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Editorial

En algún momento, cuando las medidas de 
encierro que fueron gatilladas por la pandemia 
cedieron un poco, adquirí la costumbre de hacer 
los trayectos cotidianos a pie; en parte porque 
me costó abandonar la idea de que respirar en 
espacios cerrados implica un riesgo sanitario, 
y porque alguien muy cercano, un caminante 
rotundo, me contagió este hábito o quizá porque 
camina en promedio ocho kilómetros diarios, 
me obligué a seguirle los pasos para no perder 
su compañía. El asunto es que de repente, ante 
los ojos de quienes me ven circular a diario por 
las mismas calles, pasé a ser “una persona que 
camina”. Convengamos en que mi manera de andar 
por la ciudad es un poco fóbica: me traslado de 
un punto a otro con mucha seguridad por dónde 
me muevo, lo que difiere por completo de las 
derivas urbanas ejercitadas por Francesco Careri 
–inscritas en una tradición de deambulaciones y 
que alimentan varias páginas de esta publicación–, 
cuyas reglas son básicamente, desobedecer la 
sintaxis y experimentar con aquello que no ha 
sido pisado antes: perderse para encontrar una 
ciudad que subyace a los caminos preconcebidos, 
que reconfigura en el andar su forma aparente, 
haciendo pasar lo desconocido por conocido.

Así, en abril de este año, Francesco Care-
ri –invitado por la Facultad de Arquitectura y 
Urbanismo– nos convocó a derivar por Valparaíso, 
definiendo un punto de partida donde se dieron 
apenas un puñado de reglas elementales para luego 
adentrarse en una aventura sin propósito aparente, 
sin meta o destino. Y sin límites, pues inmersos en 
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este estado de conciencia, una casa deja de ser 
un impedimento, un muro, para convertirse en 
un interior que puede ser atravesado por medio 
de la conversación. Esta práctica es amparada 
en la figura del huésped –palabra que vale tanto 
para el que llega de improviso como para el que 
le da lugar–, cuyo valor se funda en una relación 
de confianza e intercambio. Cuando el mundo 
estaba compuesto de aldeas separadas por grandes 
extensiones de tierra y de agua que abismaban 
los límites, el arribo de un extranjero equivalía 
a una invaluable entrega de noticias sobre una 
porción enorme de vidas que hasta entonces eran 
inexistentes. En esas condiciones, abrirle la puerta 
al otro implicaba hacer lugar antes de conocer; 
lo opuesto a conocer antes de aceptar, como se 
estila hoy. La rara frecuencia de estas visitas que 
acercaban el exterior, nunca antes se multiplicó 
con tanta fuerza –la migración masiva de cuerpos 
que cruzan mares y desiertos en condiciones 
paupérrimas amparados por una tenue esperanza–, 
y a la vez, nunca antes la hospitalidad se vio más 
empobrecida. Sin ir demasiado lejos, cabe señalar 
el nuevo procedimiento implementado por el 
gobierno de Chile: “empadronamiento biométrico”, 
que consiste en documentar “voluntariamente” el 
rostro de los migrantes que ingresan al país; es decir, 
inscribir, llevar a terreno conocido lo desconocido.

Francesco Careri cuenta historias recientes de 
Roma, donde los extranjeros que llegan, por ejemplo, 
ocupan las ruinas contemporáneas y refundan la 
ciudad. Esto despierta un nuevo tipo de urbanismo, 
el “urbanismo nómada”, que es un “proceso de 

autoconstrucción multicultural” y que instala la 
pregunta de cómo darle cabida a lo hospitalario 
en medio de las condiciones hostiles que supura 
la actualidad. Una respuesta a este drama brutal, 
fue la experiencia abordada por el grupo Stalker –al 
que Careri pertenece–, llamada Savorengo Ker, o “la 
casa de todos”, en lengua romaní: una construcción 
colectiva que reemplaza la marginación de los 
campos de refugiados gitanos, que no son otra 
cosa que extensiones de mezquinos contenedores 
cercados por alambre de púa como en un campo de 
presidio. La casa en oposición a los campamentos 
provisorios, en los que la falta de lugar se puede 
perpetuar al infinito. La casa de madera levantada 
en conjunto suscitó la articulación de vínculos 
en la toma diaria de decisiones, de las que todos 
participaron sin remuneración. En un documental, 
se les ve trabajando –incluidos los niños que bailan 
y juegan con las manos enlodadas–, poniendo en 
juego los conocimientos que traen consigo. Una 
lección de cómo construir una ciudad.

Catalina Porzio
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ÓPERA PACÍFICA

pablo zuleta zahr
+ texto de gonzalo leiva

Plaza Roja, Moscú.
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fotografía - retratos - identidad

la muestra ópera pacífica, presentada en el centro cultural valparaíso, entre enero y 
abril del 2023, reunió parte de la serie fotográfica “the global identity project”, un 
conjunto de retratos sociales tomados en diversos centros urbanos que partieron 
en chile y se fueron ampliando a otras ciudades del mundo. aquí mostramos una 
selección de imágenes de shibuya, tokio, dispuestas en secuencia como un atisbo de la 
operación artística realizada por zuleta zahr, acompañadas de las notas escritas por 
él sobre su proceso creativo.
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Este proyecto comenzó con la elección de un lugar público –una estación de metro, una plaza– que concentraba una gran 
afluencia y cruce de personas de diversos orígenes.
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Durante el curso de un día, una enorme comunidad de transeúntes fue capturada en video. El ejercicio fotográfico consistió en 
destacar a cada individuo por separado, organizarlos por patrones y localizarlos digitalmente en una cuadrícula de gran formato.
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Los transeúntes fueron agrupados según el color de su vestimenta y las formas corporales asumidas en su deambular. Mediante esta 
estrategia ninguno es olvidado o manipulado, nadie aparece dos veces ni es agrupado por criterios con potencial discriminatorio.
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Cada obra constituye un censo visual que a partir de los retratos nos revela la identidad cultural del lugar 
en el momento en que la imagen fue capturada.
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Se puede visualizar aspectos de las subculturas que, al ser comparadas entre países y ciudades, establecen aspectos de 
identidad local y global. También sus marcas en la producción de masas con improntas en la cultura popular. 
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El reencuentro virtual de personas de diversas clases sociales en una cuadrícula, agrupadas por un criterio neutro 
de organización, propone una lectura alternativa, reflexiva y poética, con una dosis de humor.
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La deconstrucción cronológica decanta en una obra fractal que va desde las coincidencias impredecibles hasta 
alcanzar el gran formato: un monumento poético al tiempo y al espacio.
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U na aparente gran paradoja emerge de las 
obras de Zuleta Zahr como eje central.  Ella 
se hace evidente por la temática y por el 

desplazamiento de las imágenes. ¿Cómo dar cuenta 
de los cambios y las transformaciones de la actual 
sociedad? Desde la propuesta establecida por 
“The Global Identity Project” podemos vislumbrar 
una respuesta factible, un recorrido que nos lleva 
certeramente desde las fotografías a las ciencias 
sociales, de ellas a la realidad actual.  De este modo, 
la paradoja es una pregunta que se prolonga en 
el tiempo. 

Para realizar este proyecto se requirieron muchas 
horas de registro de video en lugares significativos 
de Nueva York y Shanghái, como antes había sido 
en Berlín y Santiago de Chile. Luego vino una 
ardua labor tecnológica de manejo digital para 
extraer a cada persona, parametrizarla y agruparlas 
desde sus signos exteriores como disposición de 
corporalidades o vestimentas. Con posterioridad se 
hizo el trabajo de adición y adscripción a un color 
del pantone que fue pensado y conectado con 
la realidad local. Todo culminó en un laboratorio 
visual, donde el fotógrafo creador afinó correlatos, 
ritmos visuales y finalmente conformó la obra que 
se ve confrontada a un exigente y largo proceso 
de gestión y postproducción. 

El resultado es espléndido en su limpieza 
visual y amplio en sus informaciones sobre el 
sistema comercial-capitalista mundial, y también 
acerca de las economías emergentes. Desde la 
perspectiva estética, asoman remarcas generales 
que podemos considerar como belleza difusa y 
profusa que revertida en el enclave de la serialidad 
de imágenes que construyen matrices visuales, 

obligan a establecer ejercicios perceptivos en torno 
a la obra. En concreto, su proyecto apunta a que el 
espectador no sea un contemplador pasivo, sino 
que realice una inmersión estética, ejercicio para 
comprender los ejes de contenidos que plantea. 
Por lo mismo, exige ser revisado y revisitado.

Los pulcros dispositivos estéticos de Zuleta Zahr 
transitan en las renovadas visiones de la fotografía 
actual y las escalas de las imágenes nos hacen 
transitar por nuestra propia insignificancia. Así, 
su proyecto busca asediar a sus referentes. No es 
solo un universo representacional del intercambio 
económico y de los efectos de la globalización, 
sino constituyen variaciones sobre el transitar en 
lugares destacados en cada ciudad, estableciendo 
una marca común con las condicionantes históricas, 
las modas y las posiciones corporales como una 
puesta en escena contemporánea.  

Como la “estética de la distracción” que formula 
Walter Benjamin, el trabajo de Pablo Zuleta Zahr 
es un ejercicio de intervención urbana que centra 
sus consideraciones sobre el cuerpo, la ropa y el 
rostro de miles de personas que detenidas en un 
video y mapeadas en una cartografía visual, nos 
hablan de una transversalidad en la experiencia 
del transitar, pero además nos indican su existencia 
como traza melancólica del sentido de vivir.

fotografías de pablo zuleta 
zahr: transfigurar la huella 
humana  

gonzalo leiva

*  Texto curatorial de la muestra Ópera pacífica.
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Creo que el estudio del dibujo es absolutamente 
esencial. Si el dibujo pertenece al espíritu y el color 
a los sentidos, es preciso dibujar antes, para cultivar 
el espíritu, y ser capaz después de llevar el color por 
caminos espirituales. 

henri matisse

EL AC TO DE DIBUJAR 
Y OBSERVAR

pedro palma casanova

desde 1991, habiendo ingresado como alumno 
a la escuela de arquitectura y diseño pucv, 
comencé a dibujar y observar, un ejercicio que 
pronto se transformó en un hábito, tanto en 
el sentido de habitar el dibujo como en la idea 
de ropaje, es decir, aquello con lo que sales 
a la calle y al mundo. después de más de tres 
décadas, cuando vuelvo a la escuela a estudiar 
los cuadernos de alberto cruz para mi tesis 
de magíster, percibo la visión de que dibujar 
y observar de manera simultánea no es una 
cuestión metodológica, sino más bien espiritual. 

acto - dibujo - observación - liturgia

T odos los que estudiamos en la Escuela de 
Arquitectura y Diseño de la PUCV y tuvimos 
clases con Alberto Cruz, lo vimos dibujar 

en sus cuadernos. Es probable que en muchos 
de nosotros esta práctica despertara una gran 
curiosidad por ver cómo eran esos entramados 
de líneas, formas y colores que hacía mientras 
escuchaba a un otro. Cruz afirmaba que el dibujo 
era resolutivo porque “resuelve ese momento del 
pulso creativo –que es momento permanente– en 
que dicho pulso, queda ante y dentro, y así, solo 
así, observa”.1 Podríamos afirmar que el dibujo 
es resolutivo porque recoge un instante único e 
irrepetible. Asimismo, en el primer seminario de 
2021 del Magíster de Arquitectura y Diseño de 
la e[ad], el sacerdote franciscano Cristián Eichin 
–Vice Gran Canciller de la PUCV– profundizó en la 
relación del hombre y la naturaleza, planteando 
una crisis de espiritualidad por la concepción 
utilitarista del mundo, es decir, sin un ethos. Y nos 
habló del ruaj-pneuma-spiritus, palabras que se 
traducen como el soplo o la inspiración para que 
exista obra, especialmente si es de Dios, que es el 
dispensador de las cualidades divinas y técnicas. 
Además, nos indicó que la liturgia es el acto que 
celebra el misterio (el de Cristo) y que gracias al 
misterio de ese espíritu, lo que se celebra es un 
acontecimiento pneumótico donde reside el 
espíritu creador. Acaso ese ruaj-pneuma-spiritus, 
¿no está presente también en el acto de dibujar 
y observar? 

Para responder en parte a esta pregunta, 
recojo una advertencia de Claudio Girola con Dibujo de Ricardo Lang.
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la que comienza su texto “Reflexiones sobre la 
representación del espacio en las artes plásticas” 
de 1983: “No vamos a llegar a ninguna conclusión. 
Vamos a mostrar, a exponer los naipes del juego, 
porque en lo abierto se comprende o se muestra 
mejor lo que no tiene fin”.2

dibujo

Pongamos atención al dibujo que se hace 
contemplando lo que nos rodea: ciudades, campos, 
personas, un edificio o un paisaje. Imaginemos 
que nos sentamos, abrimos nuestro cuaderno, 
tomamos nuestro lápiz –todo muy sencillo– y 
nos ponemos a dibujar. En ello reconozco un acto: 
dibujar empieza al contornear la forma, ir por aquí y 
por allá buscando el ritmo y la armonía que genera 
el trazo, mientras se levanta la vista para recoger 
con una línea una determinada forma. Este es en 
sí un acto de goce íntimo, ¡por pura perplejidad!, 
como diría el poeta Godofredo Iommi. 

Ahora bien, la dimensión en que se juega el 
dibujo –su cancha– es un soporte donde cabe un 
cuerpo o un paisaje, en una hoja ortogonal –apaisada 
o vertical– y en una proporción que contiene lo 
que se dibuja de manera fragmentaria con respecto 
a la realidad. Eso es lo concreto, pero he aquí el 
ruaj-pneuma-spiritus que nos atrapa en ritmo de 
contemplación, donde lo que se dibuja y la mano 
que recoge un instante sintonizan en lo inmediato 
como un acto no habitual, un rito. 

El filósofo François Fédier, en el prólogo del 
libro Don Arquitectura,3 llama a esto “presencia de 
espíritu”. Y lo hace describiendo el estado en el 
que siempre vio a Alberto Cruz: de observación y 
dibujo. Incluso se refiere a ello como un “estado 
de levitación”. A partir de este punto es que me 
atrevo a interpretar lo que Alberto Cruz define 
como “pulso creativo” para relacionarlo con lo 
que el sacerdote Cristián Eichin definió como 
liturgia, estableciendo que en ambos casos lo 
que se celebra es un acontecimiento pneumótico. 

De las definiciones más claras que he encontrado 
–y he buscado muchas– es la que nos entrega 
Claudio Girola en su libro Contemporaneidad de la 
escultura: “Dibujar es atrapar el espacio, hacerlo 
ver, sin usar nada y ninguna materia […] Es lo 
que antecede, es la antecedencia innegable, que 
por medio de él se interpretan las formas, se 
traducen los volúmenes y las superficies por 
líneas”. En una posible lectura entre líneas sobre 
esta definición, se puede reconocer que para 
dibujar es necesario “entrar en un estado” –como 
indican las expresiones “atrapar el espacio” y 
“hacerlo ver”. Además, Girola le agrega al dibujo 
una característica premonitoria, es decir, de una 
posible obra cuando define que el dibujo “es lo 
que antecede”, para terminar afirmando que es 
un medio que interpreta y traduce lo que se está 
viendo. Así, Girola, citando más adelante a Rodin, 
afirma que “en toda escultura se advierte todavía 
una parte de lo que fue y se descubre una parte 
de lo que será”, como si fuese un dibujo, una 
abstracción, pero sin materia, según afirma Girola 
en su texto sobre el dibujo: 

Es anterior a toda materia porque prescinde de 
ella y sirve a los que fundamentalmente van a 
trabajar, lo ponderable de la materia porque el 
trazo del dibujo nunca es la imitación de las 
líneas del objeto sino un trazo que abstrae, 
selecciona perfiles que lo natural presenta. Es 
una afirmación en el sentido de que afirma la 
forma de lo siempre cambiante del modelo. 
Afirma desde un límite, desde la línea que limita 
y por la cual comparece la forma.4

Que Girola defina un mal dibujo como aquel que 
no puede “afirmar el límite por el cual comparece la 
forma” y trata de buscar vanamente la asimilación 
exacta de lo que está viendo, me hace pensar que 
el acto de dibujar más bien tiene que ver con la 
intuición. Pero solo se desarrolla en el hábito del 
ejercicio, como algo que se tiene que entrenar 
periódicamente.
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Alberto Giacometti, gran dibujante además de 
escultor, decía: “Para mí todo es dibujo”. Un modo 
de desentrañar esta frase podría ser pensar que todo 
es abstracción: una representación que selecciona 
del mundo ciertos aspectos que en el papel, o en 
cualquier soporte, deja de ser lo que vemos para 
tener solo relación con su propia entidad o ser.  
Sin tratar de entrar en un terreno filosófico, me 
atrevería a pensar que la representación es una 
abstracción: si se hace un dibujo o si se escribe un 
texto (las letras y su gramática). Por tanto, así se 
podría comprender lo que Giacometti quiere decir 
cuando afirma: “A sabiendas de que cuanto más 
nos aproximamos a la ‘cosa’, más se aleja esta de 
nosotros”.5 Es decir, que el dibujo vive en el papel 
como una abstracción y se desprende del vínculo 
con lo que ya se ha dibujado. De hecho, Giacometti 
luego lo explica de manera literal: “La distancia que 
tengo con el modelo aumenta continuamente; 
cuanto más nos aproximamos, tanto más se aleja 
la ‘cosa’ de nosotros. Es una búsqueda sin fin”.6

observación

¿No es esta distancia la misma que guarda la liturgia 
en relación a la continuidad lineal de la vida normal? 
Cuando se entra en liturgia a través del ritual, es 
como si el mundo se detuviera para ingresar en 
otro orden. Romano Guardini profundiza sobre 
esto y otros alcances en el capítulo “Liturgia como 
juego” de su libro El espíritu de la liturgia, donde se 
centra en la carencia de una concepción utilitarista:

Lo esencial de la Misa, del Sacrificio y de la 
Comunión puede reducirse a algunas líneas 
tan simples, ¿para qué entonces ese despliegue 
de ritual? Bastan algunas palabras para las 
consagraciones esenciales de la vida religiosa; 
la administración de los Sacramentos puede 
hacerse con tanta sencillez; ¿de qué utilidad 
son, por lo tanto, todas esas complicaciones, 
todos esos usos exteriores?7

La pregunta que plantea Guardini es crucial para 
entender la carencia de una concepción utilitarista 
y desde donde podríamos hallar muchos ejemplos 
similares a la liturgia. Pero me permito un camino 
relacionado con el dibujo: se trata del color en la 
naturaleza. ¿Qué utilidad representaría que una 
rosa sea roja o que los guacamayos o las cacatúas 
tuvieran tal despliegue de color en su plumaje? 
Quizá podríamos encontrar alguna utilidad respecto 
del color escudriñando en detalles subjetivos; por 
ello Guardini toma partido por un punto medio 
entre lo útil y lo inútil, y es el sentido: “Tales objetos, 
en efecto, si no tienen utilidad en el significado 
estricto de este término, tienen un sentido”.8 Así, 
tanto la liturgia como el acto de dibujar tienen 
un sentido. Sobre todo con respecto al orden y a 
esa vieja premisa entre caos y cosmos, donde la 
vida normal es caos y el acto –liturgia y dibujo–, 
cosmos también el arte:

La obra de arte no conoce utilidad ni fin práctico, 
pero tiene un sentido que es ser (ut sit) y que en 
ella la esencia de las cosas y la vida íntima del 
alma del artista y del alma humana se reflejan 
en forma sincera y depurada. Se contenta con 
ser el reflejo de belleza de lo Verdadero, splendor 
veritatis.9

Sin embargo, no hemos reparado hasta aquí 
respecto al sujeto que dibuja o juega, o está en la 
liturgia. Van Gogh, en una de las cartas a su hermano 
Theo le dice: “Dibujar es luchar por atravesar un 
invisible muro de hierro que parece alzarse entre 
lo que sientes y lo que eres capaz de hacer”.10 Esta 
metáfora deja entrever la existencia de un espesor 
que se debe atravesar para entrar en la atmósfera 
espiritual. Tal como dice Fédier acerca de Alberto 
Cruz: “Cuando no se le observa, se lo imagina 
distraído, o perdido en un sueño. Silencioso, está 
en retiro”.11

Sabemos de los retiros espirituales –por ejemplo, 
los ejercicios jesuitas. También del trance que se 
manifiesta en actividades espirituales que permiten 
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cierto crecimiento y desarrollo, pero Guardini le 
da un punto más a la liturgia al decir:

También, ciertamente, se propone formar el 
alma, pero no por los medios de cierto método 
educativo deliberado, progresivo y calculado, sino 
se contenta con crear, dándole la mayor medida 
de perfección posible, una atmósfera espiritual 
en que el alma pueda crecer y desarrollarse.12

Algunas culturas, en su religión, están ligadas 
al dibujo a través del cual generan estados de 
meditación que permiten crear una atmósfera 
espiritual. Un caso sería el de los monjes tibetanos 
que trazan mandalas o bien el zenga del budismo, 
que busca apelar al espíritu humano. En ambos 
ejemplos, lo que se intenta es deshacerse de 
procesos técnicos rígidos y cánones estrictos 
para conectar de forma directa con el instinto 
humano.

Para cerrar, me permito fijar una definición que 
nos entrega Fabio Cruz en su ponencia de 1993 
llamada “Sobre la observación”:

“Observar” sería entonces esa actividad del 
espíritu (y del cuerpo) que nos permite acceder, 
una y otra vez, a una nueva, inédita, visión de la 
realidad. Observar, en el sentido que lo estamos 
considerando, se convierte en una verdadera 
abertura. Se trata de algo profundamente artístico 
y por ende poético.13

Un modo de “hacerse nada” –perplejidad– en 
el acto de dibujar, no tiene otro propósito que 
escuchar y hacerse oír o pensar, entrando en una 
especie de meditación. Pero no es una meditación 
cualquiera, es con la mano que juega y lo hace 
con sumo cuidado. Los griegos tienen una palabra 
maravillosa –fonéticamente hablando– con un 
extraordinario significado: ἀκρίβεια, que se entiende 
como “exactitud”, pero que significa “con sumo 
cuidado”, es decir, un proceso que se acerca a la 
exactitud. En definitiva, dibujar y observar de 

notas

1 Alberto Cruz C., El Acto Arquitectónico (Valparaíso: EUV, 
2005, p. 72).

2. Claudio Girola, Reflexiones sobre la representación del 
espacio en las artes plásticas (Viña del Mar: Taller de 
Investigaciones Gráficas, Escuela de Arquitectura UCV, 
1983, p. 1).

3. Alberto Cruz, Don Arquitectura (Santiago: Corporación 
Cultural Amereida, 2002, p. 1).

4. Claudio Girola, Contemporaneidad en la escultura (Viña 
del Mar: Taller de Investigaciones Gráficas, Escuela de 
Arquitectura UCV, 1982, p. 1).

5. Sandro Bocola, El arte de la modernidad (Barcelona: 
Ediciones del Serbal, 1999, p. 375).

6. Ídem.

7. Romano Guardini, El espíritu de la liturgia (Barcelona: 
Centro de Pastoral Litúrgica, 2000, p. 43).

8. Ídem.

9. Ídem.

10. Vincent van Gogh, Cartas a Theo (Barcelona: Idea 
Books, 2003, p. 32).

11. Alberto Cruz, op. cit., 2002, p. 1.

12. Romano Guardini, op. cit., p. 45.

13.  Fabio Cruz, “Sobre la observación”, 1993. En https://
wiki.ead.pucv.cl/Sobre_la_Observaci%C3%B3n

manera simultánea sería un acto que –como 
la liturgia– se realiza con sumo cuidado y con 
profundo sentido espiritual.
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LA ARQUITEC TURA 
ES DEMASIADO 
LENTA

maría dolores yáñez
pablo hormazábal

este texto desarrolla de manera breve un sentir 
tras una década de práctica de la arquitectura, 
acerca del paso del tiempo en la disciplina y cómo 
debemos maniobrar mientras nos sucede. porque 
el paso del tiempo, si en algo es indiscutible, es 
que independiente de lo que uno haga solo al 
padecerlo lo medimos: lo que nos parece rápido 
o lento dependerá de los años vividos y nuestra 
percepción estará teñida de ello. de esta manera, 
la distancia entre el encargo y la obra implica un 
lapso, a veces tan amplio, que no hay tiempo para 
realizarlo. se está a contrapelo de lo inmediato 
quizá hoy más que antes: la arquitectura es 
demasiado lenta. 

tiempo - disciplina - necesidad - cuidado

E n 2005, el fotógrafo Steve Pyke retrató a 
Rem Koolhaas, de aproximadamente 60 
años, parapetado tras el cristal ondulado de 

los ventanales del auditorio de la Casa da Música 
en Oporto en actitud de protesta, sosteniendo 
entre sus manos varios pliegos en los que se lee, 
en mayúsculas, la sentencia: ARCHITECTURE IS TO 
SLOW, explicada en uno de los párrafos del perfil 
del arquitecto elaborado para The New Yorker, que 
entendemos motivó esta fotografía.

Una de las máximas favoritas de Koolhaas en 
estos días es “La arquitectura es demasiado 
lenta”. Toma de cinco a siete años para que 
uno de sus modelos de espuma se convierta 
en un edificio terminado; en ese momento, 
cree Koolhaas, las ideas que hicieron del diseño 
“una respuesta cultural” a menudo se han vuelto 
obsoletas. (Imagínese, me sugirió, si todas las 
películas estrenadas este año hubieran sido 
filmadas en 1998). Toda la arquitectura nueva, 
según esta lógica, ya es vieja. “Esta es una de las 
muchas razones por las que habito una profesión 
dolorosa”, dijo.1

Quisiéramos creer que Koolhaas, con esta 
imagen, insiste sobre una reflexión sostenida 
antes por Cedric Price y recogida en el libro Re: 
CP –editado por el crítico Hans-Ulrich Obrist, 
en el que Koolhaas participó–, donde lo “lento” 
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de la arquitectura hace referencia al tiempo que 
transcurre con demora entre el momento del 
anhelo que gatilla un proyecto y la obra terminada, 
habitada. Una suerte de destino anacrónico entre 
lo que hace que el edificio sea y lo que el edificio es. 
Cuestión más práctica que teórica, tal como señala 
Price: “Esa es otra regla para toda la naturaleza de 
la arquitectura: debe crear nuevos apetitos, nuevas 
hambres, no resolver problemas, la arquitectura 
es demasiado lenta para resolver problemas”.2

Esta sensación nos hizo sentido, quedó ron-
dando y apareció más tarde cuando nos invitaron 
como dupla a dictar un taller de primer año de 
arquitectura. Teníamos que decidir qué íbamos a 
decir y decidimos contar la parte dura, dolorosa. 
Frente a un puñado de jóvenes que se iniciaban 
expectantes en la disciplina, nosotros les soltábamos 
esa imagen. Luego, tras compartirles las reflexiones 
de Koolhaas y Price, les explicamos que no teníamos 
idea en qué estaría la disciplina una vez que ellos 
fueran arquitectas y arquitectos. Quizá para ese 
momento todas las respuestas a las preguntas que 
hoy se plantearan en sus ejercicios proyectuales 
serían otras. Así que más que atender a soluciones, 
debíamos poner atención a las interrogantes y si 
estas resistirían o no el pasar del tiempo.  

Porque desde que somos estudiantes nos 
dejamos seducir por ejercicios tan imaginarios 
como insistentes por resolver. Aunque debemos dar 
respuestas, la ocasión de un proyecto tiene otros 
cuidados y tan solo dos maneras de ocurrir: que 
alguien te lo encargue porque tiene la necesidad de 
él o que tú crees su necesidad en alguien. Siempre 
se trata de una necesidad. Y no toda necesidad tiene 
una respuesta disciplinar; por ejemplo, el hecho 
de que la arquitectura no resolverá el hambre 
en el planeta. Es por esto que instintivamente 
ponemos sobre la mesa requerimientos que nos 
parecen vitales y urgentes, que en su apremio nos 
permitan poner condiciones, demandar recursos 
e incluso dejar a nuestro favor el tiempo y exten-
derlo. Ser lentos porque hay que serlo, aunque 
no halla espacio para ello… vaya contradicción. 

Sobre esta idea, la arquitecta Marina Waisman nos 
advertía en los años ochenta que las tendencias 
internacionales que fueron seguidas por arrastre en 
nuestra región nos obligaron, a pesar de ser países 
sin una sociedad moderna, a abrazar la arquitectura 
moderna, y sin ser una sociedad postindustrial, 
a amparar una arquitectura posmoderna. Ese 
descalce con el mundo desarrollado fue para 
Waisman la oportunidad de una interpretación que 
evidenciara una mirada hacia dentro desde dentro. 
La necesidad del subdesarrollo por construir su 
realidad desarrollada con la vitalidad de sus propias 
urgencias. Hay que considerar que sus palabras se 
dan en la lectura del ensayo de Kenneth Frampton 
“Hacia un regionalismo crítico”, en el que Waisman 
llamaría a no resistir, sino a divergir,3 pues esta 
acción deja de frente al propio futuro. Entonces, tal 
como somos lentos, también podemos anticipar.

Si la cultura posmoderna representó un golpe 
para el mundo desarrollado y sus ilusiones de 
total ecumenismo, asimismo fue un grave suceso 
para el mundo latinoamericano: arrojado a una 
cruda realidad, descubrió que su camino hacia 
el progreso es cada vez más lento, que la brecha 
entre realidad y aspiraciones es cada vez más 
profunda.4

La necesidad es puro presente y no desaparece 
hasta que al final es saciada. Mientras tanto se puede 
convertirla en un requisito disciplinar, estresarla con 
maniobras y operaciones proyectuales, programar 
y testear resultados, instalarla en el futuro. Ahí 
radica la ventaja del ejercicio académico que es 
pura anticipación, y será más o menos vital si se 
atiende a necesidades más o menos urgentes. 
Creemos que esto es un asunto por sobre todo 
programático, que aparece a través de artefactos, 
elementos y recintos en un edificio proyectado. 

Por lo pronto, se trata de no desatender lo 
que ocurre y anticipar, tomar la delantera, aunque 
lleguemos “generalmente tarde”.5 Cuando los 
estudiantes comprendieron esto argumentaron 
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desde las preguntas y no desde las respuestas, 
volviendo a mirar más allá de lo disciplinar, la vida 
misma, y como sospechó Waisman, intuyeron una 
mirada propia sobre las crisis que les preocupan en 
las que tener algo que decir. Porque las crisis por 
definición gatillan un cambio futuro, incluso en la 
confusión de la angustia que las suscita. Al tener 
opinión acerca de lo que vendrá se quiere que esta 
sea oída por otros; entonces se atiende al otro y aun 
siendo lentos, este comprende que sus anhelos están 
presentes, que no han sido abandonados. Desde esa 
perspectiva la arquitectura es una disciplina en que 
toda dificultad obliga al cuidado de unos y de otros, 
de un nosotros interdependiente entre quienes 
tienen necesidades y quienes las satisfacen. Somos 
frágiles en muchos ámbitos, y es esa fragilidad la 
que reclama el resguardo de un interior edificado, la 
que nos define en nuestra domesticidad, de darnos 
casa. Problemas estructurales todavía no resueltos, 
como la pobreza, la desigualdad, las minorías 
excluidas, las tensiones migratorias, la transgresión 
de derechos, los desastres climáticos, son evidentes 
y no hay respuestas disciplinares aparentes para 
ello, lo que nos distancia de la sociedad. Cada 
ejercicio académico, por su velocidad, puede ser 
una oportunidad para anticipar. Entonces hay que 
abrir nuestros encargos, correcciones y entregas a 
los otros, a que nos confíen sus necesidades, a que 
nos permitan hacer las preguntas de cuidado, a hacer 
de videntes. Si los arquitectos aquí mencionados 
claman, la arquitecta citada celebra la ocasión de 
proyectar en la necesidad y así… ¡divergir! 

notas

1. “One of Koolhaas’s favorite maxims these days is 
‘Architecture is too slow’. It takes five to seven years 
for one of his foam models to become a finished 
building; by that time, Koolhaas believes, the ideas 
that made the design ‘a response to the culture’ have 
often grown stale. (Imagine, he suggested to me, if 
every movie released this year had been filmed in 
1998.) All new architecture, by this logic, is already 
old. ‘This is one of many reasons that I inhabit a 
painful profession’, he said.” En Intelligent Design. Can 
Rem Koolhaas kill the skyscraper? En la web oficial The 
New Yorker, acceso el 15 de mayo del 2023, https://
www.newyorker.com/magazine/2005/03/14/
intelligent-design 

2. “So that is another rule for the whole nature of 
architecture: it must create new appetites, new 
hungers-not solve problems, architecture is too 
slow to solve problems”. Cedric Price, Re: CP (Basel: 
Birkhäuser, 2003, p. 57).

3. “Resistir es mantener una situación, crearse un 
propio enclave en el sistema para no ser absorbido 
por él. Divergir es, en cambio, salirse del sistema, 
dejar de lado sus estructuras para buscar nuevos 
caminos. La resistencia no implica un proyecto 
futuro; la divergencia es un proyecto futuro, por 
difícil o improbable que este se presente. Resistir 
es permanecer, defender lo que se es. Divergir es 
desarrollar, a partir de lo que se es, lo que puede 
llegar a ser”. Marina Waisman, “Las corrientes 
posmodernas vistas desde América Latina”, Summa, 
261 (1989).

4. Marina Waisman, ídem.

5. “Condiciones o fenómenos que permanecían fuera 
de la disciplina hasta que, en algún momento, 
generalmente tarde, algún arquitecto planteaba 
que no se los podía continuar ignorando y los 
utilizaba a su favor”. Entrevista a Enrique Walker, por 
Beatriz Coeffé, Juan Pablo Urrutia, Joaquín González, 
“Descubriendo lo extraordinario en lo ordinario”, 
en Lo común y corriente, Paula Monroy y Beatriz 
Coeffé, eds. (Santiago de Chile: Fundación Espacio y 
Desarrollo, 2019, p. 75).
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PROYEC TO 
ESCALENO: ACCIÓN 
RECREATIVA EN LA 
RESIGNIFICACIÓN 
DE UNA ESC ENA

felipe aranda

la ciudad se plantea como el soporte 
escenográfico donde transcurre la vida: una 
superficie narrativizable según la manera en 
que los ciudadanos –aquí llamados personajes– 
establecen representaciones, valoraciones, 
pensamientos y acciones que dan paso a la 
construcción social de sus habitus –término 
desarrollado por pierre bordieu, en base a 
los cuales los sujetos orientan sus prácticas 
y su manera de ser. a partir de ello, se propone 
una reflexión contemporánea de la ciudad 
y su resignificación recreativa a través de la 
experiencia de proyecto escaleno, obra diseñada 
y ejecutada por fundación sit.urb, para fomentar 
o restaurar aquellas percepciones subjetivas 
que transitan en los habitus implicados. esta 
reflexión se desarrolla a partir de cuatro 
pilares fundamentales en la formulación de una 
escena: 
¿dónde están?
¿qué es lo que pasa?
¿cuál es el vínculo?
¿qué están haciendo?

ciudad - escenografía - recreatividad - obra Instalación Proyecto Escaleno. Locus Fest, Viña del Mar, 2022. 
Fotos: Catalina Noguera.
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actitud sedentaria, estableciendo un intercambio 
entre ambas dimensiones.

Desde esta disposición de elementos en el 
territorio surge una ciudad construida de modo 
escenográfico, cuya articulación de entidades ha 
promovido ciertas maneras de interacción entre 
sus habitantes –personajes–, que llevan a cabo 
su vida cotidiana de forma individual y colectiva 
a partir de relaciones de beneficio y cercanía con 
su entorno. Una relación tan física como simbólica, 
pues se basa en una cadena de construcciones 
subjetivas, las que son mediadas por la percepción 
de los elementos dispuestos en el espacio. Estos 
establecen una infinidad de correspondencias 
estéticas frente a la manera en que la ciudad se 
revela ante ellos. 

De este modo, la ciudad se entiende como una 
escenografía susceptible de narratividades en las 
que se concreten los habitus colectivos sostenidos 
en su interior, para que den paso a diversos niveles 
de conexión en las significaciones de su habitar, 
creando una simbiosis en constante dinamismo 
y evolución.

¿dónde están?
[relación escenográfica]

P ara comprender la dimensión escenográfica 
de la ciudad contemporánea es inevitable 
volcar la mirada hacia sus orígenes, 

desde donde provienen algunos de sus rasgos 
fundamentales. En un momento inicial, la 
experiencia de andar y recorrer el espacio bajo 
una actitud nómada “se convirtió en la primera 
acción estética que penetró en el territorio del 
caos, construyendo un orden nuevo sobre cuyas 
bases se desarrolló la arquitectura de los objetos 
colocados en él”.1 Esto dio paso al estar bajo la 
construcción física de sus llenos al alero de una 

Sin los relatos nuevos los barrios quedan desiertos. 
Por las historias los nuevos lugares se tornan 
habitables. Habitar es narrativizar. Fomentar o 
restaurar esa narratividad es, por tanto, una forma 
de rehabilitación. Hay que despertar a las historias 
que duermen en las calles y que yacen a veces en un 
simple nombre [….] Son las llaves de la ciudad.

michel de certeau
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¿qué es lo que pasa? 
[nomadismo estancado]

Aunque se han desarrollado las primeras ideas 
respecto a la dimensión escenográfica de la ciudad, 
surgen algunos cuestionamientos sobre el estado 
actual de aquella conformación socioespacial. Allí 
los personajes ejecutan un sistema de relaciones 
interpersonales, asumiendo que la ciudad ha sido 
construida de forma artificial para el beneficio 
y desarrollo de un cuerpo colectivo más que 
individual. En ello, se percibe una sobreproducción 
escenográfica del entorno, que en la mayoría de 
los casos da lugar a la consolidación de espacios 
segregados de acuerdo a sus usos y prácticas. 

Esta segregación ha implicado que el intercam-
bio –entre el ocio nómada y el trabajo sedentario– se 
realiza en función de sus distancias, consolidando 
una ciudad planificada por los desplazamientos 
entre espacios sedentarios, lo que minimiza su 
nomadismo. Esto tiende al desarrollo de una 
ciudad utilitaria, con la consecuente pérdida de 
narratividades sobre su dimensión lúdica, que 
propicia una disminución de subjetividades, 

cercanías y eventualidades aleatorias entre los 
personajes y su escenografía local. 

La manera en que la actitud nómada se tomaba 
el tiempo de interiorizar y significar los paisajes, 
se ha visto aminorada por la objetivación de la 
ciudad. Esto afecta las posibilidades de pensar 
y vivir esa ciudad imaginaria “recreada cada vez 
que un joven mira sigilosamente la ventana de 
su vecino; que dos personas cruzan sus miradas 
en un silencioso vagón de metro; que un niño 
sale –pelota en mano– a la calle en búsqueda de 
compañeros de juego; que una señora obedece 
su intuición y decide alterar el trayecto original 
de regreso a su casa; o que un hombre o mujer, 
niño o anciano utilizan, imaginan y dan nombre 
a sus barrios.”2 

Parece indiscutible concluir que estamos en 
presencia de un nomadismo estancado, en que 
la dimensión recreativa de nuestras ciudades se 
ve resignada a las oportunidades, más que a las 
interacciones propuestas por su escenografía, 
relegando esta función a los tiempos residuales 
de la cotidianidad.

Instalación Proyecto Escaleno. Parque Cultural de Valparaíso, 2022. Foto: Alejandro Saldías.
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¿cuál es el vínculo?
[personajes desconectados]

Al reconocer la existencia de un nomadismo 
estancado en desmedro de una escenografía 
cuya funcionalidad y utilidad son los principales 
objetivos de su producción, es evidente una crisis 
en la manera de vivir, percibir y atribuir significados 
a los espacios no funcionales. En particular, esto es 
claro respecto a los espacios públicos y el modo en 
que los personajes ponen en práctica su capacidad 
relacional con las otredades, entorpeciendo la 
posibilidad de encuentros fortuitos fuera de los 
entornos sedentarios.

Si se asume que la escenografía contemporánea 
de nuestras ciudades ha dificultado la eventualidad 
de que acontezcan encuentros significativos, se 
vislumbra la necesidad de generar instancias 
que conlleven resignificaciones de los contextos 
en donde se desenvuelve la vida cotidiana, para 
fomentar una mayor interacción y sentido de 
comunidad.

La importancia de esta resignificación radica 
en el fortalecimiento de las relaciones sociales 

existentes a partir de la activación de los espa-
cios públicos, con independencia de una mayor 
funcionalidad urbana. En cierto sentido, esta ha 
permitido las dinámicas en base a las cuales los 
personajes han decidido estar, accediendo a un 
estado de bienestar marcado por el alcance de la 
vivienda, el trabajo, la salud o la educación. 

El restablecimiento de los vínculos busca 
devolver a los personajes la capacidad de perci-
bir su entorno de forma sensible y darle nuevos 
significados, que levanten relatos que den sentido 
a la ciudad desde “la idea […] ese placer de sentidos 
de que ser citadinos en ese espacio es ser también 
ciudadano”.3

Así, la idea de bien común se propone desde 
una obra arquitectónica que se habite en la medida 
de actos vinculantes, que fortalezcan las redes 
locales, aumenten la posibilidad de encuentros, 
creen espacios de expresión y construyan un 
mayor sentido de pertenencia respecto al lugar 
donde se vive. 

Instalación Proyecto Escaleno. Centro Cultural La Moneda, Santiago, 2023. Foto: Felipe Aranda.
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El acontecimiento del encuentro en una experiencia lúdica y recreativa. Fotos: Felipe Aranda.
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notas

1. Francesco Careri, Walkscapes: El andar como práctica 
estética (Barcelona: Gustavo Gili, 2013, p. 115).

2. Ricardo Green (ed.), Conocer la ciudad: Imaginarios, 
métodos, cartografías, sentidos (Talca: Bifurcaciones, 
2018, p. 78).

3. Angelique Trachana, Urbe Ludens (Asturias: Trea, 2014, 
p. 80).

Foto: Catalina Noguera.

¿qué están haciendo?
[proyecto escaleno]

A lo largo de estas líneas reflexionamos en torno a 
tres puntos que definen la escena urbana: procurar 
responder al dónde están, en base al alcance 
relacional de la escenografía que los sostiene; 
al qué están haciendo, destacando la presencia 
de un nomadismo fijo; y cuál es el vínculo, en el 
planteamiento de una desconexión entre sus 
personajes. Sin embargo, ante la pregunta sobre 
el hacer, es ineludible considerar la precarización 
en que se viven los espacios no utilitarios, carentes 
de identidad y representación. En resumen, la 
idea de construir espacios comunes se plantea 
como respuesta, donde la obra arquitectónica 
se realiza desde un enfoque recreativo y como 
un acto abierto en constante diálogo entre los 
personajes y su contexto.
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MUSA: VIA JE 
MULTIESPECIE 
HACIA LO 
DESCONOCIDO

gianni laneri

multiespecie - simpoiesis - universo - 
especulación

la multispecies union space agency (musa) es 
una agencia espacial especulativa que imagina 
un futuro en el que los humanos, con ayuda 
de tecnología avanzada, colaborarán con 
múltiples especies en una misión simbiótica 
de exploración espacial a largo plazo. el 
proyecto pretende cuestionar la visión 
antropocéntrica de la exploración espacial 
y promover un enfoque más colaborativo 
e integrador. su visión implica una nave en 
la que diferentes especies comparten sus 
habilidades y conocimientos para alcanzar 
un objetivo común. esto podría conducir a la 
aparición de una nueva forma de inteligencia 
colectiva o "superorganismo" que trascienda 
las capacidades de cualquier especie o 
máquina individual. el proyecto explora 
los beneficios potenciales de tal misión, 
incluyendo innovaciones y soluciones para 
abordar los retos medioambientales y de 
sostenibilidad en la tierra.
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Sympoietic-Relation-Ship (2022): hongos, líquenes, 
conchas, biofilamentos, plumaje. 

Misión Juno de MUSA en órbita alrededor de Júpiter. 
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L a exploración espacial ha sido una búsqueda 
constante de la humanidad no solo para 
descubrir nuevos mundos y construir 

tecnologías avanzadas, sino para trabajar juntos 
hacia un objetivo más amplio, independiente de la 
nacionalidad, la etnia o el género. La colaboración 
no siempre ha sido una tarea fácil, partiendo por 
la intensa carrera espacial durante la Guerra Fría, 
cuando Estados Unidos y la Unión Soviética 
competían por innovar y dominar esas áreas de 
la tecnología. Desde entonces, la cooperación en 
este campo ha progresado y hemos logrado acoger a 
236 personas de 18 naciones en la Estación Espacial 
Internacional (ISS) que colaboran en proyectos de 
investigación con 93 países. Sin embargo, hasta 
ahora, esta aventura ha involucrado principalmente 
a seres humanos y a sus máquinas. Pero, ¿qué 
pasaría si en lugar de una misión centrada en el 
ser humano, la exploración espacial fuera una 

empresa colaborativa entre múltiples especies? 
¿Podríamos trabajar en la exploración espacial 
junto con no humanos? Tanto los unos como los 
otros tendríamos mucho que ganar con este tipo 
de colaboraciones. Imaginemos lo que podríamos 
aprender sobre el mundo o el universo que se 
experimente a través de un ser profundamente 
diferente. Además, las colaboraciones interespecies 
podrían generar un respeto y una comprensión 
sin precedentes. 

 La Agencia Espacial de la Unión Multiespecies, 
más conocida como MUSA (Multiespicies Union 
Space Agency), es un proyecto interdisciplinar 
especulativo que presenta una visión radical del 
futuro, donde los siete reinos de los seres vivos 
–bacteria, archaea, protista, chromista, plantae, 
fungi y animalia– se dedican a la exploración 
del espacio. Para ello abandona las estructuras 
jerárquicas tradicionales de los programas espaciales 

Sympoietic-Relation-Ship Station 
(2020): es una estación espacial 
modular (satélite artificial habitable) 
en órbita terrestre baja. Se trata 
de un proyecto de colaboración 
multiespecie entre hongos, corales, 
árboles, líquenes, algas y animales.
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centrados en el ser humano y adopta un enfoque 
más colaborativo e integrador que fomenta el 
aprendizaje y el entendimiento mutuo. Al incorporar 
las perspectivas y necesidades de todas las especies 
implicadas, crea un programa verdaderamente 
sostenible, equitativo y transformador. En esta 
visión, los seres humanos no son el único objetivo, 
ni siquiera los principales impulsores de la misión, 
sino participantes en pie de igualdad en un sistema 
complejo e interdependiente.

 En el núcleo de esta misión está el concepto de 
simpoiesis, proceso por el que diferentes organismos 
y sistemas cocrean y evolucionan juntos. El proyecto 
se basa en la simbiosis, un proceso de transformación 
colectiva en el que los organismos interactúan con 
su entorno y entre sí para formar nuevas relaciones 
y sistemas. Este planteamiento reconoce que todos 
los seres vivos están interconectados y que ninguna 
especie puede existir aislada. El término, acuñado 
por la bióloga Donna Haraway, es una alternativa a 
la idea tradicional de la autopoiesis de Maturana 
y Varela, que considera los sistemas vivos como 
autocontenidos y autorreferenciales. La simpoiesis, 
en cambio, reconoce que todos los seres vivos 
están interconectados y son interdependientes, 
y que la aparición de nuevas formas de vida es el 
resultado de relaciones simbióticas continuas. Al 
aplicar este concepto a la exploración espacial, 
MUSA proyecta un futuro en el que los seres 
humanos puedan coexistir con otras especies y 
trabajar juntos hacia objetivos comunes, apuntando 
a proporcionar y promover la biodiversidad, la 
cooperación entre los organismos vivos y sus 
ecosistemas en la investigación y la tecnología 
espacial. Su programa refuerza nuestra evidente 
interconexión y nos ayuda a reconocernos como un 
"nosotros", humanos y no humanos cohabitantes 
de una sublime y vulnerable nave espacial.

 La nave espacial MUSA es una manifestación 
física de esta idea, con diferentes especies que 
trabajan para mantener la vida y avanzar hacia 
lo desconocido. No es solo una herramienta para 
transportar a los seres humanos y su equipo, sino 

un organismo vivo por derecho propio, capaz de 
sustentar y alimentar una diversidad de formas 
de vida. Está diseñada siguiendo los principios de 
la biomímesis, inspirándose en el mundo natural 
para crear un hábitat energéticamente eficiente, 
autosuficiente y adaptable a las condiciones cam-
biantes, con una arquitectura única que permite 
a diversas especies coexistir y prosperar juntas. 
La nave tiene diferentes secciones o cápsulas 
dedicadas a especies como plantas, animales o 
humanos, con un diseño general optimizado para 
las relaciones simbióticas y el uso eficiente de 
los recursos en el espacio. Esto podría conducir a 
la aparición de una nueva forma de inteligencia 
colectiva o "superorganismo" que trascienda las 
capacidades de cualquier especie o máquina 
individual. Es en sí misma una obra de arte, una 

Diagrama de una Sympoietic-Relation-
Ship o nave espacial MUSA.
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obra maestra de diseño que desafía nuestras ideas 
preconcebidas sobre el aspecto y el funcionamiento 
de una nave espacial. Un poderoso símbolo de 
imaginación radical que nos reta a cuestionar 
nuestras suposiciones y prejuicios, a imaginar 
nuevas formas de colaboración y cocreación, y a 
abrazar lo desconocido con curiosidad y asombro.

 Pero la visión de MUSA no es solo una fantasía. 
Tiene implicaciones prácticas para abordar los retos 
a los que se enfrenta nuestro planeta. Al trabajar 
en un contexto multiespecie, podemos aprender 
de la sabiduría y la resistencia de otros organismos, 
y encontrar soluciones innovadoras a problemas 
complejos. Al utilizar el diseño especulativo –un 
campo que se centra en explorar futuros posibles 
mediante la creación de artefactos o escenarios que 
representan formas alternativas de vivir, trabajar e 

interactuar con el mundo–, el diseño se presenta 
como herramienta de especulación y reflexión 
crítica, cuestionando los supuestos existentes 
y vislumbrando otras posibilidades. En MUSA, el 
diseño especulativo desempeña un papel crucial a la 
hora de imaginar y diseñar nuevas formas de naves 
espaciales, hábitats y tecnologías que permitan la 
coexistencia y la colaboración de distintas especies 
en el espacio. La agencia propone otra manera de 
pensar el futuro y la coexistencia, y cómo trabajar 
juntos para superar los desafíos del espacio y de la 
vida en la Tierra para liberarnos de las limitaciones 
de nuestros sistemas actuales y concebir formas 
de vida más sostenibles. 

Durante décadas, la exploración del espacio se ha 
visto como un medio para ampliar el conocimiento 
y el control humano sobre el universo, sin considerar 

Sympoietic-Relation-Ship (2020): 
metanótrofos, caracoles, mejillones, esponjas, 
gusanos de tubo , cangrejos. 

Chimenea hidrotermal de las profundidades 
marinas artificial que se alimenta del metano 
oxidado de nuestra atmósfera. Estos satélites 
son esenciales para disminuir el sumidero 
biológico de metano.
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el impacto en otras especies y ecosistemas. La 
atención se ha centrado en cómo los humanos 
pueden sobrevivir y prosperar en el espacio, más 
que en cómo pueden coexistir y colaborar con 
otras especies. El concepto MUSA reconoce la 
necesidad de sostenibilidad en la exploración 
espacial y a diferencia de aquella centrada en el 
ser humano, devela que el espacio no es un lienzo 
en blanco a la espera de ser colonizado, sino un 
sistema complejo e interconectado que nos invita 
a un desconocido simbiótico. 

 De este modo, MUSA no es solo un proyecto de 
diseño especulativo, sino una llamada a la acción. 
Nos reta a pensar más allá de los límites de nuestra 

realidad e imaginar un futuro mejor. A través del 
poder del arte y de una imaginación radical, nos 
invita a embarcarnos en un viaje multiespecie 
hacia lo desconocido y a abrazar la belleza y la 
complejidad del mundo natural en todas sus 
formas, en simpoiesis. En lugar de considerar el 
espacio como un recurso que hay que explotar, 
MUSA sugiere que deberíamos enfocarlo como un 
ecosistema frágil que requiere de una cuidadosa 
administración. Esto significa desarrollar tecnologías 
y sistemas que minimicen nuestro impacto en el 
medioambiente y promuevan el bienestar de todas 
las especies, invitándonos a cocrear un futuro que 
sea verdaderamente simbiótico.

Sympoietic-Relation-Ship (2021): hielo, liquen, 
caribú, alce, gusano livertape.

Los glaciares de todo el mundo desaparecen 
cada vez más debido al calentamiento 
global. En la órbita baja de la Tierra, satélites 
simbióticos crean glaciares artificiales que 
recogen el agua de las zonas invernales y la 
liberan lentamente en las zonas primaverales 
donde más se necesita.
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TIPO MÓVIL:  TALLER 
DE PROC ESOS 
LENTOS

andrea torres

el taller tipo móvil –pronto a cumplir diez años 
de existencia– es un espacio de reunión en torno 
a la tipografía y la impresión. su labor principal 
ha sido revalorar y difundir este oficio a través 
de charlas, muestras colectivas, documentales 
y entrevistas, ferias y talleres en diversas 
instituciones, lo que ha permitido expandir esta 
ola de amor por el oficio de manera lenta pero 
significativa. el espacio, ubicado en la ciudad 
de santiago, se ha transformado a veces en 
aula, mediante talleres a particulares o cursos 
para estudiantes universitarios; en centro de 
producción artística, en que se elaboran láminas 
y pequeños tirajes de poesía; en imprenta, con 
fanzines, tarjetas y postales para artistas; y, de 
vez en cuando, se convierte tan solo en un lugar 
para sentarse a pausar la ciudad y tomarse un 
café.

artes gráficas - tipografía - imprenta
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A comienzos de los noventa, cuando 
empezábamos a vivir en carne propia la 
globalización en estos confines del planeta, 

aparecieron hitos que marcaron la transición hacia 
una aceleración de la vida. Recuerdo en mi infancia, 
la expectativa que generó la llegada de la cadena 
McDonald’s al norte del país: un acontecimiento que 
nos llevó a viajar 250 kilómetros hasta Antofagasta, 
con el solo fin de conocerlo. Ante sus puertas se 
extendían largas filas de espera, a pesar de que 
su oferta enarbolaba el principio de “comida 
rápida”. Ya una vez asentado este nuevo sistema de 
alimentación, finalmente cumplió su promesa de 
reducir el tiempo que “gastábamos” en alimentarnos, 
transformando el acto de sentarse a la mesa, comer 
y compartir en un mero trámite: había que estar 
pronto en otro lugar produciendo. Además, el 
concepto de lo inmediato fue permeando todos 
los aspectos de nuestras vidas, determinadas por 
una serie de fórmulas anglicistas: fast food, fast 
fashion, fast delivery; movimientos que tendían al 
consumo rápido y masivo, y exigían un modo de 
producción edificado en los mismos términos.

El brillo de la globalización nos encandilaba 
con su inmediatez, y las artes gráficas se sumaban 
a esta tendencia. Las imprentas, que llevaban 
un buen tiempo subidas al carro del offset y sus 
consecutivos avances tecnológicos, se veían tan 
atraídas como apabulladas ante la llegada de la 
impresión digital, cuyos méritos consistían en 
reducir los tiempos de producción y simplificar los 
procesos: computadores conectados directamente 
a la máquina podían imprimir en cuestión de 
segundos sobre una multiplicidad de sustratos. Al 
final, las máquinas, cada vez más tecnologizadas, 
fueron prescindiendo de la mano de obra. Y como 
si nada, pasamos de cinco siglos de trabajo con 
tipos móviles a una avalancha de avances que se 
concentró en tan solo tres décadas. Sin embargo, 
presiento que el vértigo de esa abrupta aceleración 
no pasó inadvertido en los espíritus más sensibles. 
En el último tiempo hemos visto desarrollarse 
un particular interés por los procesos lentos. De 

la misma manera en que antes proliferaron los 
términos asociados a lo rápido, hoy escuchamos 
hablar con frecuencia de slow food, slow fashion, 
sustentabilidad, procesos orgánicos, consumo local, 
reducción de la huella de carbono. Prácticas que se 
han visto reflejadas en el mundo de la impresión 
al amparo de verdaderos manifiestos como Slow 
Printing, Print Isn’t Dead o Pressing Matters.

Al parecer, en respuesta al exilio de las prácticas 
sensibles, las personas buscamos volver a tocar, a 
sentir con las manos, a formar parte de los procesos, 
validando los oficios tradicionales y del libro en 
particular, generando una efervescencia en el mundo 
de la edición independiente y las artes gráficas.
En este contexto se sitúa Tipo Móvil, un taller de 
diseño e imprenta tipográfica dedicado a revalorar 
el oficio de imprimir a mano con máquinas, como 
si en ello se jugara una contradicción.
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Su línea editorial se encamina hacia la poesía, la 
ilustración –algunas sacadas de antiguos libros de 
medicina y botánica–, la tipografía y el pensamiento. 
Imprimen láminas sobre papel de algodón, donde 
todas las etapas del proceso se realizan con lentitud: 
cortar a mano el papel, componer los tipos móviles, 
entintar, hacer pruebas y poner a punto las máquinas 
para luego imprimir, una a una, las piezas de la serie. 
Es como entrar a una cápsula del tiempo en la que 
se pausa la vorágine de la ciudad y los decibeles 
de las calles son reemplazados por la cadencia 
de la prensa tipográfica. Una máquina de fierro 
fundido de 950 kilogramos que avanza a paso de 
gigante, dando tiempo en cada vuelta de volante 
para incorporar el papel a mano, suscitando una 
relación colaborativa entre la máquina y la mano 
de obra.

Las piezas que compone este taller han sido 
cuidadosamente buscadas y rescatadas para 
darles una segunda vida: tipos móviles de plomo, 
componedores, llaves, cuñas, imposiciones, material 
de blancos, cuadratines, tintas, rodillos, chibaletes, 
galeras y cada uno de los elementos y herramientas 
necesarios para obtener una página impresa. Cada 

elemento reubicado convive en armonía a la espera 
de su turno para ser utilizado, llenarse de tinta y 
dejar su huella sobre un papel, preservando una 
historia que solo ellos conocen para contar una 
nueva, cerca del origen etimológico que las reúne: 
las artes gráficas.

La pieza editorial Teresa reúne una selección de poemas de amor de 
la escritora Teresa Wilms Montt. Esta pequeña edición fue impresa 
sobre un delicado papel de algodón, utilizando tipos móviles de 
plomo recuperados de antiguas imprentas de Santiago y clichés con 
ilustraciones extraídas de libros de botánica.



39

Láminas impresas con clichés de zinc a partir de antiguas ilustraciones médicas. 

Papel, 100% algodón, hecho a mano, color blanco / 14 x 21 cm / 29 copias / Pantone 
Warm Red (corazón) y Pantone Fluorescet Blue (cerebro).

Papel interior Conqueror Connoisseur Neutra de 
300 g, 100% algodón y cubierta Curious Matter 
Black Truffle 380 g / 12,5 x 17,5 cm / 30 copias 
numeradas / Negro + flúor rosado / Cierre con 
elástico negro de 1 cm.

El Decálogo de la maestra reúne los escritos pedagógicos de Gabriela Mistral. Lámina 
impresa con tipos móviles de plomo y fotograbados rescatados de antiguas 
imprentas.

Papel Conqueror Connoisseur Neutra de 300 g, 100% algodón / 17,5 x 25 cm / 46 
copias / Negro + flúor anaranjado.
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A l llegar a Chile, estudiantes y profesores 
de Venecia viajaron en autobús por una 
zona verde y boscosa entre Santiago y 

Valparaíso; un paisaje que luego, entre Valparaíso y 
Concón, se abre a una continua transformación: un 
desierto de arena, playas rocosas, caminos de tierra 
batida, un espacio entre el océano y la cordillera de 
los Andes, donde de pronto aparecen, en palabras 
de los visitantes, “arquitecturas misteriosas y 
fascinantes”. Algunas abandonadas o en ruinas, de 
las que solo quedan los imponentes pilares sobre 
las dunas; otras en construcción. Un conjunto de 
obras y estructuras que se interpenetran en una 
composición insólita, en estrecha correspondencia 
con la naturaleza del lugar.

Los huéspedes de Venecia, junto a los habitantes 
de la Ciudad Abierta, comienzan a vivir y a trabajar 
en la Hospedería del Errante. Desde allí visitan 
la Hospedería de los Diseños –talleres donde 
se fabrican los prototipos– y el Pórtico de los 
Huéspedes –que acoge en rotación a profesores 
de la universidad y a sus invitados–; se reúnen en 
la Sala de Música para celebrar el almuerzo con 

TALLER DE OBRAS 
ENTRE VENECIA Y 
VALPARAÍSO
 
jorge ferrada
patrizia montini
 

en octubre de 2022, la escuela de arquitectura 
y diseño pucv invitó a la iuav, con doce 
estudiantes, a participar en la ronda de 
construcción de la hospedería del errante, en 
la ciudad abierta, y a colaborar con profesores 
y estudiantes chilenos en el proyecto de 
ampliación de ese edificio, en el marco de la 
primera edición de la plataforma internacional 
de investigación práctica allí, dirigida por 
la profesora patrizia montini (iuav) y el 
profesor jorge ferrada (pucv). a continuación, 
presentamos un breve resumen y algunas 
reflexiones de esa experiencia compartida. 

pasantía internacional - arquitectura - paisaje 
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todos los miembros de la comunidad: poetas, 
artistas, arquitectos y diseñadores; recorren los 
espacios empedrados y laberínticos del Palacio del 
Alba y del Ocaso –una especie de umbral abierto 
a la naturaleza entre el bosque, el océano y la 
arena–; y comparten momentos de juego, música 
y fiesta. Pero también se realizan algunos viajes 
de reconocimiento y experiencias de observación 
en común; por ejemplo, en las dunas de Concón, 
por el paseo marítimo de Viña del Mar, serpen-
teando por las calles y cordones de Valparaíso, 
deteniéndose a admirar desde cualquier barrio 
la magnitud del espléndido golfo y el paisaje 
circundante. Y a descubrir y apropiarse de lugares 
a través de la observación y el dibujo para fijar el 
momento actual de una ciudad y un territorio 
siempre cambiante, donde la frágil construcción 
está hecha para durar, hasta que silenciosamente 
desaparece o es reemplazada. Porque el tiempo 
presente es el destino del trabajo arquitectónico 
en esta América del Sur, donde lo efímero se vuelve 
permanente bajo una constante renovación: la 
temporalidad de la ciudad y sus espacios son parte 
del proyecto. A través del diseño se establece una 
fuerte relación con el presente: el ser y el ahora 
se convierten en las principales herramientas de 
la acción arquitectónica.

Con dibujos para “liberarse de la esclavitud de 
las viejas formas”, y guiados por la experiencia de 
los huéspedes chilenos, se empieza a construir el 
tercer volumen de la Hospedería del Errante: un 
espacio de ampliación continua, que demanda 
abordar climáticamente el techo de la hospederia 
por un lado, y por otro el recorrido de su entorno. 
Mientras tanto, cerca de allí, en la Sala de Música, 
se construía otra obra. Los mismos profesores que 
se oyeron disertar en las aulas de la Escuela, junto 
a sus alumnos, levantaban complejas estructuras 
de madera para delimitar el perímetro de un nuevo 
gran aulario en la Ciudad Abierta. En esa arena, 
unos días más tarde, protegidos del implacable 
sol por lonas tensadas entre columnas y la ayuda 
de un sombrero sobre sus cabezas, se celebraba 
el Seminario Internacional “Formación y oficio 
en Arquitectura y Diseño”, con motivo del 70 
aniversario de la Escuela de Arquitectura y Diseño.
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El paso del dibujo a la práctica constructiva se 
produjo con una inmediatez desconocida para los 
alumnos de Venecia, en una mezcla de esfuerzo, 
juego e improvisación ligada al uso creativo de los 
recursos existentes, que llevó a encontrar formas en 
constante equilibrio con el mundo circundante. En 
palabras de los italianos: “Nos ayudó a comprender 
que la materialidad y la concepción constructiva 
que comparten los edificios de la Ciudad Abierta, 
forman parte de una actitud enigmática hacia el 
lugar que no es arbitraria, sino que busca apropiarse 
de las cualidades esenciales del entorno natural”. 
El mar, las dunas, la arena funcionan como una 
especie de tejido sobre el cual se levantan las 
diferentes obras modeladas por el curso de los 
vientos y la luz del sol a lo largo del día.

Y poco a poco, los huéspedes pasaron a ser 
parte de una comunidad y de un proyecto que 
evoluciona, se modifica y se remodela en un 
diálogo continuo entre las artes que diseñan, 
experimentan, manipulan el espacio y la estructura 
arquitectónica en sentido físico. Setenta años 
después, el proyecto académico de esta escuela 
ha dejado de ser una utopía para convertirse 
en una realidad. La Ciudad Abierta sigue siendo 
construida por estudiantes, académicos y poetas, 
y aunque algunas obras han desaparecido y 
solo quedan sus vestigios, otras están a punto 

de terminarse e incluso admiten cambios; por 
ejemplo, la Hospedería del Errante.

La obra se inicia con el material disponible: 
una donación de una instalación hecha para los 
niños en una zona de Viña del Mar. Construida 
con cortinas de colores y asientos de madera, 
donde los niños podían jugar resguardados de los 
peligros de la calle y del caluroso sol de octubre. 
Con esas mismas maderas, se procedió a ensamblar 
y montar la primera viga –de unos nueve metros 
de longitud–, dando lugar a la construcción de la 
nueva cubierta que se colocó sobre el “tercer cubo” 
de la hospedería. El nuevo techo de la hospedería 
venía a convertir el techo existente en un cielo, 
bajando la intensidad de radiación que la antigua 
cubierta debía soportar. Era necesario pensar uno 
nuevo que diera sombra y a la vez dejara pasar la 
luz, permitiendo la circulación del aire para refrescar 
el lugar. Junto con esta partida se realizó otra que 
tiene que ver con los terrenos circundantes de la 
hospedería, y un posible recorrido alrededor que 
diera continuidad y amplitud para recibir aquello 
que se aproxima desde la extensión. Se prepara el 
terreno con las pendientes necesarias, colocando 
los ladrillos para el pavimento en el lado norte de 
la hospedería. El pavimento puede verse también 
como una proyección del interior, que genera un 
nuevo espacio para estar de pie y envuelve la 
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estructura en una fuerte relación con los escalones, 
las rampas y los muros de contención.

“El flujo continuo y directo entre el dibujo y 
la construcción, el trabajo a pie de obra, hizo que 
la experiencia fuera muy tangible y emocionante. 
El estudio y análisis de paisajes y edificios a través 
del croquis me permitió detenerme y apreciar con 
mayor detalle aspectos muy diferentes de la ciudad, 
del lugar y del contexto”, cuenta Pietro, uno de los 
doce estudiantes del IUAV que se desplazaron a 
la Ciudad Abierta en octubre de 2022. “Mediante 
el intercambio de tiempo, trabajo e ideas se creó 
un lugar único para la experimentación, con la 
investigación poética y formal sobre el material que 
compone la arquitectura como eje temático”, dice 
Emma. Este es precisamente el diálogo constante 
que conduce al proyecto, donde la palabra es el 
primer vehículo, la estructura inicial que llena el 
espacio y tiende un puente entre los cuerpos, el 
medio más poderoso a partir del cual se genera 
todo el proceso arquitectónico.
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MAPAS
 
ramón aldunate
 

como muy bien sabían los situacionistas, 
derivar no solo requiere de una voluntad 
inquebrantable por atravesar ciudades, 
sino también de pertrechos que permitan 
desorientar las lógicas habituales de 
nuestras maneras de vivirlas. uno de 
esos insumos son los mapas: aquellos 
documentos que aparentemente hacen del 
espacio un asunto de mera geopolítica y 
que nuestra cultura termina por imponer 
como la mera distancia entre a y b –cosa 
que los situacionistas no cesaban de 
tergiversar. esa misma costumbre –ese 
leviatán del arte moderno– es la que con 
ahínco se disloca en estas cartografías, 
que por medio de jirones de ciudades 
reales e imaginarias, y de la sedimentación 
de imágenes satelitales, vectoriales, 
infrarrojas y de geoinformación, buscan 
extraviar los pasos hacia las líneas de una 
canción aún por cantar.
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Un día construiremos ciudades para derivar.

guy debord

EL OFICIO DE ANDAR 
ANDANDO

emanuela di felice
andrés garcés

esta reflexión sobre el caminar como práctica 
estética, reúne algunos antecedentes históricos 
que ayudan a contextualizar la invitación hecha 
por la escuela de arquitectura y diseño y el 
instituto de arte pucv al arquitecto francesco 
careri, visita que culminó con la experiencia 
colectiva de una deriva por valparaíso. el 
marco descrito a continuación, revisa algunas 
prácticas dadas a principios del siglo xx 
por diversos movimientos que discutieron 
y ocuparon la ciudad como soporte lúdico-
práctico, entreverándolas con la tradición de 
actos y juegos propuestos por nuestra escuela 
de arquitectura y diseño a lo largo de su 
historia en calidad de fundamento.

deriva urbana - situacionismo - juego - acto

C aminar sin destino o ir a la deriva como 
oficio se convierte en estado de ánimo 
cuando la poesía es transformada en 

acción por una pequeña colectividad. En la 
historia de las ciudades europeas y de América 
del Sur, la planificación ha desempeñado un papel 
decisivo en los transeúntes, presentando la ciudad 
como palimpsesto. Después de que las primeras 
urbes fueron proyectadas, los dadaístas y los 
situacionistas empezaron las deambulaciones 
de observación-interacción cuerpo a cuerpo con 
el espacio urbano y sus habitantes. A partir de 
ese momento, el gesto artístico se manifiesta a 
través del contacto experiencial con los elementos 
del aquí y ahora, en una obra-juego atemporal y 
efímera porque es siempre un devenir. 

La Escuela de Arquitectura y Diseño PUCV, con 
su forma de pensar la arquitectura desde el acto 
de habitar, encuentra en el ritmo del juego del ir 
una potencia única: una invención colectiva que 
en el acto lúdico-poético halla lugar y espacio 
para manifestarse. 

A la manera de las prácticas situacionistas, 
Francesco Careri –autor del libro Walkscapes: el andar 
como práctica estética–, en abril de 2023, nos invitó 
a una experiencia de caminar y andar sin rumbo 
como la oportunidad de repensar el ser nómada 
y la hospitalidad en sus relaciones ancestrales y 
espaciales entre el andar y el detenerse.

Los cursos de derivas son itinerantes y se llenan 
de sorpresas. Ir más allá de los límites psíquicos 
y geográficos se presenta como la posibilidad de 
cometer errores, de hacer acciones imprevistas 
que nos permiten tropezar con algo o alguien, y 
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por lo tanto, a detenernos. El caminar, como señala 
Careri, es un acto cognitivo-sensitivo que es capaz 
de modificar tanto el espacio natural como el 
antrópico, no solo en la configuración del paisaje, 
sino también en la percepción, la memoria y el 
lenguaje. Es una forma de hacer arte, un instrumento 
ético-estético de conocimiento y alteración física 
del espacio atravesado como arte urbano.1

En el marco de la Internacional Situacionista, Guy 
Debord define el juego de la deriva urbana2 como 
condición performativa y poética, estableciendo 
una crítica a la vida cotidiana dentro de su campo de 
investigación: la ciudad. En la observación empírica 
de la práctica de la deriva y la psicogeografía,3 se 
concreta la crítica experimental donde el urba-
nismo unitario aproxima el arte y la técnica en la 
construcción integral de un ambiente, basándose 
en la experiencia del comportamiento humano. 
El manifiesto teórico de cambiar los lugares para 
revolucionar la vida social es la síntesis entre arte y 

técnica: “La arquitectura del mañana será un medio 
para modificar las concepciones actuales del tiempo 
y del espacio. Será un medio de conocimiento y de 
acción. El complejo arquitectónico será modificable. 
Su aspecto cambiará parcial o totalmente según 
la voluntad de sus habitantes”.4

En 1938, el historiador holandés Johan Huizinga, 
en su libro Homo Ludens, retrata el juego como 
la base de toda cultura y su organización social, 
satisfaciendo ideales de expresión y de convivencia. 
Algunas décadas más tarde, en 1976, el situacionista 
Constant Nieuwenhuys sobre la visión de Huiziniga 
vislumbra que el homo ludens, habitante de New 
Babylon (visión futurista y utópica por una sociedad 
compuesta por hombres lúdicos), querrá transformar 
y recrear este ambiente y este mundo de acuerdo 
a sus necesidades. La exploración y la construcción 
del medioambiente coincidirán porque el homo 
ludens, imaginando su territorio para explorarlo, 
irá a conocer su creación.5

Deriva urbana, Valparaíso, 2016.
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No podemos dejar de recordar la enseñanza 
de la Escuela de Arquitectura y Diseño PUCV al 
continente americano, que concibe su fundamento 
desde la poesía hecha acción. Aprovechando el 
juego como una oportunidad para aprender y 
colaborar creativamente, en diversas situaciones 
ofrece a sus estudiantes y profesores la oportunidad 
de participar como actores principales (invento-
res-constructores-intérpretes), respondiendo a 
la frase del poeta Godofredo Iommi: “La fiesta, el 
juego, el supremo rigor de mi libertad”. Vale la pena 
mencionar algunos casos en que la enseñanza de 
los conocimientos técnicos y humanos se lleva a 
cabo a través del juego; por ejemplo, la Farándula,6 
una especie de carnaval que con sus máscaras y 
carros alegóricos, tiene el sentido profundo de 
compartir en las calles. 

Flavio de Carvalho, en 1930, escribe que 
la ciudad americana ya no es la fortaleza de la 
Conquista, sino la ciudad geográfica y climática 
del hombre desnudo, de razonamiento libre y 
eminentemente antropófago. La ciudad antropófaga 
satisface al hombre desnudo porque abole los 
tabúes del matrimonio y la propiedad, y pertenece 
a toda la comunidad. Es un inmenso monolito que 
funciona de manera homogénea; un enorme motor 
en movimiento que transforma la energía de las 
ideas en necesidades, realiza el deseo colectivo y 
produce felicidad; es decir, es la comprensión de 
la vida y el movimiento. 

La exposición “Desvíos de la deriva” de 2010, 
en el Museo Reina Sofía, que acoge las obras 
de Carvalho y de la Escuela de Arquitectura y 
Diseño PUCV, nos permite imaginar –en palabras 
de su curadora Lisette Lagnado– una suerte de 
solidaridad artística, continental y decolonial 
entre los movimientos que en apariencia nunca 
han tenido contacto entre sí.

La Phalène –otro acto realizado por nuestra 
Escuela con probable conexión con el movimiento 
Dadá, a las obras de Tristan Tzara y al situacionismo– 
se desarrolla en momentos especiales, invitando a 
participar de un juego-trabajo colectivo con reglas 

mínimas y pocos elementos, con un comienzo que 
desconoce su final. En cuanto a la relación entre 
juego y arquitectura, Alberto Cruz la define como 
la necesidad de “dar lugar”, de tener un clímax, un 
abrazo que dé espacio a ambos cuerpos.

¿Qué culmina en la Phalène? […] en ella culmina 
la poesía del mundo que se convierte en la Obra 
del mundo entero. Seguramente como un Juego 
u Obra que, a través de significados transmitidos 
por la aparición del ritmo en que y gracias al cual 
los significados tienen sentido.7

Los actos de San Francisco –que acontecen 
cada 4 de octubre en la Ciudad Abierta– se celebran 
durante todo un día con actos poéticos, torneos y 
banquetes inspirados en el texto “Cántico de las 
criaturas” del santo y poeta medieval, considerado 
por la Escuela como el primer poema que debe ser 
cantado, pues revela la condición humana en su 
versión más amplia de la vida. Del mismo modo, 
los Torneos –realizados desde hace unos 40 años 
por profesores y estudiantes– dan cuenta del 
significado profundo de jugar, celebrar la vida y la 
creación con mecanismos lúdicos que permiten 
entrar a lo que Donald Winnicott propone como 
un “espacio potencial”8 o, en términos de Huizinga, 
“el campo extraordinario en el que está en juego 
quien interpreta su vida”.

A partir del 2021 surgen las Andadas: deam-
bulaciones poéticas que se presentan como una 
alternativa a las Travesías durante el período de 
pandemia, siendo la manera de encontrarse de 
nuevo –sin la intensidad temporal de los viajes– en 
ese contexto territorial y poético enunciado en 
Amereida, y expresado en un breve texto del poeta 
Carlos Covarrubias pocos meses antes de iniciar 
esta actividad: “Haz algo inaugural, ligero, algo que 
nos junte y nos haga felices, hagamos la gratuidad, 
lo común, celebremos lo que se nos da […] no hay 
palabras para nombrar la Andada”.9

Por último, sobre el ir sin destino o vagabundear, 
el historiador Mario Góngora recoge el testimonio 
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notas

1. Francesco Careri, Walkscapes. El andar como práctica 
estética (Barcelona: Gustavo Gili, 2003).

2. La deriva considerada como la exploración de 
los espacios urbanos sin fines utilitarios fue 
concebida por Debord, pero cabe mencionar 
que las experiencias de las deambulaciones y 
desterritorializaciones dadaístas (1921) en los 
lugares banales y en el campo parisino, y las 
caminatas surrealistas (1924) en las que se asumía 
un componente onírico, ya habían reconocido en la 
deriva una forma de antiarte llena de posibilidades 
expresivas.

3. La psicogeografía prevé el estudio de los efectos del 
ambiente urbano sobre las emociones del hombre 
a partir de su comportamiento afectivo. El término 
fue presentado antes del Internacional Letrista y 
sucesivamente por la Internacional Situacionista y 
Guy Debord.

4. Viviana Gravano, Internationale Situationniste 1958-
1969, nº 1, VV AA en “Paesaggi attivi. Saggio contro la 
contemplazione. L’arte contemporanea e il paesaggio 
metropolitano” (Milano-Udine: Mimesi Edizioni, 
2012).

5. Constant Nieuwenhuys, en F. Careri, op. cit., p. 36.

6. La palabra “farándula” aparece en 1611 e introduce 
al “farragoso” como el que da prólogo a una comedia; 
del germánico fahrende: pueblo nómada, derivado 
de una supuesta declinación de giratoria. A Joan 
Corominas le gustaba la definición de vagabundo 
dada por Friedrich Diez en el Diccionario Etimológico 
Romance, donde “farándula” proviene del occitano 
farandoulo: danza rítmica realizada por un gran grupo 
de personas que corren de la mano.

7. Godofredo Iommi, “Segunda Carta sobre la Phalène”. 
En Dos Conversaciones de Godofredo Iommi  (Viña del 
Mar: Taller de Investigaciones Gráficas, Escuela de 
Arquitectura UCV, 1984).

8. D.W. Winnicott, Realidad y Juego (Barcelona: Gedisa, 
1999).

9.  VV AA, Amereida, Volumen Primero, (Viña del 
Mar: Taller de Investigaciones Gráficas, Escuela de 
Arquitectura UCV, 1986, p. 142).

del joven errante Dionisio Faúndez, quien en 
1773 declara: “Mi oficio es andar andando”. En 
estas palabras se puede interpretar la inquietud 
existencial que conlleva la experiencia del viaje 
como presente. Y es en las Travesías que la Escuela, 
desde 1984, da lugar y cuerpo al acto arquitectónico 
a partir de una instancia poética: la realización 
de una obra colectiva en calidad de regalo para 
un determinado lugar. Se trata de aproximarse a 
los territorios como fruto de una deambulación 
por el continente que siempre establece nuevas 
coordenadas.

Las imágenes que componen el collage en las páginas siguientes pertenecen al registro de la deriva urbana llevada a cabo en Valparaíso, el 11 de 
abril de 2023, a cargo del arquitecto Francesco Careri. Agradecemos el aporte fotográfico de Vicente Acuña, Emanuela di Felice, Eva Monteiro y 
Manuel Sanfuentes.
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ADENTRARSE. En cada subida, la ciudad se 
volvió un laberinto lleno de colores. Nos 
adentramos en sus calles, nos dejamos llevar 
por sus sonidos, por sus recintos apartados, 
nos sumergimos en sus lugares. Perderse. En 
cada paso interactuamos como una malla 
de historias entrelazadas. Nos aventuramos 
adelante, sin mirar atrás. Exploramos sin 
restricciones, dejándonos sorprender en cada 
esquina, en cada escalera, como un laboratorio 
de recorridos improvisados para encontrarse. 
Descendimos quebradas, quisimos saltar muros 
siguiendo el curso de la naturaleza que se abría 
paso en medio del concreto. La fatiga mezclada 
con la exaltación del estar ahí. Adentrarse en 
Valparaíso es una experiencia única, un acto 
de rebeldía y curiosidad. Meterse en la ciudad, 
interaccionar con sus habitantes, dejarse llevar 
por sus encantos, abandonar las convenciones 
y avanzar hacia adelante. Nos internamos en 
sus callejones estrechos y en sus descansos. 
Nos dejamos guiar por el flujo de la vida urbana 
y nos perdimos para encontrarnos en cada 
esquina. Fue un recordatorio de la importancia 
de explorar sin restricciones, de adentrarnos 
en lo desconocido y de dejar que la ciudad nos 
revelara su ser más profundo. La deriva urbana 
fue el medio a través del cual nos conectamos 
con Valparaíso y nos reconectamos entre 
nosotros mismos.  
Vesna Obilinovic

LÉXICO DEL 
CAMINAR

a partir de ocho conceptos gravitantes en 
la propuesta de francesco careri sobre el 
caminar como práctica estética, proponemos 
este “diccionario”, desarrollado libremente por 
participantes de la deriva realizada el 11 de abril 
de 2023, en valparaíso.

ANDAR. El andar activa diferentes modos de 
vincularnos con nuestro entorno desde lo 
experiencial, ya sea lo sensitivo, lo afectivo o 
lo lúdico. Esta práctica produce situaciones y 
vivencias en torno a personas, objetos, lugares, 
entidades y comunidades desde donde 
se establecen espacios para el diálogo, la 
participación y la acción. Andar por Valparaíso 
estimula las relaciones. El Plan dispone una 
velocidad particular para el pie, asociada, por 
ejemplo, a los sonidos de avenida Brasil, al ritmo 
que sugieren los olores y colores del mercado 
Cardonal, o a la activación de la memoria a partir 
de la observación de sus edificaciones. Pero 
otra cosa es andar cuesta arriba por los cerros. 
La pendiente transforma el caminar en una 
negociación lenta y constante de intercambios 
con el espacio. El “nuevo” Valparaíso que surge 
con posterioridad al gran incendio del 2014 
en los cerros Monjas, Mariposa, La Cruz y Las 
Cañas, se manifiesta a partir de los 200 metros 
sobre el nivel del mar, a través de un catálogo 
de arquitecturas emergentes en constante 
evolución, que guardan poca relación con la 
memoria de la otra ciudad. Sobre la cota 300 
–casi fuera del límite urbano–, nos adentramos 
por un área natural, lejos de todo vestigio de 
urbanización y orientación, donde el andar 
se torna una práctica de senderismo. Desde 
ahí descendimos cuesta abajo atravesando 
quebradas, terrenos en toma, vertederos 
informales y fábricas abandonadas, hasta volver 
de nuevo a Valparaíso. José Abásolo

ERRABUNDEAR. Pienso en la palabra errar en 
su sentido de equivocación. En la experiencia 
del caminar, el errabundeo aparece como 
la posibilidad de equivocarse no solo con la 
intención de perder el rumbo, sino también 
de asombrarse, sorprenderse, develar lo 
nuevo. Un espacio y tiempo destinados a la 
incertidumbre, que a través de la presencia y 
entrega corporal, permiten que sea a la vez un 
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ejercicio de perderse (porque no se tiene un 
destino preestablecido) y encontrarse (ya que 
a medida que se camina se incorpora lo nuevo 
al imaginario individual sobre el territorio). Se 
hace necesario un estado de entrega, dejar 
que el territorio nos permee, confiar. Por otro 
lado, pienso en cómo es distinto errabundear 
para cada cuerpo y los significados sociales 
que portan. La soledad de la deriva puede ser 
una experiencia hostil –la ciudad a ratos lo es– 
sobre todo para aquellas personas con cuerpos 
que históricamente han sido replegados a lo 
doméstico o han sido objeto de violencia. Salir 
a la calle sigue siendo una acción de resiliencia 
para muchas de nosotras. Dicho eso, el 
errabundeo parece ser –además de una acción 
primitiva– un quehacer que se sostiene a través 
de la colectividad. Se vuelve un acto político de 
reapropiación del espacio público en compañía 
del grupo que brinda el resguardo necesario 
para una entrega plena. Perderse sola no es lo 
mismo que perderse todos juntos.
Nara Massena 

IR HACIA ADELANTE. Sin negar lo constituyente 
del pasado o los hechos recientes que nos 
traen hasta aquí, es imperioso elaborar una 
mirada sobre el porvenir, que sin negar la 
historia, elucubre y advierta un itinerario 
que abra un camino lícito y proponga un 
horizonte, pese a lo movedizo, iluminador 
del presente. La idea de las derivas, planteada 
por Francesco Careri, en cierto modo tiende 
al  poema-símbolo, que vuelve la mirada sobre 
la realidad un poco atemporal, puesto que 
toca cuestiones trascendentes, más allá de 
las contingencias. Toda idea separa, saca del 
mundo, se dirige hacia un más allá (no está 
aquí); son “situacionistas” porque se preparan 
para perecer en sus propios alcances.
En su camino por las derivas en Italia, Careri y su 
comparsa tratan algunas veces con refugiados e 
inmigrantes llegados a las costas mediterráneas 

de Europa tras un pasado, si no innombrable, 
difícil de hacerse presente sin volver a 
victimizar a los afectados. Entonces deciden 
no preguntar por sus historias, sus caminos 
para llegar hasta allí, o el drama que han dejado 
atrás. La pregunta sucesiva es: “¿Hacia dónde 
van?”, abriendo al interlocutor el horizonte de la 
idea, del porvenir y lo que viene más adelante, 
evidentemente desconocido. Lo que está 
adelante, guarda el misterio de lo “nuevo” como 
un secreto que reside en cada uno, preludiando 
un destino hasta ese momento impropio. Este 
modo de inquirir en la perspectiva de un futuro, 
o de acoger sin preguntas ni demandas, abre 
el sentido de la hospitalidad que requiere toda 
errancia para constituirse como una verdadera 
deriva. Más radical, la verdadera hospitalidad no 
pregunta de dónde se viene ni hacia dónde se 
va: solo presta oídos, da casa. Careri es a su vez 
huésped y hospedero, nos lleva hacia adelante 
por caminos desconocidos, acoge lo por venir, 
avanza. Mirando de reojo el camino recorrido, 
la deriva oculta su itinerario y triunfa ante 
cualquier imprevisto porque su pasado no se 
hace presente. Y hay algo “cada vez” que recrea 
su horizonte para no caer en el precipicio ciego 
del acantilado donde la mirada cesa. Aquí no 
hay cesura. Hay un pie en marcha que reinicia su 
propia práctica de no claudicar ante el espesor 
histórico que momifica al presente con una 
forma demasiado justa. Manuel Sanfuentes

ORIENTARSE. En arte las respuestas no las 
da solo la conciencia. Nada está terminado 
ahí donde el inconsciente, lo irracional, lo no 
calculado han entrado en juego. Esa fue la 
invitación de Francesco Careri a un grupo de 
estudiantes y profesores que formábamos 
un círculo en medio del mercado Cardonal 
de Valparaíso, y que decidimos suspender 
el tiempo del trabajo para lanzarnos a la 
deriva con la sola voluntad de abandonar 
las limitaciones cotidianas. Somos una 



acto&forma 1556

agrupación de huérfanos arrojados a su 
suerte. Al inicio cuesta andar juntos sin 
guías, la costumbre embrutece, algunos se 
confunden, preguntan dónde está Careri. En 
fin, trazamos algunos puntos de encuentro 
que luego abandonaremos. Avanzamos en 
grupos que se dispersan por plazas, escaleras, 
miradores y quebradas, buscando forzar 
pasajes cerrados, deleitarnos en ascensores 
abandonados, capturar palabras inscritas en 
los muros. Una tradición proveniente de la 
Travesía arquitectónica nos empuja a la acción, a 
levantar un hito. Comenzamos por la voz: Floro, 
parado en medio de la calle, lee crónicas de 
una experiencia poética. Enseguida, nos invita a 
desplegar un rollo de papel y lanzar chorros de 
tinta negra. Pienso en Pollock, porque el papel 
desplegado en el suelo obliga a encorvarse y a 
mover los brazos tirando tinta de un lado a otro 
en una especie de danza. En eso se convierte 
nuestra deriva unas cuadras más arriba: en 
un baile que efectuamos en las alturas de un 
cerro mientras nos empujamos unos a otros 
tomados de nuestros codos. Después de estos 
eventos, somos un solo grupo que avanza 
hacia las últimas calles de la ciudad, somos 
menos también. Arribados al sector más alto 
de Valparaíso, nos adentramos por senderos 
semiurbanos que nos llevan entre edificios, 
matorrales, eucaliptos y alambre de púa. Luego, 
todo es cuesta abajo. Llegamos al Pajonal, ahí, 
en el parque Merced hacemos una última pausa. 
En una especie de anfiteatro, leo un poema y los 
aplausos sirven para empezar a retornar. De aquí 
en adelante, la cuadrilla aventurera que somos 
camina dispersándose ligeramente, sabiendo 
que en un límite imperceptible de la deriva 
ha hecho un trueque: el de lo conocido por lo 
desconocido, donde cada uno se renueva y se 
pierde. Enrique Morales

PERDERSE. “Perder tiempo es ganar espacio”. 
Esta frase quedó resonando cuando escuchaba 

a Francesco Careri en la última charla que dio 
en la Escuela. Puede ser que la hubiera leído 
antes, porque el libro Walkscapes me acompañó 
durante todo el proceso de titulación; pero 
ahora, 15 años después, cobra otro significado. Y 
es que perderse implica desorientarse, no tener 
el norte claro. Pero perderse voluntariamente 
–en el acto de la deriva urbana propuesta por 
Careri– implica también romper u olvidar que 
existen los límites de tiempo y espacio. Ya no 
hay propiedad privada ni el paso de las horas. 
Solo en esa pérdida voluntaria del límite es 
que podemos entrar en esos espacios “otros” 
descritos por él. Derribar esas líneas divisorias 
con las que hemos domesticado el mundo, abre 
no solo el hallazgo de otro espacio, extenso 
y heterogéneo, sino la sorpresa de un tiempo 
distinto, que corre a otro ritmo. Dar con ese 
tiempo-espacio “otro” no puede ser sino la 
promesa de un hallazgo de quien –como señala 
Careri– no se ha fijado un objetivo al cual llegar. 
Tal como Constant –en New Babylon– rompía 
las fronteras y pensaba en una humanidad 
fluctuante, donde cualquier lugar fuese 
accesible a todos y cada uno de los individuos. 
Me quedo pensando en una ciudad continua. 
Una utopía. Un espacio urbano común. La 
ciudad accesible a todos. La tierra como morada 
terrestre que proponía Constant. Porque 
la deriva urbana, más allá de habitar en un 
espacio-tiempo “otro”, nos invita a perdernos 
para derribar las fronteras. Esas líneas que nos 
dividen, clasifican y distancian. Es la experiencia 
directa del cuerpo que recorre el espacio 
urbano sin límites. Una propuesta de rebeldía 
para saltar no solo muros o rejas, sino por sobre 
todo clasificaciones y nacionalidades que nos 
han impedido entender que la ciudad y la tierra 
nos pertenecen a todos. Luisa Frigolett

SUMERGIRSE. Adentrarse en el territorio que 
nos abre un tiempo otro. Por momentos 
sentirse grupo, alboroto de ser muchos, 
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luego alivio de volver a caminar sin multitud. 
Principiar por la escalera más pequeña y 
deshabitada. Encontrar una tremenda higuera 
frondosa, generosa. Comer muchos higos dulces 
contemplando la ciudad desde una primera 
altura. Reconocer una casa que había ido a ver 
porque se arrendaba, justo al lado de los rieles 
del Monjas, o los fragmentos que quedan del 
fantasma de la reparación. Llegamos a Zilleruelo, 
tremendo racconto: mi antigua casa justo ahí 
con su ventana redonda. La calle está cerrada, la 
arreglan. Tristemente el ascensor Monjas sigue 
cerrado, fue desmantelado –cuando vivía ahí 
estaba abierto y era maravilloso. Me sumerjo 
en esa subida, el sonido del mecanismo con 
nosotras adentro. Observar la bahía desde ese 
eje exacto, sobre esos rieles andamiados, la 
altura que otorga ese aparecer diagonalmente 
sublime de la ciudad. Llegamos a una cancha, 
entregarse a un baile de a dos, jugar caminando, 
dialogando, conocerse y avanzar o retroceder. 
La felicidad existe y es una botillería del 
cerro Monjas. Seguimos subiendo hasta 
llegar justo donde el incendio se llevó todo, 
menos la ruina del profesor Álvarez, donde 
invita a estudiar Refuerzos no entorpeciendo lo 
ruinoso. Monumento a los bomberos. Sentir la 
premura del fuego, la evidencia en fierro que 
duele. Sumergirse en el tiempo de la urgencia 
de la llama, ese movimiento preciso ante la 
inminencia de la destrucción total. Bajar para 
volver a subir siempre. Reverdecido, un cruce 
de calles, aparece el colectivo y ahí fue la más 
repentina constatación del sumergimiento 
cuando de golpe y piquero tuve que bajar, y en 
un respirar distinto volví. Javiera Ovalle

VAGAR. En la vagancia confluyen los dos 
significados de sus homógrafos precedentes 
(vago). Por una parte vacuus, que contiene la 
raíz indoeuropea eu que significa ‘vacío’, y por 
extensión ‘desocupado’, ‘carente de oficio’. 
Por otra, la expresión de la idea de errancia, 

de andar de un lugar a otro, que viene de 
vagari. En teoría, se podrían entender ambos 
significados por separado, pero su confluencia 
parece haberse impuesto tanto en el uso 
corriente como sobre todo en el poético. Por 
consiguiente, el vagar se establece como la 
zona general sobre la cual se elaboran otras 
formas nomadísticas contemporáneas, tales 
como la deriva o el deambular surrealista, y, 
en su amplitud, todas aquellas que Careri ha 
convocado en su Walk-Scapes. El vagar, así 
visto, es la manera todavía indeterminada de 
la experiencia nómada, que supone tanto el 
estar libre de las obligaciones de la división 
del trabajo y del utilitarismo, como el Abel que 
describe Careri, y la disposición a errar, es decir, 
reconocerse en un espacio abierto, no afectado 
por los límites ideológicos de la propiedad ni 
del trabajo, pero a su vez, el vagar carece de 
propósito, comparable a la imagen del viento 
que “puede soplar en cualquier dirección por 
muy diversos motivos relacionados con la 
forma del territorio”. A Richard Long le gustaba 
pensar que “el ventor del viento era un reflejo 
muy sutil de la forma del territorio”. Asimismo 
me gusta la idea de que el vagar es también un 
reflejo sutil del territorio, como ese viento que 
rebota de aquí a allá, sin todavía convertirse en 
un instrumento de experimentación consciente, 
como puede entenderse la deriva letrista. Para 
que el vagar se convierta en una actividad 
experimental y artística debe intervenir un 
factor que no está dado por el territorio sino 
por la relación crítica entre el sujeto y la ciudad, 
entre el sujeto y la vida empobrecida por las 
determinaciones alienantes: el sentido de la 
subversión. Como dice Debord en In girum 
imus nocte et consumimur igni: “La fórmula para 
derrumbar el mundo no la fuimos a buscar en 
los libros, sino vagando”. Digamos que cuando 
el vagar se vuelve subversivo, aparece el paisaje 
transformador de los nuevos errantes.  
Sergio Madrid
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Muelle Sudamericana, 1974.



memoria 59

UN HOMBRE 
SILENCIOSO
en memoria del fotógrafo 
juan hernández tapia   
(1936-2023)

jaime reyes

C onocí a Juan Hernández lentamente. Yo 
era un estudiante de segundo año en esta 
Escuela cuando, debido a ciertos cambios 

familiares, una cámara fotográfica llegó a mis 
manos. Sin saber mucho sobre fotografía, me 
embarqué en una aventura que perdura hasta 
hoy. Los primeros rollos que compré eran en 
blanco y negro, y una vez que agoté las tomas, 
pregunté dónde podría revelarlas. Me dieron 
un nombre: el fotógrafo de la Escuela, y me 
dijeron que hablara con él. Sin embargo, Juan 
Hernández no era una persona de mucho hablar; 
su presencia era más bien silenciosa, casi en los 
márgenes, dedicado principalmente a observar. 
Había estado allí desde antes de que yo naciera, 
encargándose de las fotografías de talleres, 
fotomecánica, impresiones, reproducciones, 
exposiciones y demás. Le entregué mis rollos y, 
después de unos cuantos días, nos encontramos 
de nuevo con los negativos revelados y las 
imágenes en positivo en tiras de prueba. Sin decir 
una palabra, me pasó una lupa cuentahílos y me 
indicó algunos detalles de ciertas tomas. Este 

las fotos aquí seleccionadas –guardadas en 
el fondo juan hernández, archivo histórico 
josé vial a.– muestran valparaíso en escenas 
cotidianas, en momentos y lugares que todos 
hemos visto alguna vez, pero que a través del ojo 
de juan hernández comparecen únicos. 

fotografía - valparaíso - memoria

tipo de ritual conciso se repitió innumerables 
veces a lo largo de los años.

Mucho tiempo después –cuarenta años más 
tarde de su llegada a la Escuela, para ser precisos–, 
me tocó trabajar en el recién organizado Archivo 
Histórico José Vial A. Fue entonces cuando pude 
dimensionar la labor de Juan Hernández: eran 
cientos y cientos de registros de las actividades y 
sucesos acontecidos en la Escuela y en la Ciudad 
Abierta. Gran parte de las miles de fotografías que 
componen este Archivo fueron tomadas por él. 

Hace poco más de una década, habiéndose 
jubilado y con la discreción de siempre, se acercó 
al Archivo una vez más. Quería donar toda su 
colección personal de imágenes de Valparaíso. 
Con ese material publicamos el libro Fotografías de 
Valparaíso (EUV-e[ad], 2014) y creamos el Fondo 
especial que lleva su nombre. No son las fotografías 
oficiales de la Escuela ni las institucionales, que, 
por supuesto, son esenciales. Estas son las de 
una persona cuyo oficio construyó, poco a poco, 
el presente, el regalo, de nuestra propia memoria 
como Escuela, como puerto, como pueblo.



acto&forma 1560

El pescador de jaivas, 1963.
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Plaza Echaurren, un rotito y un marino, 1970.
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Niños comiendo melón en el Molo, 1963.
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Temporal, 1969-1971.
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N ací en 1936. En 1967, llegué a esta Escuela para hacerme cargo de 
la fotografía general: fotos de talleres, proyectos, reproducciones 
para alumnos y profesores, exposiciones, etcétera. En 1969, me 

correspondió acompañar a los egresados Allan Browne y Roberto Chow en su 
proyecto de título. De ese proyecto nació un libro, Valparaíso I, de Ediciones 
Universitarias de Valparaíso, entidad recién fundada por la UCV, cuyo logotipo 
fue diseñado por José Vial, profesor guía de Allan y Roberto. A partir de esa 
fecha comencé a colaborar en Ediciones con Allan Browne como diseñador. Así 
se produjeron libros que tuvieron amplia difusión, como los Apuntes porteños 
y los Apuntes viñamarinos de Lukas; obras de Carlos León; La pintura en Chile de 
Milan Ivelic y Gaspar Galaz; Neruda en Valparaíso de Sara Vial, y muchos más. En 
1974, la Escuela me envió a Santiago a la Imprenta Kuppenheim, para adquirir 
fundamentos de fotomecánica. Ya en 1972 habíamos iniciado en Ediciones el 
proyecto de un libro que había de titularse Valparaíso en blanco y negro, para 
el cual tomé fotos de diversos lugares y situaciones de la ciudad. Tal proyecto 
quedó interrumpido en septiembre de 1973. El libro nunca fue reanudado, 
pero mantuve en lo posible, la costumbre de tomar fotos que documentaran 
la ciudad. El banco de fotos así reunido sirvió desde entonces para solucionar 
muchas situaciones del trabajo editorial. Hacia 1992 iniciamos con Allan una 
colaboración en Extensión de la Universidad de Valparaíso. Dentro de estas 
labores nos correspondió participar en la carpeta alcaldicia para la postulación 
de Valparaíso como Patrimonio de la Humanidad. Para ello hube de escarbar 
en todas mis cajas y cajones en busca de escenas de la ciudad que sirvieran 
al efecto; solo así pude iniciar un conato de archivo de imágenes porteñas. 
Después de mi jubilación, en 2001, cuando comencé a ordenar el material 
reunido surgió la idea de realizar una exposición, en vista de que el mismo 
abarcaba un largo espacio de tiempo: 1962 en adelante. Se realizó una 
exposición parcial en la Fundación Lukas en diciembre de 2004 y un fragmento 
se expuso en la Escuela de Arquitectura y Diseño en mayo de 2010.

Juan Hernández T.

*Autobiografía, en Fotografías de Valparaíso (EUV-e[ad], 2014).
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La forma que habita el espacio:  
Fabio Cruz Prieto (1952-2007)
Igor Fracalossi

9 de enero al 26 de febrero
Museo Baburizza, Valparaíso

Esta exposición busca revelar la 
belleza de los objetos diseñados por 
el arquitecto Fabio Cruz P., fundador 
de la Escuela de Arquitectura y 
Diseño PUCV, haciendo aparecer la 
sensibilidad de su autor en relación 
a la austeridad de las formas y mate-
riales; la simplicidad de las construc-
ciones y la justeza de las medidas.  
La muestra reúne objetos (originales, 
réplicas, recreaciones y maquetas) de 
distinta índole: mobiliario residen-
cial, aparatos lumínicos, envases y 
elementos arquitectónicos, además 
de dibujos, fotografías, cuadernos y 
documentos históricos. Estos objetos 
poseían, para Fabio, una presencia 
autónoma y ahora cohabitan el 
espacio junto a nosotros.

 

Danzando con la Venus del vacío
Jaime Reyes Gil

20 de marzo al 12 de abril

sala américa
escuela de arquitectura 

y diseño pucv

Esta muestra –cuyo origen proviene 
de un texto homónimo, publicado 
en el 2022 por Ediciones Universi-
tarias de Valparaíso– presenta un 
fragmento del camino creativo del 
escultor y fundador de la Escuela 
de Arquitectura y Diseño PUCV José 
Balcells.
Las piezas que se exhiben aquí son 
construcciones colectivas hechas en 
diversas travesías. Nueve maquetas 
a escala 1:5 dispuestas sobre 
plintos, los que fueron diseñados por 
estudiantes para la ocasión.
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Superficies de la memoria
Gabriela González Canessa

Curatoría: Francisca Leyton Gárate

15 de mayo al 12 de junio

Exploraciones y resistencias en 
edificios escolares modernos  
(Chile, 1940-1980)
Ursula Exss Cid

13 de abril al 28 de abril

A través de fotografías y dibujos de 
planos de una selección de escuelas 
en un período determinado, esta 
muestra presenta el modo en que 
los edificios escolares, desde la 
arquitectura –proyecto, construcción 
y espacio–, han interactuado de 
manera sostenida con un conjunto 
de dimensiones políticas, culturales, 
ideales educativos, propuestas 
pedagógicas, métodos de proyecto 
y teorías arquitectónicas contem-
poráneas.

 

No temer a la oscuridad
Pablo Rodríguez

Curatoría: Valerie Aqueveque

23 de junio al 17 de julio

El trabajo de Gabriela González 
explora la representación del cuerpo 
desnudo y su relación con el terri-
torio a través de diversos lenguajes, 
materiales y discursos visuales.
Las 18 fotografías expuestas en esta 
oportunidad corresponden a sus dos 
últimos proyectos, en los que estudia 
desde un interés poético el vínculo 
entre cuerpo y ruina arquitectónica: 
ambas entidades son observadas a 
partir de las expresiones y señales 
que manifiestan durante sus proce-
sos de deterioro y envejecimiento.

 

Pablo Rodríguez propone un cruce 
entre la representación pictórica 
tradicional del óleo y los medios 
contemporáneos como la fotografía 
y el arte digital, lo que ha utilizado 
como modelo para generar los 
retratos que aquí se presentan.
No temer a la oscuridad surge como 
un llamado a visibilizar procesos 
internos que todo individuo 
puede padecer. Observar y reconocer 
nuestros propios instintos, y dialogar 
con ellos para llegar a comprender  
las diversas experiencias sociales y 
colectivas.
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