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	Este trabajo es el resultado preliminar de una experiencia creada con y por los estudiantes de la Carrera de Artes Visuales. A través de un trabajo conjunto en el cual se aplican nociones propias de Historia de la Cultura, Historia de las ideas e imaginarios sociales. Entendiendo a éstos,  como aquellos esquemas mentales que permiten a una sociedad dada percibir, aceptar y tomar como guía –en el sentido de deber ser- una construcción teórica que se vuelve real. Esta construcción permite interiorizar  operativamente la realidad social en un corpus  de prácticas, usos y costumbres y normativas que excede el plano netamente jurídico creando “efectos de verdad”, tal como lo plantease Baczcko. Así como también las teorías deconstructivistas de género –Maffia y Scott-; y por el lado de las artes plásticas y visuales, las reflexiones que se desprenden del conjunto de prácticas llevadas a cabo por artistas como Cindy Sherman y sus trabajos de deconstrucción de estereotipos femeninos , Vanessa Beecroft  y su foco en las construcciones culturales de femineidad, Paul McCarthy, Marina Abramovic y Valie Export; en el plano local la inclasificable Liliana Maresca o Nicola Constantino, donde las obras plantean críticas contra los modos de subjetivación dominante. 
	El proyecto que incluye a estudiantes de primer año de la carrera, tiene como objetivo estético problematizar, interpelar, resignificar y producir sentido visual, poético y perfórmatico. Intenciones éstas, que no se acaban en los estudiantes, sino que también busca generar conciencia de los artefactos culturales y su utilización como mecanismos de poder en los espectadores pues “la experiencia de ver arte no es puramente visual, también es muscular y emocional” (Milner y Goodale: 2008: 782). 
	Nuestro objeto de estudio es el cuerpo.  Por un lado, cuerpo individual. Cuerpo entendido como espacio de trayectorias, de interseccionalidades marcadas por la edad, el género, la clase y la pertenencia a tal o cual grupo étnico. Cuerpos como portadores de sentidos, de historias, de relatos mínimos. Por otro lado, cuerpos compuestos, cuerpos afectados –Spinoza-. Cuerpos que afectan y son afectados en un pluriverso de sentidos que busca ser deconstruido para ser explicado  y resignificado en una nueva obra, en un nuevo cuerpo, un “colectivo corpóreo” que dé cuenta del recorrido de la investigación, de la reflexión colectiva, de la participación activa como cátedra en una universidad de artes y del compromiso político de los actores que lo conforman. Una especie, si se quiere, de biosemiótica del cuerpo intervenido social, epocal y artísticamente. “…El cuerpo, en tanto que humano, es una construcción simbólica cargada de un sentido posible pendiente siempre de una nueva elaboración. Por eso el cuerpo permite hacer experiencia, nos transforma en seres humanos auténticamente creadores. Ahí reside el núcleo central del «trabajo simbólico», cuando del símbolo hacemos un buen uso: nos crea como sujetos «humanos», permitiéndonos hacer uso de los lenguajes olvidados por la modernidad para extraer la novedad a través de la fractura que en la realidad abre lo poético. Por eso, junto a una biología del cuerpo, podemos hablar de una creación poética del cuerpo, de un cuerpo escrito, de un cuerpo capaz de ser interpretado” (Bárcena y Mèlich: 2000: 60 - 61). Puesto que “[…] el cuerpo piensa, elige, juzga, interpreta, crea valores, siente, imagina; por eso el pensamiento, el querer, el amar, el desear, el dolor, y todo aquello que ‘me’ pasa, acontece en el propio cuerpo” (Gallo: 2011:295)"; de ahí su potencialidad  para reflexionar a través de ellos. La artista plástica, Beecroft dijo, la vez que se le preguntó acerca del vínculo autobiográfico y su obra que, para ella “El arte no sana. Transforma aspectos de la vida en un icono permanente. Convierte el dolor en algo universal que va más allá de la vida en su inmediatez”. 
De ahí la necesidad de detenernos, al menos, para sentirnos y darnos cuenta de nuestra manera de estar presentes y de hacernos presencia para lxs otrxs. De esta reflexión, la acción resultante fue crear  capturas fotográficas de nuestros cuerpos en base a determinados tópicos: dolor, resistencia, creación, sexualidad, entre otras posibilidades.  
Las producciones artísticas del siglo  XX abundan en prácticas que han abordado el tema del cuerpo  como un espacio de denuncia, como soporte y por ende,  como un “territorio” en disputa, intentando mostrar las tensiones ocultas bajo el abrigo de lo “normal”; y quizás lo más importante como práctica contracultural, han utilizado las producciones artísticas cuyo soporte es el cuerpo humano, como herramienta subversiva en tanto que su uso trastocó los cimientos de cómo pensar el arte, modificándolo, modificándonos. 
En concomitancia con lo anterior, Partimos de la premisa que nuestras miradas están atravesadas por múltiples factores sociales, culturales e históricos que nos constituyen, nos conforman, nos crean y recrean constantemente y que en definitiva son, formas de mirar-nos históricamente aprehendidas, entonces, surge la importancia del planteo de Dussell: ¿Cómo evitar lo que podríamos llamar la colonización de la mirada hacia todx otrx, si toda imagen que construimos, aún la de nosotrxs mismxs, ya es una imagen colonizada? ¿De  qué forma podemos mirar de otras formas, si nuestra mirada se mantiene teñida de pretensiones de universalidad impuestas que nos constituyen, sin ser problematizadas? ¿Cómo reflexionar sobre aquello que somos, si nos fue dicho sin posibilidad de ser cuestionado?
Se han tomado como categorías de abordaje teórico los planteos foucaultianos en torno a los dispositivos, el esbozo de Spinoza en relación al cuerpo como “cuerpo afectado”, conceptualización que nos ha permitido reflexionar sobre los mismos como construcciones colectivas; los planteos de Dussel sobre los procesos descolonizadores, dentro de los cuales el arte encarna en prácticas disruptivas, desplazantes y de resistencia; las reflexiones de Delgado desde el posicionamiento  político del arte activista o artivismo, y lo que significa la lucha política como lucha no sólo de movimientos, sino también y sobre todo de posiciones entre otros. 
	El soporte estético utilizado ha sido la fotografía, a partir de las cuales, se construyó un retrato-relato colectivo que busca revelar no sólo una de nuestras formas de hacer presencia para otros, sino que también nos permita contemplarnos en un espejo inusual, desde el cual se proyecta una dialéctica entre el sí mismo y su reflejo, interpelándonos a reflexionar en torno a los discursos legitimados para generar experiencias artísticas descolonizadoras y transformadoras. 
Así, de la creación como invitación y como posibilidad de elección, lanzamos preguntas y abrimos el espacio y el tiempo para que cada quien elija como construir su respuesta y cómo compartirla. Nos convertimos en sujetos políticos, cuyas decisiones sobre la intención, el contenido y la forma que damos a nuestras acciones, representan y hacen públicas las concepciones que tenemos en privado.
Deconstruir nuestros espacios de encuentro, con una mirada que devela los signos, las reglas tácitas y los sentidos en su composición, para hacernos más conscientes de nuestras elecciones estéticas. Como plantea Guash, descentrar/desfigurar las prácticas artísticas, que en el ámbito académico pueden tomar carácter universalista, para brindar y generar anclajes semánticos que desautoricen las estructuras hegemónicas de referencia. 
	Las formas, entendidas como producciones,  que nos brindan las artes se relacionan directamente con nuestras percepciones y como percibimos a través de los sentidos, constituyendo así, determinadas representaciones; podríamos decir que como humanidad hemos llegado a construir sistemas de representación para casi todos los modos en los que percibimos, en donde “el cuerpo es un aparato social completo” (Scott: 2011:246).
Pero a la vez, los lenguajes artísticos nos permiten codificar y decodificar significados a través de formas que afectan y expresan la manera en la que comprendemos. Lejos de ser operaciones sencillas, el representar a través suyo encierra procesos cognitivos en donde se construye pensamiento con todo el cuerpo. Pensamiento que, en el caso que abordaremos, se traduce en “miradas” que han sido colonizadas, en tanto apropiadas, significadas y convertidas en hegemónicas y por ende, en dispositivos disciplinadores. 
A la hora de entender las “conductas subjetivadas como verdaderas”, nos estamos refiriendo al concepto de dispositivo. Siguiendo el planteo abordado por Castro -y puesto que el propio Foucault en ninguna de sus obras ha delimitado el mismo- entenderemos los dispositivos como “…1) una red de relaciones que se pueden establecer entre elementos heterogéneos: discursos, instituciones, arquitectura, reglamentos, leyes, medidas administrativas, enunciados científicos, proposiciones filosóficas, morales, filantrópicas, lo dicho y lo no-dicho. 2) el dispositivo establece la naturaleza del nexo que puede existir entre estos elementos heterogéneos. Por ejemplo, el discurso puede aparecer como programa de una institución, como un elemento que puede justificar u ocultar una práctica, o funcionar como una interpretación a posteriori de esta práctica, ofrecerle un campo nuevo de racionalidad. 3) se trata de una formación que un momento dado ha tenido por función responder a una urgencia. El dispositivo tiene así una función estratégica…5) el dispositivo, una vez constituido, permanece tal en la medida en que tiene un proceso de sobredeterminación funcional: cada efecto, positivo o negativo, querido o no-querido, entra en resonancia o contradicción con los otros y exige un reajuste” (Castro, 2006: 178-179) 

Generando así, tal como lo plantease Foucault “producciones de verdad […] que no pueden disociarse del poder y de los mecanismos de poder, porque estos últimos hacen posibles, inducen esas producciones de verdades y, a la vez, porque estas mismas tienen efectos de poder que nos ligan, nos atan” (2012: 73)[footnoteRef:1] Y si bien en el arte el cuerpo es un espacio ficticio (Hustvedt: 2017:35), en tanto que es representación de los imaginarios sociales, se torna un espacio para la reflexión y para la acción contrahegemónica. De allí el título elegido para la acción escrituraria que es esta ponencia. [1: Un ejemplo de esto lo plantea Hustvedt, al considerar  que “la historia del arte está llena de mujeres que yacen desnudas para el consumo erótico de los hombres, [pero] esas mujeres resultan en su mayoría poco amenazadoras” (2017:72).] 

	En definitiva, nuestra propuesta para, con y desde la producción de los estudiantes de la Carrera de Artes Visuales buscó, tal como lo plantease Delgado: "diversificar antagonismos", "hacer proliferar los sujetos políticos", "provocar nuevas subjetividades", "generar flujos imaginativos", "crear nuevas herramientas cognitivas" "configurar manifestaciones visuales donde las subjetividades se reconfiguran". En este derrotero, el cuerpo como metáfora social, como cuerpo colectivo, trabajado desde cada uno de los cuerpos de lxs estudiantes, nos permitió la resignificación del mismo como acto y acción contahegemónica, pues, siguiendo a Hustvedt, “no debemos contemplar los conceptos y las palabras, hablados o escritos, como entidades suspendidas sobre nuestro cuerpo o alojadas exclusivamente en nuestra cabeza: están en nosotros y son nuestros, forman parte de nuestra existencia rítmica y sentida corporalmente y de la realidad expresiva” (2017: 346). En este sentido, también pensó la imagen Aby Warburg, reconociendo en ellas una especie de memoria cultural que denominó Phatosformel, que remitía la imagen estática a imágenes emotivas recurrentes.
Camino que seguimos recorriendo, transitando meandros, tomando afluencias desde las diversas Ciencias Sociales y las producciones artísticas, para generar  confluencias, para lograr desembocaduras en nuevas coyunturas en las múltiples miradas sobre los cuerpos, sobre las sexualidades, sobre las diferencias y sobre los géneros. 
Así, no sólo creamos posibilidades para nosotrxs y para lxs otrxs, también nos transformamos a nosotrxs mismxs dándonos la oportunidad para hilar la intención que da sentido a la creación artística; de ahí que en educación[footnoteRef:2], la nuestra también sea una forma de arte. [2:  Cuyas características son:"Pluralidad (alteridad), imprevisibilidad, novedad radical (nacimiento), irreversibilidad, fragilidad y, finalmente, narración”. (Bárcena y Mèlich: 2000: 81).] 
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