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Existe un mito que pregona la influencia de las baratijas del Once en el arte argentino del último cuarto 
de siglo. Las obras y los comentarios que procesan a este barrio suelen rescatar de su carácter un costado 
caótico de ganga, bajo multiculturalismo y periferia (la obra de Lamothe violentando los candados de los 
negocios podría pensarse como una excepción-reflexión acerca de la historia de estas bagatelas en la 
producción local). Para cierto imaginario, el Once es feo, sucio y malo.
Sin embargo, a mi el Once siempre me pareció austero y elegante. Sin negar del todo ese carácter caótico 
propio de los antiguos mercados, Once continúa siendo un digno espacio coppoliano en donde los 
hombres todavía visten sombrero. 
Bastaría tan solo con recorrer los edificios en donde se hallan los locales comerciales para testimoniar la 
belleza sombría y monocroma de las construcciones neoclásicas-racionalistas producidas por Isidoro Gure-
vitz, Isidoro Natanson, J. Sirlin, Lázaro Goldstein y otros tantos más (es en los resquicios de esa arquitectura 
- en su parquedad ornamental - en donde encontraremos los Kaceros y los Siquiers).
Habría que recorrer arbitrariamente una zona del Once mirando exclusivamente para arriba; eliminando 
del campo visual a las baratijas. Estoy tentado en afirmar que en este itinerario lo alto literalmente reempla-
zaría a lo bajo; pero me parece más acertado pensar en un asunto de lejanía y cercanía; en una invisibilidad 
evidente y palpable.
El recorrido comprende pocas calles; muy pocas calles. Partiendo de Uriburu y Sarmiento, se camina por 
la calle del escritor del Facundo hasta Larrea; una vez allí, se dobla a la derecha hasta Tucumán. 
Si se me permite una sugerencia, recomiendo realizar este avistaje a pié durante una mañana de domingo.
El primer punto del camino es la sede social de Hebraica. A dos cuadras de Olam (en donde se come el 
mejor sandwich de pastrón de Buenos Aires), y rodeada de muchísimos árboles (en Once los árboles 
abundan), está la mole pétrea y taciturna diseñada por Alfredo Joselevich, el mismo arquitecto del edificio 
Comega y de la torre brutalista-pop de Luis María Campos y Dorrego. Sabemos que Joselevich construyó 
Hebraica porque su firma de metal no miente. Prácticamente se puede caminar en línea recta desde 
Hebraica hacia el Comega, en una procesión celebratoria del mármol y del concreto moderno (a propósi-
to: Wladimiro Acosta, el creador de esa maravilla blanca-ocampo en Figueroa Alcorta y Tagle, era un ruso 
literal llamado Vladimir Konstantinowsky).
El siguiente punto de nuestro recorrido es Sarmiento y Larrea. Esta zona se presenta especialmente rica 
para el atento avistador.
Hacia arriba, en una enorme medianera, el misterio mismo escrito en vertical. Unas letras rojas que desde 
hace por lo menos setenta años pregonan: Mi Tesoro. Hacia la izquierda, un cartel con una tipografía azul, 
gris y blanca que haría las delicias de Evans nos dice: Saidman.
El mismo punto en donde estamos parados  tiene una historia en relación al rock producido en la Argenti-
na. Cantada por Virus y escrita por Jacoby, la canción El 146 (por la línea de colectivo que aún pasa por allí) 
incluye un coro que repite como mantra: Larrea esquina Sarmiento. Cada vez que veo a ese colectivo pasar 
pienso en el tema. La canción es una oda extraña, hipnótica y sensual a uno de los puntos más hermosos 
de la Balvanera judía.
El misterio continua en forma de zeta gigante sobre un local desvencijado de la calle Larrea. La forma de 
la letra ya no hace referencia a nada de lo que alguna vez pudo haber estado en los escaparates. Ni siquiera 
hace referencia a sí misma; parece estar allí solo para que los transeúntes se sitúen frente a ella.
Cruzando Corrientes y cruzando Lavalle, aparece una fortaleza medieval escueta, compuesta por lo que 
aparentan ser miles de unidades habitacionales. La pequeña torre de la esquina  y la forma única de los 
balcones no ocultan a su creador: Kalnay. Sus obras son el producto de un apareamiento entre una aldea 
de Telematch y un edificio de Bustillo.
Pero a mitad de cuadra, la perla que marca el final del recorrido es el Pasaje Teubal. Escribe Marcelo Dimen-
stein que los Teubal, hermanos y empresarios textiles, contrataron a Jacques Braguinsky para construir un 
edificio de viviendas y un pasaje que comunicara Larrea con Paso. Construyó un sólido y hermoso edificio 
de estilo francés ancient regime. Braguinsky es a la colectividad judía, lo que Gianotti es a la comunidad 
italiana o García Nuñez a la española. Así como García Nuñez construyó el Hospital Español, Braguinsky 
construyó el Hospital Israelita (Joselevich, nuevamente, construyó su ala más moderna). Eran arquitectos 
que materializaban el sueño edilicio de la nueva inmigración.
Hasta hace unos pocos años se leían (sobre las entradas de Paso y Larrea) las letras belle époque originales 
que indicaban que allí estaba el Pasaje Teubal. El nuevo propietario del edificio (la obra social del ejército) 
tapó el cartel original y la firma de su arquitecto. Sin embargo, bajo las insistentes capas de pintura, las 
palabras continúan estando allí, en donde siempre estuvieron. Como los recuerdos.

Andrés Aizicovich

Un breve escaneo mental de adjetivos que acompañan al tópico “Biopics de artistas” arroja como saldo 
los siguientes tags; alcohólico, bardero, misógino, violento (el Jackson Pollock de Ed Harris, con escenas 
que bordean la comicidad y la psicodelia no precisamente intencionadas). Alcohólico, cruel, apasionado, 
acomplejado (el Francis Bacon interpretado por Derek Jacobi en la muy buena El amor es el diablo). 
Insensible, bruto, mujeriego empedernido (el Picasso encarnado por Anthony Hopkins en la olvidable 
Surviving Picasso). El valiente que se le anime al melodramático telefilm basado en la vida de Modigliani 
bien podría sintetizar al pintor caracterizado por Andy García como falopero, borracho, irresponsable y 
border. La sinopsis de la película basada en Frida Kahlo (con la mexicana for export Salma Hayek) 
incluye epítetos como “Traumática”, “sufrida” y (sí, nuevamente) “alcohólica”.
La lista bien podría continuar hasta el agobio, con apellidos altisonantes y enumeraciones de calificativos 
sensacionalistas similares ¡Y este inventario está 
obviando la desopilante versión de Van Gogh de 
Kirk Douglas y el Miguel Ángel del siempre bíblico y 
ferviente republicano Charlton Heston! (la peli se 
titula La agonía y el éxtasis y esas palabras alcanzan 
para saber por dónde viene la cosa). La conclusión 
unívoca a la que llegaría quien se de una panzada de 
estas biografías fílmicas es que la vocación por las 
Bellas Artes está íntimamente ligada al gusto por 
empinar el codo y decanta fatalmente en la 
enajenación, cuando no en la desgracia.
Ahora bien, el lector atento podrá observar con 
razón que el dudoso género de la biografía holly-
woodense es un material más bien ramplón como 
para radiografiar lo que el imaginario popular 
atribuye a una vida de artista. Los resortes dramáti-
cos de un guión se alimentan de pasiones exacerba-
das y la abulia de un pintor esperando que seque la 
trementina no garantiza precisamente un éxito de 
taquilla. Toda representación es entonces salpimen-
tada con los derrapes posteriores a tomarse unas 
copas de absenta, los delirios de grandeza, la 
maldición del genio incomprendido, la ansiedad 
frente a la tela en blanco y otros rutinarios lugares 
comunes. A pesar que señalar estos clichés es un 
ejercicio fútil por su obviedad, no podemos eludir 
que circula fantasiosamente para los menos aveza-
dos en el art-world la imagen estereotipada del artis-
ta como bohemio, excéntrico, desbordado por las 
tribulaciones, siempre al filo de la pobreza, la locura 
y el suicidio. Y que fueron los propios artistas 
quienes fomentaron en muchas ocasiones ese imagi-
nario, en pos de cimentar a su derredor un mito 
trágico (esto especialmente durante la modernidad, 
donde el artista se erigía como romántico outlaw, un 
almibarado forajido al margen de la industrial-
ización y la velocidad de las ciudades, añorando las 
belle epoques y cultivando la subjetividad y sensibil-
idad en un mundo tendiente a la normativa). La 
reincidencia trágica en dichas biopics bien puede 
interpretarse en los términos de la moraleja; una 
parábola aleccionadora en la que los artistas son 
castigados por sus pecados de hybris y empujados a 
lo sacrificial, ya por la desmesura dionisíaca de su 
ambición o por su extravagancia desajustada de las convenciones sociales.
Es válido, asimismo, considerar la construcción de una obra asida a una historia personal seductora 
(ficticia o verídica) no solo como utilería marketinera con la que los biógrafos llenan renglones y con la 
que los guionistas se engolosinan, sino en tanto un recurso performático, ligado al quehacer artístico al 
menos desde las épocas del proto-historiador Giorgio Vasari. La idea borgeana de que cada artista se 
encarga de crear su genealogía, de seleccionar sus antecesores, de modelar su mito iniciático y a partir 
de ahí forjar su propia identidad como creador y como individuo. 
Si para el arte de la primer mitad del s.XX una biografía turbulenta era una medalla de honor que 
certificaba el sacrificio en pos de crear una obra de valor trascendente, para el mundo posmoderno el 
fetiche biográfico viró hacia valorizar lo originario, lo periférico, lo que no está aún del todo incorporado 
a la cultura blanca anglosajona. En las últimas décadas, los museos e instituciones que mueven los hilos 
acompañaron el rumbo de una tendencia progresista hacia el multiculturalismo y el revisionismo posco-
lonial; de esta forma, a partir de los años ochenta pero especialmente durante los noventa, artistas 
latinoamericanos y africanos recibieron su cuota de atención, circulando por ferias y bienales internacio-
nales (sobre todo si estos metabolizaban los lenguajes canónicos del arte y los regurgitaban con referen-
cias localistas). La valoración demagógica del exotismo, la otredad, el realismo mágico y otras fórmulas 
bienintencionadas en sintonía con un mundo plural y embanderado con los colores unidos de Benetton 
se encargaron de exaltar lo autóctono, lo vernáculo, lo auténtico. Jean Michel Basquiat (estadounidense 
de orígenes haitianos y puertorriqueños), figura clave que anticipó esa oleada, puede citarse como un 
caso bisagra entre el mito trágico del artista moderno suicidado por la sociedad y el modelo posmoderno, 
centrado en sus orígenes étnicos (siendo el primer negro en jugar en las ligas mayores del arte occiden-
tal) atormentado por su genio y por las demandas de su éxito. La biopic de Basquiat, dirigida por su 
colega generacional Julian Shnabel, asume frontalmente, con humor socarrón y cierta carga culpógena 
la prerrogativa del artista exitoso, vuelto una mercancía fetichizable por su origen mestizo, su historial 
turbulento, su look canchero y contracultural. 
Liberemos a la imaginación las futuras biopics ¿la de Jeff Koons, centrada en su escalada empresarial y 
su romance con la Cicciolina? ¿la de Damien Hirst, una épica del entrepreneur, del chico malo de los 
YBA al especulador mercantil? Queda en el ingenio de los guionistas hacer de los artistas contemporá-
neos, ese prototipo políglota y sobreeducado, con modos más cercanos a los de un oficinista que a los de 
héroe trágico, material proclive para quedar inmortalizado en el celuloide.

 Si le damos crédito a las presentaciones y los textos curatoriales, una de las 

cuestiones abordadas por la producción estética contemporánea (o al menos, aquel-

la que se precie de tal cosa) responde al apelativo de gentrificación. En efecto, no 

hay bienal en la cual, de forma paralela y al mismo tiempo contrapuesta con el 

carácter turístico de dichos eventos, alguna obra no tematice los problemas de reno-

vación urbana, el uso del espacio y el acceso a los servicios públicos, o la articulación 

espacial entre negocios globales y modos de vida locales (presentado en términos de, 

por ejemplo, el contraste entre flamantes edificios corporativos y tradiciones 

gastronómicas callejeras de las que se nutren los mismos empleados de dichas corpo-

raciones). De ser así, semejante recurrencia adquiere una particular fuerza e inter-

pelación cuando se la aprecia en relación con algunas de las políticas públicas lleva-

das adelante por el Gobierno de la Ciudad de Buenos Aires. En particular, la 

promoción de "polos temáticos" en distintos distritos se apoya en la capacidad de 

ciertos nichos económicos (por ejemplo, empresas de tecnología) como promotores 

de desarrollos zonales. En pocas palabras: la llegada de nuevos vecinos le cambia la 

cara al barrio. De ahí la sensibilidad que moviliza, al menos, en aquellos para 

quienes gentrificación es más que una palabra de moda, la promoción de un Distri-

to de las Artes.

 En primer lugar, resulta difícil ver de qué modo la promoción de dicho 

distrito de las artes contempla un aspecto de promoción a -o de- las artes, en la 

medida en que los instrumentos de dicha política -beneficios impositivos, líneas de 

crédito a tasa preferencial, etc.- no está particularmente dirigida hacia los producto-

res culturales, sino más bien hacia los mediadores. De hecho, muchas veces el 

incentivo hacia el desplazamiento hacia la zona del barrio de La Boca demarcada 

como Distrito de las Artes se formula más en términos de oportunidad de inversión 

inmobiliaria que en términos del atractivo y la historia cultural asociada al barrio de 

la Ribera. Y hasta tal punto es así que el tipo de propuestas estéticas a las que se 

pretende convocar les resulta particularmente difícil establecer un diálogo con 

dicha tradición local. En ese sentido, parecería ser que el gusto por la oferta de, por 

ejemplo, la pionera Fundación Proa, y en particular, por la masividad al estilo del 

show de pirotecnia, requeriría como prenda de cambio la denegación de la Orden 

del Tornillo y la presencia del museo/casa de Quinquela Martín. Paradójicamente, 

la tensión entre flujos globales y tradiciones locales tematizadas por las obras a las 

cuales se les busca un espacio de exhibición quedan así desoídas en su dimensión 

crítica y hasta neutralizadas por estas condiciones de visibilización.

 Asimismo, dicha apuesta por el rol protagónico de los mediadores culturales 

compromete a uno de los aspectos más importantes de una política pública, a saber, 

la participación de los actores involucrados: los mismos incentivos que se le ofrecen 

a los mediadores culturales son los que irónicamente le son retaceados a la 

población actual de la zona. O acaso ¿por qué no podrían ofrecérseles créditos blan-

dos a los propietarios dispuestos a mejorar sus viviendas? ¿Por qué el desarrollo de 

un distrito requeriría necesariamente de un dinamizador externo a la zona? En este 

sentido, es de destacar que este es el punto crucial del concepto de gentrificación: 

mal traducida como "ennoblecimiento", o con el eufemismo de la "puesta en 

valor", el núcleo de dicha noción apunta a cómo el desarrollo y declive de determi-

nadas áreas urbanas está en estrecha relación con la propiedad de la tierra, de modo 

tal que dicho supuesto "mejoramiento" del área supone un desplazamiento de las 

poblaciones que padecen la "decadencia" de dicha zona, al mismo tiempo que se las 

presenta como responsable de dicho declive. En definitiva: gentrificación quiere 

decir corrimiento de las fronteras geográficas mediante el desplazamiento zonal de 

las fronteras sociales o, dicho del modo más impronunciable, los pobres, los moro-

chos, los indeseables, que en lo posible queden del otro lado del Riachuelo...

  Sin embargo, por este mismo motivo la paradójica neutralización de la 

intención crítica que anida en algunas obras puede también entenderse de modo 

inverso: como se ha señalado, la política pública recurre a las artes en su doble 

pretensión de atraer flujos de capitales y establecer mecanismos de control social 

que, por ejemplo, puedan atender a las demandas de "seguridad", y otras similares 

En este sentido, la idea del Distrito de las Artes pareciera recurrir a "las artes" como 

a una entidad cuya abstracción y legitimidad la hace útil para el manejo simbólico 

de la conflictividad social. Pero aún cuando la eficacia social de involucrar a "las 

artes" en el manejo de la conflictividad social contribuyera de algún modo a miti-

garla, la problematización por parte de ciertas obras de aquellas cuestiones reunidas 

en torno a la noción de gentrificación pone en evidencia aquello que el discurso 

institucional pretende eufemizar: la "peligrosidad" sigue  dando vueltas por la zona, 

por más que queramos ennoblecerla... 

 De este modo ambivalente, quizá la mayor contribución de la promoción 

del Distrito de las Artes consista en la oportunidad que brinda para la problema-

tización de los públicos de las artes y las condiciones de recepción de cierto tipo de 

producción en el marco de un contexto periférico (en todas las acepciones que 

puedan encontrársele a la "condición periférica"). En la medida en que dicha políti-

ca no está relacionada ni con las condiciones de los productores culturales ni tampo-

co con los artefactos culturales per se (vía, por ejemplo, políticas de patrimonial-

ización), las posibilidades de desarrollo a partir de este tipo de políticas queda estre-

chamente vinculado con la cuestión de quiénes y de qué forma encuentran en la 

relación con determinada clases de artefactos culturales aquello que los involucra de 

modo tal que aparezca como un ámbito atractivo para movilizar sus recursos (desde 

la asistencia hasta la adquisición y el patrocinio, pasando por todas las instancias 

intermedias). En este sentido, problematizar la cuestión de los públicos como acto-

res de las políticas públicas, y en particular, las políticas culturales, implica también 

revisar y resituar la discusión sobre su participación.

Javier Pelacoff

¿Cuatro escritores leen necronológicas? 
¿Se trata de la vida y muerte de Alfonsina Storni? 
¿Pepita la pistolera y Olmedo?
¿Salimos de una ponencia erudita donde cuatro hombres debaten una serie de clichés alrededor de «lo grasa» sin inventar 
nada nuevo cuando una fuente de aguas musicales se sacude escupiendo chorros al aire al ritmo de Zorba EL GRIEGO????
¿Sabrá mar del plata que es la ciudad más encantadora, más literaria y más mujer?
¿Dos delfines se besan y copulan uno encima del otro en la avenida juan b justo? 
¿Los ecologistas les tiraron una lata de pintura roja....no son acaso los mejores puloveres del mundo?
¿es por eso que todos los invitados del FILBA mar del plata tienen los mejores polerones?
¿aguante el bremer?
¿María Moreno lee en mundo Dios? ¿Felix Bruzzone también? Oh confieso que la literatura es apasionante. 
¿Sabe el Casino y su arquitectura celestial que en mardel todos ganan porque son tarotistas y ven el futuro? 


