mofa hacia la nación yanqui, mi reflexión acerca de ella, parte de los acontecimientos y crímenes de los que ha sido responsable el gobierno Norteamericano a lo largo de la historia, genocidios, saqueos, xenofobia, terrorismo, y desde mi punto de vista, es un mal elemento en la evolución de la paz de la humanidad, el cual va repartiendo libertad con semillas de corrupción.

3.-Rampage
Esta obra consiste en la imagen gigantesca y caricaturezca de una mujer con el rostro cubierto y con el torso desnudo, exhibiendo unos pechos exageradamente enormes destruyendo unos rascacielos, imitando a la imagen de la cinta cinematográfica del gorila King Kong. Me surgió la realización de esta caricatura cuando veía múltiples protestas feministas, con mujeres con los pechos descubiertos, por consiguiente aparecieron una gran cantidad de ediciones de estos videos haciendo chistes, por lo que realicé un bosquejo de lo que quería pintar.

[image: ]
                                                       Rampage, montaje

La historia de esta pintura termina siendo un homenaje a las ilustraciones que venían en la portada de los videojuegos, en este caso el de Rampage[footnoteRef:35], el cual jugaba de niño, es decir concretamente que la inspiración del diseño, es una copia de la portada de un videojuego, conservando el estilo gráfico y colorido de las antiguas revistas de comics latinoamericanos, adaptada de manera irónica a la creciente ola de videos de ataques feministas en la actualidad en distintas partes del mundo. [35:  Rampage, videojuego de arcade del año 1986 desarrollado por la empresa Midway Games. ​Los jugadores toman el control de monstruos gigantes tratando de sobrevivir contra los ataques de fuerzas militares. Wikkipedia.] 

               En esta pieza pretendo descaradamente comparar las acciones de moda de la nueva oleada feminista, con la irracionalidad del gorila gigante de la gran pantalla, presento esto como un malestar mediático y ridículo, que erróneamente influye al género femenino, que en vez de exponer un discurso evolutivo sobre la igualdad de los géneros lo vuelven primitivo e irracional

4.-If
Esta obra comienza como un prototipo, que tenía ya pensado en mis primeros años en el ITAE, era básicamente en el boceto, la copia de esos mini gabientes con un extintor dentro, con la diferencia de que tendría una biblia dentro, pero descarté la idea por que, en ese instante la obra me pareció solamente un ready-made.
Años después, retomo esa idea para rehacerla con el nombre de If, donde formaría parte de una serie que se llama Boxes, o Cajas, la cual se constituye de una caja de madera, que construí de tal manera que quede cerrada completamente con un vidrio en el frente. 
En su interior se encuentra intervenido pictóricamente a manera de capilla un cielo con unos ángeles deformes y asexuados que están alrededor de una copia pequeña del sagrado testamento, mientras que en el resto del fondo, se encuentra distribuido en varios sectores del mismo la frase do it, que significa hazlo. 
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                                                                         If, detalle

En su exterior comprendería el posible montaje, el cual se distribuiría de la siguiente forma: hacia el lado inferior, se encontraría enganchada una cadena, de un extremo hacia la caja y del otro extremo a un martillo sexualizado hecho de porcelana. La obra en cuestion pretende simular a un cajón de esos que solo se rompen en caso de emergencia, la intención adicional de esta caja, es un componente anexo a la obra que alberga en su interior. El anexo es un esferográfico que a descisión del espectador podra escribir dentro del sagrado testamento cualquier reflexión que desee, de la que no tendré ningún conocimiento hasta una vez concluida la muestra.

Con esta caja trato de crear una reflexión acerca de la fragilidad que tiene la religión frente a la sexualidad, y los escándalos perpetrados en su nombre y que terminan en la clandestinidad. Por un lado es una contrariedad que expongo respecto a la iglesia, que universalmente es vista como la respuesta y solución a todos los problemas de la humanidad, así como también la responsable de todos los males y padecimientos de la humanidad. 

 If es un título que elegí más a nivel personal, como la gran interrogante, la incertidumbre de cada uno de nosotros, que nos lleva a pensar en que la religión es quizás una equivocación en el desarrollo intelectual, también propone un juego entre la percepción moral del espectador frente a las obras de arte entre lo correcto y lo incorrecto.


5.-Un Mundo Perfecto
Cuando normalmente estoy boceteando encuentro muy atractivo la pequeña escala, por el siguiente motivo, me gusta aclarar mi interés por inducir al espectador a apreciar los pequeños detalles, acercarse, a contemplar algo que he realizado, de manera un poco incómoda, y obviamente me interesa jugar con lo inadvertido, como una jerga que juegue antagónicamente frente a la potencialidad que puedan tener los grandes formatos.
Para esto trabajé un boceto con lápices de colores, óleo pastel y óleo en masa, que luego enmarqué para colocarla ridículamente en su respectivo mini caballete. En su contenido gráfico podemos ver un desnudo del presidente militar norcoreano Kim Jong-un, una imagen de él con el cuerpo desnudo, similar al de un infante sentado, jugando, sonrriente y arrrastrando su trasero en el suelo limpiandose sus heces tal como lo hiciera un can.
[image: ]
                                                       Un mundo perfecto, prototipo de montaje
Esta pintura es clara, es una de mis jergas sobre los personajes de la política, para mi pensar, los políticos son niños en el poder, que prueban sus juguetes con otros países, y cada uno más egolatra que el otro, mi visión es acerca de un jardín de infantes lleno de niños malcriados, muy colorido y apocalíptico a la vez.

6.- El Filósofo, Taller de Artista
Esta obra forma parte de una serie llamada Ojos Torcidos, consiste en unja caja intervenida con múltiples orificios por donde se puede divisar el contenido de su interior. Este objeto está compuesto con varios elementos, alternados entre pictóricos y objetos, en el que he representando la escena de un retrete, con la figura de un caballo con la mirada perdida, viendo en su interior el resultado, que metaforicamente serían las ideas. Así también represento un mundo interior, alterno, haciendo juego con la idea del taller dentro de otro taller, donde esta sucediendo otro acontecimiento en el área de trabajo.
[image: ]
                                                 El filósofo, único registro

En esta obra en particular me hago una autosátira, sobre mis primeras ideas para hacer arte, haciendo una clara referencia al título de la novela La Filosofía del tocador del autor francés el Marqués de Sade. Elegí hacer esta reconstrucción visual y satírica sobre mis procesos de reflexión, y podría adjuntar unas risas, pues sería el momento cumbre, máximo de iluminación y creación para una artista, y establezco un momento metafórico para cada artista: una ambiguedad entre crear “mierda”, o sacar algo provechoso de ese desperdicio de ideas, transformar en abono todos esos pesamientos, irónicamente esta idea se me venía a la cabeza cada vez que oía la siguiente frase: “Hay que producir”.


7.-Hirst lo hizo de nuevo
La historia de la composición de esta obra, comienza con el recorrido rutinario que hacía del trabajo a la casa, cuando vivía en la ciudad de Cuenca, donde en uno de esos recorridos encontré el fragmento de una mandíbula inferior de un caballo, al regreso a mi casa , recordé el video de Damien Hirst, que decía: “es muy difícil hacer obras sin dinero, que sin él un artista se escuda de hacer obras muy creativas”(Hirst)[footnoteRef:36], pues en base a esta frase empiezo a darle forma a una obra, que sea el contraste de lo que afirma Hirst, una burla hacia la factura industrial con la que su equipo de trabajo hace sus obras. [36:  Ricardo Figueira, Damien Hirst, El arte no debería tener miedo al dinero, Euronews, 2010] 

Esta obra prototipo, comprende un bastidor de fondo negro enmarcado, en el cual se encuentra pegado un fragmento de hueso de un maxilar inferior de una vaca. Este hueso tiene sus dientes un barreteado de óleo verde como un sarro pictórico pegado, en el mismo hueso tiene escrita la siguiente frase: El capitalismo es necesario, sin él no podrías haber llegado a contemplar esta obra.
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                                                          Hirst lo hizo de nuevo
Con esta pieza, hago un guiño a la obra y gesto de Damien Hirst en el arte contemporáneo. Aunque aún estoy en la búsqueda de como montar esta obra, puesto que tengo otros fragamentos de huesos, que planeo exhibirlos en conjunto con un posible montaje de soluciones precarias.


8.- El Bueno, El malo y El feo: El Dealer, El Veterano de guerra y Don Dinero
Esta obra comenzó de varios bocetos, que principalmente surgieron de una etapa de pobreza en mi estadía en Loja, sin trabajo, lejos y en un parcial encierro, dibujé tres ilustraciones sobre mi pensar en todo el dinero que no estaba en mis bolsillos. Esta obra terminó siendo un tríptico, y los bocetos se dividen de esta manera: 
El primero se titula Veterano de Guerra, consiste en una imagen satirizada y cómica de los nuevos y futuros veteranos de guerra, un colage de armas bélicas incrustradas como prótesis en lo que quedó del cuerpo de un héroe de alguna guerra no muy lejana.
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                                                             Veterano de guerra, detalle
El segundo se titula Dealer, aquí se visualiza la imagen de la cabeza de un hombre a manera de globo, que está sufriendo, agobiado por sus migrañas, cada migraña esta representada con el signo del dólar americano o mas simplificadamente con el símbolo del dinero.
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Dealer, boceto

	
El tercero se titula Don Dinero, y representa la imagen del torso de un hombre de nogicos usando un traje, y con la cabeza de un billete en llamas, rodeado de misiles que salen de su costados.
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Don dinero, boceto y prototipo

La construcción de este tríptico, muy aparte de que empezó como una autosátira sobre mi período de desempleo, es una obra con la que busco darle una salida plástica, a cómo satirizar los usos, propósitos y desgracias que ha ocasionado el dinero en nuestra sociedad, como las guerras, el tráfico de drogas, el poder y la manipulación absoluta de él actuando sobre las masas y naciones.

9.-Diálogos inversos de alguién que no le interesa el arte
Esta es la segunda obra que conformaría la serie boxes, y que comenzó siendo algo que enviaría a un salón de pintura, en principios comenzó como unas críticas a la prensa corrupta y a la manipulación de la información de los periódicos, etc, pero que en el proceso terminó siendo nada, de ahí el motivo de su título y la contradicción que propone. 
El prototipo de la obra consiste en una caja construí de madera, mdf y visagras, que simula pequeño gabinete, para que el espectador pueda interactuar abriéndola y cerrándola respectivamente. En el interior de él se encuentrará pintado la imagen de un pollo escarbando en la tierra, y a un lado del pollo irá escrita una frase que dice: aquí tampoco no hay nada.
[image: ]
detalle
                                            
Esta obra en particular es mi favorita de todas, lo gracioso o peculiar de la pintura en su contenido radica en la siguiente reflexión que tuve, y es que como artistas siempre caemos en el error de sobrecargar de contenidos una propuesta, buscando como alquimista la fórmula perfecta para conseguir una obra autónoma tanto en contenido como en sus aspectos formales, y la frase en realidad es una broma respecto a eso, como decir que no encontré lo deseado al trabajar esta obra para un salón. De esa reflexión es donde concreté la realización de esta obra, como una manera de reflejar lo harto que estaba de tanta teoría y filosofía, para que al final solo haga una obra con la que me sienta feliz y satisfecho.


10.-Retrato de una familia ecuatoriana, La familia Milenial
Familia milenial es una obra que nace de un hallazgo, pues reciclo un portarretrato de tres partes con forma de casa que pertenecía a mi abuela. Este portarretrato es un tríptico hecho de madera, y pintada de manera  rústica, en la cual lleva tres recuadros donde iban colocadas 3 fotos respectivamente. Posteriormente en la reutilización de este objeto me sirvió para hacer un boceto, y cambié las fotos por pequeños retratos en acrílico que hice sobre mis gatos, uno que es plomo rayado, y los otros 2 gatos que son de color negro.
[image: ]
Familia milenial, prototipo
              
Lo que planeo con este boceto, es construir y reproducir el portarretratos a escala mayor, para conseguir un efecto de discordancia entre el objeto destinado para adornos familiares, a uno de parámetros más artísticos.
El propósito que tuve para realizar el contenido de esta obra con los gatos, fue de alguna  manera para tratar metafóricamente ciertos tópicos, puntualmente, la pseudmoda de la generación sin hijos, “los milenials”, y la idolatrización de los animales como tal, es en cierta forma también una autosátira de tipo antropomórfica de mis mascotas, y como es presente en la mayoría de mi discurso plástico, una broma del tipo soft que pueda disfrutar el espectador.

11.-Die Die Abhramovic! 
Esta obra comprende una ilustración muy caricaturesca realizada en serigrafía, la cual trata sobre dos personajes, que han ganado mucha importancia en el medio artístico como lo son:, la crítica de arte Avelina Lesper y la performer de larga trayectoria Marina Abhramovic. Por un lado a Avelina la retrato como un mata plagas en forma de spry y Abhramovic como una cucaracha intentando huir de ella.
De alguna manera estoy obsesionado con la rivalidad entre lo que se considera arte, y quienes lo consideran como tal, pero para mi me termina resultando entretenido, como una especie de reality sobre el antagonismo en el arte contemporáneo.

[image: ]
Serigrafía impresión sobre camiseta

12.- Opinión Pública y un Souvenir
Esta obra no tuvo exactamente una fecha de inicio, pero fue un proyecto de reciclaje en la que construí una mini prensa con retazos de madera reciclada, con la necesida de poder imprimir un grabado pequeño. Prensa que más adelante entre varias pruebas de estado y constante uso se destruyó. 
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                           Montaje de prensa, edición sobre papel higiénico enmarcado

Más adelante logré construir otra con la que pude corregir errores de diseño y resistencia para la obra en cuestión. La obra terminó formando parte de la serie boxes, y sería la tercera. 
Esta consiste en un grabado de linóleo 9 x 6cm, que tiene calado el diseño de un retrete, que dice en su tanque la palabra opinión, el cual entre varias fallidas impresiones pude lograr una legible en un retazo de papel sanitario. Esta impresión se encuentra enmarcada en una caja de madera con un vidrio en el frente.
La obra en cojunto es una instalación tanto de la mini prensa vertical en una mesa y a un lado un rollo de papel higiénico que a su vez sirve para complementar como souvenires impresos del grabado en el, que ira recibiendo el espectador.
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                                          Mini prensa, y el grabado de opinión
                      
La refelxión de esta obra comienza haciendo una revisión de mis primeros estudios sobre el grabado y las placas que he hecho a lo largo de estos años, y mi propósito de remontarme a la prensa independiente de la cual se valió de la imprenta en antaño, por lo cual desarrollo una crítica contemporánea sobre mi opinión personal, llevada a la serialización en un mundo posmoderno, donde a mi parecer la opinión ofende de manera abismal a todos y acada uno, convirtiendo al pensamiento crítico en un comentario del cual se desecha constantemente por el inodoro de la sociedad actual.

13.-WWWart
El WWWart queda traducido como el peor peor peor arte, en esta obra que comprende una ilustración de colores chillones, sobre un hombre desnudo, que en lugar de su cabeza, se encuentra reemplazada por una televisión, el cual está defecando sobre otra persona, más pequeña que personifica la imagen del curador de arte.
[image: ]
WWWart, detalle
La reflexión de esta pieza nace como parte de una jerga que responde al imaginario que estoy planteando para el discurso de mi obra, haciendo un sátira sobre un blog falso que hable sobre arte en general, el cual l personaje sería la mascota oficial de la página.


14.-El rincón de los narcisos
Esta obra se concibió en ultima instancia, para jugar con el espacio en el que me llegase a tocar exponer, como el espacio no estaba definido hasta el último momento, se podria decir que esta instalación no iba a tener unos parámetros fijos, es decir iba a cambiar en función del espacio. Es así que la instalción comprende una muestra dentro de una muestra, que sucede al mismo tiempo del proyecto expositivo, con la intención de interrumpir el espacio de transito de la muestra.
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                                                               Montaje y detalle

15.-Identikit
Esta es la obra emblema de la muestra la cual comprende un kit de primeros auxilios reciclado, al que decidí presentar como la obra que represente el título de mi investigación. Para esto me propuse a almacenar en su interior parte de mis vivencias, una bitácora, el primer proyecto que desarrollé en el ITAE, varias credenciales por las distintas entidades educativas en las que estuve, fotografías, notas, evidencias de mis tendencias por el arte en general, hallazgos y una selección de elementos que juegan un papel distintivo de mi ser creativo.
[image: ]
                                                                Identikit, detalle


[bookmark: _Toc6300198]3.2 Proyecto Expositivo

Identikit, y todas sus obras que la integran, no sólo proponen la contemplación de las obras, más bien uno de sus intereses es la interacción de las obras con el espectador.
La finalidad de esta investigación pretende plantear un compilatorio de estas experimentaciones ya resueltas en una muestra individual, la misma que desarrollé en diferentes maneras plásticas, que van desde montajes de bocetos y apuntes, objetos colocados en pedestales, instalación de un mini estudio de edición de grabados, pinturas en técnicas mixtas y soportes variados e instalaciones, en las que en su mayoría  he ido manejando un tipo de plasticidad que está visualmente conectada con el género ilustrativo, la caricatura, la ironía, la exageración y la sátira.
La elección de los espacios expositivos que tengo en mente, radican en la necesidad  de problematizar los mismos, como había enunciado anteriormente requiero la acción e interacción de mis propuestas, y para ello es vital un espacio en el que no tenga las restricciones que adquieren las obras al momento de ser museables en cierta forma.
Por ejemplo una de esas intervenciones conlleva a la destrucción parcial de la obra “If”, para el montaje de esta obra necesito de un espacio que contenga al menos un pilar, ya que la obra iría sujeta fuertemente en él, ya que con la interacción de algún espectador al momento de romper el vidrio de esta obra, no se caiga y que tampoco esté lejos de la presencia del resto de asistentes, la obra necesita también ser rota para una especie de cierre o conclusión de la misma, por los componentes que tiene en su interior y que detallé con más claridad en la descripción de la obra. 
Existen otras que demandan constante atención y movimiento, en especial en la apertura de la muestra, como en la obra “Opinión pública y un souvenir”, consta con un montaje distribuido de la siguiente manera: la colocación de un rollo de papel higiénico en la pared, junto a él una mesa, donde estará colocada la mini prensa, un vidrio por donde se manejara la tinta de imprenta, la placa de linóleo de la obra y un rodillo xilográfico, teniendo en cuenta estas herramientas se manejará el montaje como un pequeño taller de grabado, donde cada espectador podrá manipular los materiales e imprimir su grabado sobre las tiras de papel sanitario que irá tomando del rollo colocado en la pared.
En Die die Abhramovic, mantendrá en esencia el mismo montaje, basándome en los mismos parámetros que mencioné anteriormente, con mínimas diferencias,la obra necesitará de una mesa y un asistente que se encargaría de la impresión del bastidor de serigrafía sobre alguna prenda, papel o cartulina que proporcione alguno de los asistentes.
Debido a estas demandas pensaría en un espacio que genere discordancias o contrastes con este tipo de producción, eso surgió como una necesidad por la naturaleza ya irónica de mis obras,  pensaría en una iglesia, en un taller donde se realicen varios oficios como sastrería, zapatería, o en un consultorio médico. La justificación de estas posibilidades va en conjunto con una crítica hacia los espacios destinados para la concepción y presentación de obras artísticas, descartando así la posibilidad de trasladarla en un museo. 
Sin embargo dadas las posibles imposibilidades del préstamo de algunos de estos espacios para mi muestra, lo más prudente sería un espacio que otorgue la estancia de 5 días, en donde las obras permanezcan en su respectivo montaje aún después de la inauguración, y que todos los asistentes evidencien la posible mutación de las obras tanto en su apertura como al cierre de la misma.
Al no tener el resultado esperado, encontrando un espacio de estos, se me presentó la oportidad de usar en un espacio, que me permitió conectar todas estas propuestas bajo los parámetros que propongo, donde todos los asistentes fueron partícipes de esta experiencia directa o indirectamente, la cual se dió dentro de una casa.
Mi intención en esta ocasión, fue convertir dicho espacio en un taller ambulante y adapatable, de tal manera que remonte al lugar de creación de mis obras, recalcando el hecho irónico de que cada pieza fue elaborada en distintos lugares del país y puedo decir que mi obra en su totalidad está concebida para ser mutable en el montaje. 
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Pensar en este trabajo, empezó mientras veía parodias en la tv y en el internet, así entre bromas, pasó por bocetos como los que hacía en el colegio burlándome de los profesores y varias cosas sin darle mucho asunto. Luego de repensarlo y de tomar como partida manejar este tipo de humor negro, me propuse a trabajarlo como proyecto pictórico en la Residencia 103M[footnoteRef:37], tomando como referencia varios tópicos de la actualidad. Luego de tener resultados muy satisfactorios, me sentí en la necesidad de cerrar completamente este proyecto.  [37:  Residencia 103M, proyecto colectivo, que se llevó a cabo en las instalaciones del MAAC, 2016] 

Luego de haber dejado mi ciudad natal de Guayaquil en el mes de agosto de ese año, me fui a vivir primero en la ciudad de Loja donde estuve enfocado en producir y descartar los primeros bocetos, que me llevaron a reeplantear, para darles un giro o descartarlas totalemente. Más adelante me radiqué en a la ciudad de Cuenca, que es donde estuve un año, luego de haberme mudado cinco veces desde que llegue allí, la obra durante esos instantes mutaba de varias formas en mi cabeza, de ser solo una muestra de bocetos y procesos a algo mas específico.
A mediados del 2018, mientras ecuchaba las noticias, trabajaba en dibujos muy básicos y en posibles títulos. Entre varios conflictos y procesos de reflexión entre el desempleo y el constante desplazamiento para poder vivir en algún sitio, pude concretar estas obras, que van de objetos, bocetos y pinturas, que me dejaron satisfecho y que se acercan fielmente a mi visión artística que deseaba lograr con esta investigación.
Considero que lo que más alimentó al desarrollo de esta propuesta, fue una nostalgia que tenía sobre esos días de antaño, en los que dibujaba durante las horas de clase en el colegio, los programas de parodia que veía, y el humor de calidad en la programación local, y la posterior censura en ciertos casos de programas de esta índole. Incluso noté ausencia de obras en el campo local que me produzcan una sonrisa por el hecho de ser audaz, o sutil, o interactuar con ellas, todas a mi parecer reacían en la visita del espacio y la total contemplación de las obras.
El resultado que obtuve con esta tesis fue de lo más gratificante, si bien porque no estaba muy familiarizado con varios tipos de crítica, pienso que resolverlos de esta manera me pareció de lo más placentero, y hacer cada corte, construcción de soporte, cada marco, para cada obra, me mantenía en constante trabajo porque tenía la libertad de experimentar mucho, hacer cambios, a mis propuestas, y era abierto a toda sugerencia, es así como varias obras mutaron a partir de un boceto. 
Darle muchas posibilidades a una propuesta fue otro de los aprendizajes que obtuve durante la prodoucción, es así que al salirme de mi zona de confort, pude darme cuenta en todo este tiempo que un artista debe de alguna manera disfrutar lo que hace, no frustrarse por no intentar cosas nuevas, y finalmente con este proyecto pude constatar eso, que me servirá a futuro para nuevas propuestas.
Es así que en la realización de cada pieza,  involucré mucho juego de construcción, debido a mi fiel interés por la artesanía en el arte, y de aprovechar cada hallazgo. Es decir, ver estos elementos que encontraba, como las herramientas, que forman parte del proceso de mi metodología, y de entender mi obra como, un goce y una tarea de la que disfruté mucho hacer. La otra meta de mi propuesta era encontrarle un sello distintivo, busca a partir de la burla y la irreverencia un discurso plástico con el que se me pueda identificar, y a su vez provocar en el espectador diferentes sensaciones.
El proyecto de taller ambulante que va junto a esta tesis, me dió la oportunidad de cumplir con uno de mis intereses con esta tesis, y fue la de generar un aproximamiento faltante, entre el ente que trabaja con el que observa el producto terminado, de evidenciar de alguna forma el área de producción de una artista en funcionamiento, más no el espacio muerto, como puede ocurrir en el museo, sino más bién que sea un lugar de interacción con el público, en constante movimiento y diálogo por quienes lo visiten. 
En mi propuesta final, tenía un interés particular en concluir esta etapa, sobre el estudio y exploración de otros intereses, que no formaban como parte principal en mi investigación a lo largo de mi formación artística en la Universidad de las Artes. Como lo fue en varios temas sobre el arte contemporáneo, la política y la sociedad en general, que por un lado son temas que resultan aún vigentes y que en otro sentido puedo decir que me resultaron más significativas a nivel anecdótico. En el caso de valerme de la sátira y el humor negro, considero que resultó muy productivo para plantearme ciertas ideas, cuestionamientos e inconformidades no solo a nivel pictórico sino a un nivel más multidisciplinario, sino que siento la necesidad de trabajar aún más este tema.
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