


Conversacién con Raimundo Edwards

Magdalena Atria nace en Santiago de Chile en 1967. Estudia Arte en la
Universidad Catélica y en los noventa viaja a Nueva York, producto de
una beca Fullbright, a estudiar un master en Bellas Artes en la Parsons
School of Design. Actualmente vive y trabaja en la ciudad de Santiago y
es profesora en la Escuela de Arte de la Pontificia Universidad Catélica
de Chile hace ya varios ahos.

Ha desarrollado su practica artistica mediante la articulaciéon de
experiencias y observaciones que recoge desde espacios que le ha
tocado recorrer o habitar, desencadenando una serie de procesos donde
establece relaciones materiales y simboélicas tanto en sus metodologias
de trabajo como en sus materialidades muchas veces ajenas a la
tradicién de las artes visuales, materiales que conjuga con especial
delicadeza, cromatismo y rigor en cada serie de trabajo, cruzando
diversos medios como la pintura, escultura, ceramica, dibujo, grafica,
objetos encontrados y el video entre otros.

Su trabajo ha viajado y circulado en espacios de exposicién a nivel
nacional e internacional, tales como: Museo de Arte Contemporaneo
(Chile), Matadero Madrid (Espaha), M.O.C.A. Los Angeles (EE.UU),
Blanton Museum of Art (EE.UU.), Chateau de Tours (Francia), Phillips
de Pury & Co (Inglaterra), Bienal de Mercosur (Brasil), Bienal de Cuenca
(Ecuador), Templo Haeinsa (Corea del Sur), por nombrar algunos.

En casa de Magdalena durante 1h 10 min 5 s registramos el audio de .
esta conversacion en diciembre del 2022.
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Raimundo Edwards: Magdalena, ;qué te parece que empecemos con algunas
preguntas abiertas...? Lo primero, con respecto a tu formacion. Tengo entendido
que estudiaste en el extranjero. ;Cémo fuiste desarrollando tu obra una vez
que saliste de Chile, qué aspectos del cotidiano influyeron en tus procesos de
obra, las decisiones que fuiste tomando, c6mo aparecieron ciertos hallazgos
materiales, y como esos hilos que vas descubriendo y que vas desarrollando

son decisivos para entender tu produccion desde esos ahos hasta hoy?

Magdalena Atria: Mi primera formacién artistica fue en la especialidad de
pintura en la Universidad Catélica, que era una escuela bastante tradicional,
aunque no tradicional en el sentido de la Universidad de Chile (del “Beaux Arts”),
sino que en una linea quizé més parecida a la de la Bauhaus, bien formalista,
muy centrada en las técnicas, en general, y en las disciplinas tradicionales de
pintura, dibujo y grabado. Eso fue una base importante, sin duda, pero tal vez
algo “provinciana” en relacién al mundo que se me abri6 cuando me fui a hacer
el méster en Nueva York (1995-2000), donde me encontré en vivo y en directo
no solo con todo el arte norteamericano de mediados y fines del siglo XX (que
acé se conocia poco, més alla de los artistas y obras mas emblematicos, como
Pollock, Warhol y muy poco mas), sino, ademas, con todas las vanguardias
artisticas de Europa e incluso con arte de Asia, Africa, Oceantia; incluso con
arte latinoamericano que en Chile jamas habria visto en vivo.

Hubo un descubrimiento enorme, sobre todo en el sentido de enfrentarme a
la libertad con que los artistas de alla (mis compaheros, colegas y profes) se
movian de un medio a otro, pasando todos los limites entre disciplinas.

RE: O sea, yellos tenian una “actitud” distinta?

MA: Si, una actitud muy libre, muy exploradora, muy poco aferrada a prejuicios,
prejuicios que acé tenian que ver, por ejemplo, con “el cuadro’, con la tradicion del
“6leo sobre tela”, asuntos que alla simplemente no eran tema. Habia una libertad
y un desparpajo y una variedad que para mi fueron muy impresionantes. Creo
que igual fue bueno -mirando retrospectivamente- haber tenido esa base mas
formalista y mas estructurada de ac4, pero te dirfa que donde verdaderamente
me formé como artista fue en ese contexto.

RE: Claro, es otro mundo, t( venias de una formacion que era mas cerrada,
o mas bien enmarcada por categorias. En cambio, los cruces que generan
estos artistas norteamericanos del siglo XX, no solo de Norteamérica sino

todo el arte global que pudiste apreciar alla. En fin, entonces respecto a esas









filésofo, que es la idea de la resistencia que opone el mundo material. Uno quiere
hacer algo y entabla un dialogo —no un monélogo—, uno quiere hacer ciertas
cosas, propone ciertas cosas, pero ahi esta el mundo material que propone
otras que, a veces, son contradictorias y se genera una pugna, es decir, hay
una resistencia, hay un dialogo que es un ir y venir. Y ese proceso para mi es
fundamental. Entonces, creo que a partir de ahi uno puede hacerse muchas
preguntas, porque en el fondo esta esa voluntad humana, que uno propone,
pero que entra en conflicto con el mundo material/no humano. Algo muy
distinto a lo que pasa en el mundo virtual, digital. Por ejemplo, a todos nos
pasé con la pandemia que vivimos muchos meses encerrados, relaciondndonos
y viendo todo a través de una pantalla. Pero lo que méas queriamos era poder
juntarnos con otros y abrazarnos, o salir a la calle y encontrarnos con otras
personas. Y apenas se pudo, todo el mundo volvi6 a abrazarse, a besarse y a
tocarse. Entonces es evidente que, a pesar de toda la virtualidad y de todo lo
que ha crecido ese mundo —porque es indudable que hay una enorme porcion
de nuestra vida cotidiana que hoy dia se juega en ese terreno, sobre todo para
generaciones més jovenes—, seguimos teniendo un cuerpo que tiene necesidad
del mundo material, sentir sabores, respirar, dormir, tocar, oler, de estar cerca
fisicamente, de un montén de asuntos que la virtualidad no puede suplir.
Seguimos teniendo un cuerpo y eso determina ciertas necesidades sensoriales,
ciertos deseos sensoriales.

MA: Creo que una de las cosas que descubri en este proceso de aprendizaje y
al enfrentar toda esta cantidad de arte tan variado, era el enorme potencial
que habia en incorporar el cuerpo (y uno podria decir que esa inspiracioén vino
probablemente de las obras minimalistas y post minimalistas que pude ver alld),
no solamente a través de la vista, sino del tacto, de la sensacién corporal, del
olfato... El cuerpo entero podia hacerse presente, en el espacio tridimensional,
porque evidentemente la vista es el sentido predominante en nuestra cultura,
pero no es el Gnico. El tacto es algo que determina muchas cosas en mi trabajo,
tanto el mio —cuando yo trabajo- como el tipo de materiales o de iméagenes que
me interesan, que apelan al tacto, tienen una resonancia tactil, aunque no se
toquen, pero tienen que ver con eso, se dirigen a eso. Ese ha sido un tema que



1. Atria, M. (2000)
sin titulo, plasticina,
8x12cm.

me ha interesado: como conectar lo visual con lo tactil, de manera que vayan
de la mano, que se retroalimenten la sensacion visual y la sensacion téctil.

RE: Que estan conectadas, por supuesto...

MA: Si, y eso lo senti muy claramente cuando empecé a ver pinturas en vivo,
nuevamente, cuando sali de Chile. Al ver en vivo esas pinturas que ya conocia a
través de pequefas reproducciones en libros o en diapositivas y descubrir que,
por ejemplo, algunas partes son opacas y otras son brillantes... Algo tan simple,
pero que en ninguna reproduccion puedes ver. Y eso agrega una dimension que
solo la presencia te puede dar, que es completamente distinta a la experiencia
de la pintura en la foto, que se ve toda igual y pareja.

RE: Claro. es mucho mas iconica en la i[l‘.]ll'{"{r.“ln pierde un monton de capas.

MA: Es estrictamente visual, y pierde la dimensi6n tactil, que tiene que ver con
lo brillante, lo opaco, lo transparente, lo aspero, las texturas casi invisibles...
ese fue un descubrimiento que me cal6 hondo.

RE:Y respecto a cuando empiezas a ampliar tu escala, recuerdo las primeras
obras que vi tuyas, estaban en la Galeria Animal, eran como unos simbolos,
chiquititos, yo las veia de lejos v parecian unas gomitas y me acerque, A partir
de ordenamientos lineales abordaban un espacio enorme, muy grande. Y
luego pasaste a otros trabajos, tambi¢n de plasticina, pero de dimensiones

monumentales,

MA: En esos primeros trabajos que hice con plasticina, muy chiquititos —-porque
eran realmente pequefios experimentos (1)-, yo todavia estaba probando algo



que no tenia ni idea donde me iba a llevar, pero lo que si tenia claro era que
necesitaba salirme del cuadro; en el fondo, la plasticina era una posibilidad
de hacer una pintura sin un soporte, sin partir de una tela, un papel, lo que
fuera, que yo después simplemente rellenaba con cosas, con iméagenes, con
colores. Con la plasticina la imagen se construye al mismo tiempo que el
objeto; la plasticina es, al mismo tiempo, el soporte y el pigmento, es todo.
Entonces eso me permitia salir del cuadro, salir del rectangulo y hacerme
también esta pregunta: )qué forma va a tener esta “pintura’?, ya que no viene
por defecto que va a ser un rectangulo. Aparece un nuevo espacio donde uno
puede también tener esa libertad. Entonces, el primer impulso fue salirme
del rectangulo y del mundo ortogonal cartesiano (algo que, por lo demas, yo
veia como una imposicién muy patriarcal, una construccion muy racionalista,
tan omnipresente en nuestras vidas, en nuestras casas, en nuestras ciudades,
que ya la consideramos “natural”). Entonces, salirme del rectangulo también
era una posibilidad de explorar otras cosas, otras formas, otras interacciones.
Empecé a hacer esos ejercicios que eran muy chiquitos y que, de a poco,
fueron creciendo. Después aparecid el tema de la escala, no en términos de
que siempre lo mas grande vaya a ser mejor, pero si de llevar el material —~que
era plasticina, la misma que usan los nifos— desde su escala habitual, que es
la mano, a una dimension mas grande que el cuerpo, empezaba a involucrar
también la arquitectura, el espacio, el suelo, en una relacion fisicamente mas
activa —a diferencia de un cuadro- con el espacio (2).

2. Atria, M. (2018)
Serena y furiosamente,
plasticina sobre

muro, 280 x 850 cm.
Guatemala: XXI Bienal

Paiz.



3. Atria, M. (2008) Ahora
todo es peor, discos

compactos, acrilico,
fibras de rayon-detalle,
2008.

MA: Si, también puedo ver ese tipo de referencias, pero no es que yo estudie
esos temas ni que sean temas que en particular me interesan. De hecho, no

creo mucho en la tan manida relacién arte-ciencia.

MA: Claro, me interesa que se abra un espacio para que la imaginacion empiece
a funcionar, pero siempre a partir de una imagen que tenga un nivel de
compromiso, desde la cual yo como artista propongo algo. Si ese algo especifico

gatilla distintas lecturas y distintos procesos imaginativos me parece genial, es



parte de lo que quiero conseguir, pero es a partir de algo que yo pongo ahi, no
de una ambigiiedad inicial total. Esa es la operacion que me interesa, porque
hay distintos tipos de ambigiiedad, hay un tipo de ambigiiedad que me parece
productiva y otra que mas bien surge de la falta de compromiso.

RE: Y ;cudndo empezaste a trabajar con otros materiales? Porque estuviste
mucho rato generando las series con plasticina y en un minuto empezaste
a investigar otras cosas. Me acuerdo de la muestra en la Sala Gasco, con
estos logotipos, también los mondadientes, por ejemplo, que te servian para
estructurar un volumen ingravido. 7Y esos trabajos surgen también a partir

de situaciones de encuentro?

MA: Asi es, encuentros, descubrimientos, cosas que me parecian sugerentes.
Algunos objetos, como los discos compactos, por ejemplo, que los usé como
soporte y sobre ellos puse imagenes (3). Ese uso del CD tenia que ver con mi
fascinacién por ese objeto, que me parecia, me acuerdo la primera vez que vi
un CD, que era como un objeto del futuro, un disco que no tenia surcos, tenia
esos colores, esos reflejos, era una cosa increible y que me parecia muy magica.
Entonces eso quedé ahi archivado en ese momento y muchos afios més tarde
dio origen a ese trabajo que mencionas. Después hice otro trabajo a partir
de esas guirnaldas que se ponen en las fondas, hechas de papel volantin, que
se abren y generan un volumen a partir de un plano. Me parecia un proceso
muy simple pero muy efectivo para crear un volumen a partir de algo que es
practicamente nada, un papel volantin ().

RE: Claro, habia un ejercicio que hacia Albers que era con solo un pliego de
papel de diario generar voltimenes, también con lo minimo, con una superheie

totalmente infima, generar un rendimiento.

MA: Y como esa hay una infinidad de soluciones materiales que existen en
distintos contextos y que vienen de una relacién especifica con el mundo
material, desde la gente que pone guirnaldas en la fonda, el sefior que ponia
los CD en su triciclo, o los volantines, porque también he hecho varios trabajos
con volantines, con ciertos patrones “abstractos” que encuentro en ellos (5).

RE: Y tu trabajo con los solidos platénicos, que hiciste con la técnica de
las sillas.

MA: Eso lo hice con un artesano que hacia sillas de totora y vino de una idea
que me qued6 dando vueltas mucho tiempo, de estas figuras —los sélidos
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platénicos— que son los Gnicos cinco volimenes que se pueden construir que
tienen una regularidad total, o sea, todos sus lados son iguales, todos los angulos
son iguales, en todos los vértices se junta el mismo niimero de caras. Entonces
tenia esa idea, esa fascinacién dando vueltas en mi cabeza por afios, hasta que
me encontré con este sefior que tejia sillas de totora en la calle. Y ahi se me hizo
el cruce entre ese mundo ideal, platénico, perfecto de esos cinco volimenes y
la realidad accidentada, intuitiva y organica del tejido en totora. Ahi se arm6
ese trabajo, a partir de esas dos observaciones o encuentros muy distintos y
distantes pero que, en un minuto, encontraron su lugar y su tiempo (6).

Eso es algo que no deja de intrigarme, como hay soluciones en el mundo a las
que se ha llegado no porque haya un disefiador o un experto, sino que son
como naturales. No en el sentido de que no sean hechas por el ser humano,
sino de que se van dando en una interaccién cotidiana con ciertos materiales
y se va llegando a ciertas soluciones que después se van depurando. Entonces
pasa con el tejido de las sillas, pasa con las guirnaldas dieciocheras, pasa con
los volantines o con la ceramica, que es otro mundo en el que estoy metida y
que también tiene esa tradicion.

5. Atria, M. (2022)
Cantidad y
recurrencia, volantines
y engrudo, izquierda:
300 x 410 em, derecha:
350 x 400 e¢m.



6. Atria, M. (2011)
Sélidos platonicos,
totora, MDF,
pintura acrilica, 140
x 240 x 300 cm..

MA: Por supuesto, ahi hay una tradicién que es méas constituida, obviamente,
pero que también me interesa subvertir, igual como me interesaba cuestionar el
cuadro cuando estaba més relacionada con la pintura. En el caso de la ceramica
me interesa poner en tela de juicio esa "nobleza” que tiene, muy venerada en el
mundo de las y los ceramistas, donde hay mucha preocupacién por la técnica.
Y hay gente que es muy habil técnicamente, a quienes respeto muchisimo. Pero
amilo que me interesa es, desde la practica, discutir al respecto, no quedarme
pegada en la exquisitez técnica sino usarla con la libertad que es propia del arte,
al mismo tiempo que abrazando toda la tradiciéon y el conocimiento que hay
en la ceramica, que es muy bonito: imaginate, en el fondo es un barro que ta
lo transformas en otra cosa, permanente. Y también tiene esta relacién con la
mano, con lo tactil, tiene que ver con el contacto entre tu mano y un material

que ofrece resistencia (7).

A propésito de la ceramica, después del estallido y antes de la pandemia,
tuvimos un verano que fue un oasis —que no sabiamos en ese minuto que era

eso—, el verano del 2020, cuando tuve la oportunidad de viajar por la zona de



7. Atria, M. (2020)
Guinevere, ceramica
gres, fibra acrilica
matizada. rodaja de
aromo, 85 x 72 x 90 em.

la séptima region hacia la costa, visitando un montén de sefioras ceramistas,

en Quinchamali y otros pueblitos por ahi. Ver sus talleres, estar con ellas y
ver cémo sacaban la arcilla, como trabajaban, todos esos procesos tan, pero
tan rudimentarios. Son sefioras que van con la pala y una carretilla al cerro,

sacan la tierra, después la pisan, la mezclan con agua.

MA: ;Si! Es un mundo totalmente premoderno. Trabajan sin ninguna herramienta,
nada, la pura mano, la bola de greda y ahi modelan la cosa, en la falda. Después
hacen una pila de bosta en el patio, meten las cosas dentro y le prenden fuego,
con las gallinas corriendo alrededor. Todo ese proceso me pareci6 increiblemente
bello, inspirador: que hoy, en pleno siglo XXI, estas sefioras sigan haciendo lo
mismo que probablemente se hacia en el paleolitico. Y todavia esta ahi el cerro
del que obtienen la arcilla y esta la bosta, la misma bosta. Y senti una conexion
con esa idea del mundo material y de los usos de ciertos materiales y ciertas
tradiciones, y claro, esta es una tradicién que puede venir del paleolitico pero,
por otro lado, esta la tradicién del sefior que pone los CD en la bicicleta. Son







sigue vivo en estas sefioras alfareras, sigue vivo en esas tradiciones que quedan
como baipaseadas por la modernidad. Ellas han seguido trabajando siempre,
pero por el lado, entonces eso como de pasar por el lado de la modernidad es

algo que me interesa pensar y darle algunas vueltas.

MA: Si, la habia usado antes, a partir de otra situacion encontrada, que era un
pequefio local en Valparaiso donde se vendia esta cera en esos cuatro colores
para distintos tipos de piso... Una tecnologia, la de “encerar el piso”, que ya

esta casi obsoleta, pero que en ciertos lugares como Valparaiso todavia existe

8. Atria, M. (2015)
Materialismo, cera

de pisos sobre muros,
dimensiones variables,
2015.



—entonces venden cera a granel, de a poquito: puedes comprar una taza, o lo
que necesites, la ponen en una bolsita y la pesan—. No viene empaquetada,
entonces esa es otra forma de escapar de la modernidad, porque esta implica ir
al supermercado y comprar todo envasado en formatos estandarizados, de un
kilo. Esta l6gica del “a granel” —y en Valparaiso se vende todo tipo de productos
a granel- implica salirse de esos formatos que la modernidad impone en los
usos domésticos, y ese tipo de dinimica me interesaba. Entonces, ese trabajo
salié de ahi, poniendo la cera dentro de distintos recipientes de aluminio (9).

RE: Y ademas eso estuvo instalado en el Museo de Artes Decorativas, que es
un lugar que remite a toda esa tradicion de la casa y sus objetos. de ahi que

también se generaba una tension con los objetos del lugar.

MA: Que son objetos también domésticos, pero obviamente de alcurnia.

RE: Claro, entonces también aparece ahi esa otra tension entre baja y alta
cultura. Me acuerdo de ese trabajo que hiciste con Livia Marin, que expusieron
las dos al mismo tiempo. Al respecto, ;ha habido proyectos en que hayas
colaborado con otros artistas? O, cuando estas en el taller, ;trabajas con

otras personas, con ayudantes quiza, o trabajas mas sola?

MA: Mira, en general, hablando como de "modas” contemporaneas, esté la
moda de lo colaborativo que no me interesa para nada. Esto de que el artista
tenga que transformarse en una especie de animador cultural o productor de
eventos, o trabajador social, todas profesiones que son muy respetables pero
que no son la mia, o sea, no soy buena para producir eventos ni para hacer
trabajo social. Tampoco para tener mucha interaccién social, yo soy mas
bien ermitafia, entonces pienso ppor qué eso tiene que ser algo menos valido?
Defiendo el trabajo solitario, no desde una postura egoista ni arrogante; de
hecho, he colaborado cuando lo he sentido necesario y muchas cosas que uso
son encontradas, pero si por una cuestiéon de como me funciona la cabeza. Los
tiempos, el espacio de intimidad que necesito. Esa presion por que todo tenga
que ser colaborativo y “social” a mi me genera bastante distancia; es como que
hubiera un valor en si mismo en el arte colaborativo, supuestamente solo por
el hecho de que algo es colaborativo ya es inmediatamente mejor que algo que
hizo una persona sola en su taller, y me parece que eso esta muy equivocado,
que puede haber muy buenas experiencias colaborativas y muy malas, y lo
mismo del arte que hace una persona en su taller, que puede ser algo muy



valioso o algo que no aporta nada. Altn mas, pienso que lo colaborativo muchas
veces esconde una carencia de imaginacion o de propuesta... como todos esos

trabajos basados en encuestas.

Lo que yo espero de un artista —tanto de mi como de otros artistas— es que me
proponga algo. Es como que alguien te invita a su casa a comer y te prepara
una comida exquisita, y ella decide qué va a cocinar, como poner la mesa, qué
mantel va a poner, qué flores va a poner, qué sabores combinar. Cuando tt
llegas como invitado estas feliz de recibir todo eso y te vas con una experiencia,
una emocion dentro tuyo que antes no estaba ahi. A mi me parece que el arte
tiene que ver con eso, me interesa ser esa persona que prepara todo lo mejor
posible para sus invitados, no la que espera que llegue el invitado y le dice:
“Bueno, ;qué quieres comer, qué mantel quieres que ponga, qué trajiste?”. Y
como espectadora me encanta llegar y sorprenderme con lo que la persona

que cred ese arte tiene para ofrecer.

9. Atria, M. (2015)
Granel, cera de

pisos, recipientes
de aluminio,
mesa, 140 x 180 em
(mesa).



RE: Ademas, hay mucho mas carifio ahi, hay afecto y compromiso.

MA: Y cuando uno se compromete también se pone en la linea y se arriesga a
recibir juicios y respuestas de todo tipo. Y eso me parece que tiene un valor,
creo que el compromiso es parte importante de lo que pongo en mi trabajo y
de lo que yo espero también como espectadora de arte. O lectora de libros —que
leo mucho-, o con la misica, lo que sea, espero encontrarme con alguien ahi
y descubrir qué es lo que me va a ofrecer y como voy a responder yo y cémo
empezamos entonces ese didlogo.

RE: Totalmente de acuerdo, a mi me ha pasado, postulando a fondos, que me
han bajado puntos porque me dicen que es demasiado autoral mi trabajo. ;A
qué se refieren con eso? ;Como se entiende que algo “autoral” va a ser menos

relevante o interesante?

MA: Siempre he visto mucha relacion en ese sentido entre el arte y la poesia,
el artista es un poco como el poeta, que también trabaja solo, produce algo y
lo lanza al mundo como un mensaje en una botella, que al que le llegue lo va a
recibir. Sin buscar ni pretender esa otra cosa que también esta muy de moda,
que es el impacto, la masividad: ahora todo tiene que impactar y tiene que
llegar a mucho ptblico, cuantitativamente. Son todos asuntos que yo creo que
tenemos que cuestionar: ;Hasta qué punto eso es necesario? )Hasta qué punto
es real? ;Hasta qué punto es relevante?

RE: Bueno, eso es fiel reflejo de todo lo que pasa con las redes sociales.

MA: De las redes sociales y de un sistema neoliberal que necesita rendimiento,
eficiencia, certezas; necesita mostrar que los recursos han sido bien invertidos,
entonces todo se cuantifica y se certifica. Yo creo que ahi hay algo profundamente
anti artistico y mi postura como artista es resistir a todo eso, no entrar en ese
juego. Si los artistas no resistimos a eso, gentonces quién? Porque me parece
que en la medida en que la vida se hace mas cuantitativa, cuantificable, se va
empobreciendo, y que nuestra misién como artistas, de alguna manera, es
seguir aportando con algo que enriquezca la vida, no que la empobrezca.

RE: Claro, porque ademas ahi lo que sucede es que se sistematiza todo de
tal manera que hay un estancamiento permanente también del sentido, del
resignificar, del generar otra lectura, esta todo tan medido que uno ya sabe
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un aprendizaje. Porque aca en el fondo estaba conmigo y el arte era parte de
la vida, pero ahi estuvo en un contexto en que existian otras preocupaciones,
otra forma de ver el mundo, y conocer eso le sirvié para ampliar su mirada
y reafirmar su opcién. Ya terminé de estudiar y se las ha arreglado bastante
bien, hace su trabajo, ha hecho exposiciones, ha ganado algunos concursos,
tiene su grupo de referencia, de pares, algo que yo creo que es muy importante
cuando uno empieza en esto, no estar solo.

RE: Ahi lo colectivo, en ese sentido. es muy bueno

MA: Claro, hay un sentido de comunidad que yo creo que es importante. La
comunidad que uno puede construir con colegas, sentir que uno es parte
de algo. Eso me parece muy importante, asi también lo vivo, lo necesito y lo
fomento, o sea, voy a las exposiciones de mis colegas y los invito a las mias y
les comento su trabajo, abro mi espacio de taller para hacer exposiciones con
ellos. {Que es distinto a hacer proyectos colaborativos!

RE: ;Y la masica...?

MA: Mi hijo misico. Bueno, ahi me ha tocado aprender mucho, porque nunca
tuve formacién musical, solamente el interés de escuchar. El es muy talentoso,
estudiéo composicién pero, ademas, toca varios instrumentos y tiene muchos
proyectos de distintos tipos de musica, entonces con él he aprendido mucho,
he conocido cosas a las que jamas hubiera llegado por mis medios, y eso me
parece precioso. Ha sido un gran maestro.



