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Espaiol

Hay cosas que estan frente a nosotros y, sin embargo,
permanecen invisibles. Una corriente eléctrica, una vibracion,
un sonido, un movimiento apenas perceptible: fendmenos
que atraviesan nuestra experiencia sin que necesariamente
reparemos en ellos.

Este nimero de BOLETIN se aproxima a esas zonas donde el
arte hace visible, audible o sensible aquello que normalmente
permanece fuera de nuestra escala de percepcion.
Tecnologia, cuerpo, paisaje, sonido y materia aparecen aqui
no como categorias separadas, sino como territorios de
intercambio.

Las practicas que reunimos entienden los dispositivos
tecnoldgicos no unicamente como herramientas, sino como
medios para revelar relaciones, comportamientos y formas de
existencia. Desde la electricidad hasta la escucha, desde el
cuerpo hasta los territorios que habitamos, las obras aqui
presentes nos invitan a detenernos y observar aquello que
sucede detras de lo evidente.

Quizas una de las tareas del arte sea precisamente esa: hacer
aparecer lo que siempre estuvo ahi, pero que todavia no
habiamos aprendido a percibir.

NOTA EDITORIAL

Francisco Javier Paredes

English

There are things right in front of us, yet they remain invisible.
An electric current, a vibration, a sound, a barely perceptible
movement: phenomena that permeate our experience
without us necessarily noticing them.

This issue of BOLETIN explores those areas where art
makes Vvisible, audible, or tangible that which normally
remains outside our scale of perception. Technology, body,
landscape, sound, and matter appear here not as separate
categories, but as territories of exchange.

The practices we have gathered understand technological
devices not merely as tools, but as means to reveal
relationships, behaviors, and ways of being. From electricity
to listening, from the body to the territories we inhabit, the
works presented here invite us to pause and observe what
happens behind the obvious.

Perhaps one of the tasks of art is precisely this: to make

visible what has always been there, but which we had not
yet learned to perceive.

EDITORIAL NOTE
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EMIAN GALLERY: ART, TERRITORY AND COMMUNITY
Interview with Denise Ratinoff, Nury Gonzalez and Marcela Yaconi

Retrato de Marcela Yaconi en su exposicion Coexistir Galeria EMIAN. Imagen cortesia de Portrait of Marcela Yaconi at her exhibition Coexistir, EMIAN Gallery. Image courtesy of EMIAN
Galerfa EMIAN. Fotografia Sergio Lépez Isla. Gallery. Photography by Sergio Lopez Isla.
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Entrevista a Denise Ratinoff, Nury Gonzalez y Marcela Yaconi

GALERIA EMIAN: ARTE, TERRITORIO Y COMUNIDAD



Retrato Denise Ratinoff Galeria EMIAN. Imagen cortesia de Galeria EMIAN.
Fotografia Sergio Lopez Isla.

En Panguipulli, Galeria EMIAN propone un espacio de encuentro
entre arte contemporaneo, territorio, saberes locales y educacion.
Mas que trasladar exposiciones al sur, su proyecto busca generar
intercambios entre artistas, artesanas y comunidades, poniendo
en didlogo distintas formas de crear, mirar y habitar un territorio.
En esta entrevista, Denise Ratinoff, Nury Gonzdlez y Marcela
Yaconi abordan, desde sus respectivas experiencias, las
posibilidades que surgen cuando el arte se construye desde el
encuentro con un lugar y sus comunidades.

Entrevista a Denise Ratinoff

Galeria EMIAN se ha planteado como un espacio que busca
generar un dialogo entre el arte contemporaneo y el territorio
de Panguipulli. ;Como nace este proyecto y qué lugar ocupa la
galeria dentro del ecosistema cultural y artistico de la zona?

Cuando Fundacion EMIAN me pidid estudiar distintos lugares a lo
largo del pais que desarrollaran diversas disciplinas del arte —
como pintura, escultura y fotografia— y que, a su vez,
involucraran a la comunidad y a las distintas regiones, el Unico
lugar que cumplia con todas estas caracteristicas fue el Teatro
Educativo de Panguipulli, bajo la direccion de Pamela Calsow.

Asi nace este proyecto, con el propdsito de buscar auspicios que
permitieran llevar artistas a la zona y trabajar en conjunto con
Panguipulli. Cada artista conoce la zona, asi como los intereses de
la comunidad, para luego trabajar inspirado y en conjunto con
artesanos, las culturas o el paisaje.

El objetivo es respetar y poner en valor su magnifica naturaleza,
utilizando sus nobles materiales y las técnicas centenarias que
forman parte de la tradicidn de la zona.

Portrait of Denise Ratinoff, EMIAN Gallery. Image courtesy of EMIAN Gallery.
Photography by Sergio Lépez Isla.

In Panguipulli, Galeria EMIAN offers a space for encounter between
contemporary art, the land, local knowledge, and education. More than
simply bringing exhibitions to the south, their project seeks to foster
exchanges between artists, artisans, and communities, creating a
dialogue between different ways of creating, seeing, and inhabiting a
territory.

In this interview, Denise Ratinoff, Nury Gonzalez, and Marcela Yaconi
discuss, from their respective experiences, the possibilities that arise
when art is constructed from an encounter with a place and its
communities.

Interview with Denise Ratinoff

Galeria EMIAN has established itself as a space that seeks to generate
a dialogue between contemporary art and the territory of Panguipulli.
How did this project come about, and what place does the gallery
occupy within the area's cultural and artistic ecosystem?

When the EMIAN Foundation asked me to study different locations
across the country that fostered various artistic disciplines—such as
painting, sculpture, and photography—and that, in turn, involved the
community and the different regions, the only place that met all these
criteria was the Panguipulli Educational Theater, under the direction of
Pamela Calsow.

Thus, this project was born, with the purpose of seeking sponsorships
that would allow artists to come to the area and work in collaboration
with Panguipulli. Each artist becomes familiar with the area, as well as
the interests of the community, and then works inspired by and in
partnership with artisans, local cultures, and the landscape.

The goal is to respect and celebrate its magnificent natural environment,
using its noble materials and the centuries-old techniques that are part
of the area's tradition.



Registro exposicion Enredados con plantas mdgicas. Imagen cortesfa de Galerfa EMIAN.
Fotograffa Sergio Lépez Isla.

Desde tu rol como gestora cultural, ;qué criterios o preguntas
orientan la seleccién de artistas y proyectos que llegan a EMIAN?
¢De qué manera el territorio de Panguipulli influye en las
exposiciones que estan desarrollando y proyectando?

Busco artistas que puedan aportar al desarrollo artistico y cultural de la
zona y de la comunidad, trabajando a partir de sus propios materiales y
saberes: textiles, pigmentos naturales, ceramica, cuero, madera, entre
otros.

Surge durante este proceso un encuentro con artesanas y artesanos
de Panguipulli de intercambio mutuo, nutriéndose por un lado del
trabajo de los artistas.

A su vez, los artistas se enriquecen con los conocimientos y la
experiencia de las artesanas, generando un verdadero trabajo en
equipo. Este intercambio da lugar a resultados sorprendentes porque,
en definitiva, crear una obra también implica interpretar, transformar y
observar desde nuevas perspectivas aquello que se tiene frente a uno.

Exhibition record: Entangled with Magical Plants. Image courtesy of EMIAN
Gallery. Photography by Sergio Lépez Isla.

From your perspective as a cultural manager, what criteria or
questions guide the selection of artists and projects that
come to EMIAN? How does the Panguipulli region influence
the exhibitions you are developing and planning?

| look for artists who can contribute to the artistic and cultural
development of the area and the community, working with their
own materials and knowledge: textiles, natural pigments,
ceramics, leather, wood, among others.

During this process, an encounter with artisans from Panguipulli
emerges, a mutual exchange, enriching itself on the one hand
with the work of the artists.

In turn, the artists are enriched by the knowledge and
experience of the artisans, generating true teamwork. This
exchange leads to surprising results because, ultimately,
creating a work also involves interpreting, transforming, and
observing what is in front of you from new perspectives.



Fotografia obra Nury Gonzalez, Cortesia de la artista.

Artista visual Nury Gonzalez

Tu obra ha trabajado de manera persistente con la memoria, los
objetos y las historias que estos contienen. ;Como se relaciona esta
idea de memoria con el territorio de Panguipulli y qué lugar ocupa el
contexto local en la construcciéon de tu préxima exposicion en la
Galeria EMIAN?

Para mi, toda invitacion a exponer significa la oportunidad de realizar un
nuevo trabajo; mas que llevar una obra ya hecha, me interesa construir
una.

En este contexto, la invitacién a un lugar que conozco territoriaimente
por mi historia como directora del Museo de Arte Popular Americano de
la Universidad de Chile me resulta muy significativa. En ese tiempo hice
muchas visitas y recorridos, y conoci a artesanas y el trabajo que
realizaban.

Me interesa mirar qué hay en el territorio y trabajar con sus elementos,
ya sea como materiales o soportes de obra. Por ejemplo, los tejidos. Yo
no sé tejer al telar y nunca he querido aprender —a pesar de que en la
escuela tenemos un taller texti— porque no es mi praxis. A mi me
interesa el tejido como un soporte, como mi lienzo.

También me interesa que esté hecho por alguien que se dedica a eso,
que es su disciplina. Ademds, ayer encontré unas lanzaderas de telar
que, para mi, se transforman en objetos que puedo incorporar en mi
obra.

Photograph by Nury Gonzélez, courtesy of the artist.

Visual artist Nury Gonzalez

Your work has consistently explored memory, objects, and the
stories they contain. How does this idea of memory relate to the
territory of Panguipulli, and what role does the local context play in
the creation of your upcoming exhibition at the EMIAN Gallery?

For me, every invitation to exhibit represents an opportunity to
create new work; rather than bringing a pre-existing piece, I'm
interested in creating something new.

In this context, the invitation to a place | know intimately from my
time as director of the Museum of American Folk Art at the
University of Chile is very meaningful. During that period, | made
many visits and tours, and | met artisans and learned about their
work.

I'm interested in exploring the landscape and working with its
elements, whether as materials or supports for my work. For
example, textiles. | don't know how to weave on a loom and I've
never wanted to learn—even though we have a textile workshop at
school—because it's not my area of expertise. I'm interested in
textiles as a support, as my canvas.

I'm also interested in it being made by someone who specializes in it,
whose discipline it is. Furthermore, yesterday | found some loom
shuttles that, for me, become objects | can incorporate into my work.




Retrato de Marcela Yaconi en su exposicion Coexistir Galerfa EMIAN. Imagen cortesfa de
Galerfa EMIAN. Fotografia Sergio Lopez Isla.

Artista visual Marcela Yaconi

Tu exposiciéon propone un vinculo entre arte y educaciéon que
parece especialmente relevante para pensar el rol de una galeria
fuera de los circuitos tradicionales del arte contemporaneo. ;Qué
posibilidades abre este tipo de experiencia y qué te gustaria que
quedara en quienes participan de ella, especialmente en nifios,
jovenes y estudiantes?

Me abrid otra mirada saber que no era una exposicién normal.
Siempre he pensado que el arte, en todas sus expresiones —visual,
musical, corporal y verbal—, es fundamental para el completo
desarrollo de la persona. Cuanto antes comience este contacto con
el arte, mas libertad tendra el individuo y mas amplia serd su
comprension de la vida.

Las experiencias que tenga cada nifio o joven que vea la exposicion,
en relaciéon con esto, son para mi un desafio enorme. Lo que mas
quiero es conocer los resultados de todas estas exploraciones que
ellos han hecho, para saber qué mas hay, qué ven ellos.

Portrait of Marcela Yaconi at her exhibition Coexistir, EMIAN Gallery. Image courtesy of EMIAN
Gallery. Photography by Sergio Lépez Isla.

Visual artist Marcela Yaconi

Your exhibition proposes a link between art and education that
seems especially relevant for considering the role of a gallery
outside the traditional circuits of contemporary art. What
possibilities does this type of experience open up, and what
would you like to leave on the minds of those who participate in
it, especially children, young people, and students?

It opened my eyes to the fact that it wasn't a typical exhibition. I've
always believed that art, in all its expressions—visual, musical,
physical, and verbal—is fundamental to a person's complete
development. The earlier this contact with art begins, the more
freedom the individual will have and the broader their
understanding of life will be.

The experiences that each child or young person who sees the
exhibition has in relation to this are a huge challenge for me. What |
want most is to know the results of all these explorations they've
done, to find out what else is out there, what they see.



i

B

e T s e

. <
. 12 e ®

PR SRS S A

Registro exposicion Coexistir de Marcela Yaconi. Imagen cortesia de Galerfa EMIAN.
Fotografia Sergio Lépez Isla

Mi propuesta, ademas del montaje y las esculturas que llevé y que
estan exponiéndose, no entrega una lectura especifica ni radical,
sino que propone: “detente, mira”. Porque va a depender de en qué
estado emocional se encuentre cada persona, de qué le paso ese
dia, de si se va a sentir comoda quizas en alguna parte donde haya
una familia o no, con los animales, con una casa o con un edificio.
Cada uno podra decir o sentir qué le es ajeno y qué le es familiar.
Entonces, todos mis trabajos, los anteriores y los que pretendo
realizar a futuro, no tienen la intencion de decirte “esto es asi”, sino
que plantean varias propuestas y muchas lecturas.

De hecho, puede ocurrir que una obra se mire varias veces y se
vean cosas distintas, porque asi somos: de repente reparamos en
una cosa Yy luego en otras. Eso lo encuentro fascinante.

Espero con muchas ansias los resultados de todo lo que esta
pasando en Panguipulli.

Exhibition record of Coexisting by Marcela Yaconi. Image courtesy of EMIAN Gallery. Photography
by Sergio Lépez Isla.

My proposal, in addition to the installation and the sculptures |
brought that are on display, doesn't offer a specific or radical
interpretation, but rather proposes: "Stop, look." Because it will
depend on each person's emotional state, what happened to
them that day, whether they feel comfortable perhaps in a place
with a family or not, with animals, in a house, or in a building.
Each person will be able to say or feel what is foreign to them
and what is familiar. So, all my works, both past and future, are
not intended to tell you "this is how it is," but rather to offer
various perspectives and many interpretations.

In fact, it's possible that a work might be viewed several times
and different things might be seen, because that's how we are:
we notice one thing at a time and then others. | find that
fascinating. I'm eagerly awaiting the results of everything that's
happening in Panguipulli.



Galeria EMIAN

FECHAS Y HORARIOS
COEXISTIR - MARCELA YACONI DESDE EL 31 DE JULIO DE 2026
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Direccion: Teatro Educativo de las Artes de Panguipulli sabados de 10:00 a 14:00 - 15:00 a 19:00 Hrs

Av. Costanera Roberto Bravo 250
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	JUAN DOWNEY: TECHNOLOGY AS A FORM OF PERCEPTION
	JUAN DOWNEY: LA TECNOLOGÍA COMO FORMA DE PERCEPCIÓN
	Aquí aparece una de las ideas más poderosas de su trayectoria: la arquitectura invisible. Para un artista formado como arquitecto, un espacio no tenía que estar construido únicamente con muros y estructuras. También podía estar formado por información, imágenes, comunicación y movimiento. El video podía construir espacios que no eran materiales, pero que organizaban la experiencia.
	En este sentido, Video Trans Americas resulta extraordinariamente contemporánea. Hoy navegamos cotidianamente por redes digitales, mapas y plataformas que conectan territorios y personas. Downey no predijo Internet, pero pensó tempranamente algunos de los problemas que Internet volvería centrales: circulación de información, comunicación a distancia, identidad, participación y construcción de comunidades mediante tecnologías.
	Pero su relación con la tecnología nunca fue ingenua. La cámara tampoco era un dispositivo neutral. En sus investigaciones sobre culturas latinoamericanas, especialmente en su trabajo con los Yanomami, comenzó a cuestionar la relación entre quien observa y quien es observado. En The Circle of Fires (1979), los propios participantes podían verse en los registros realizados por el artista. La imagen dejaba entonces de circular en una sola dirección. La comunidad podía verse a sí misma, responder a la representación y participar del proceso.
	Aquí aparece una de las ideas más poderosas de su trayectoria: la arquitectura invisible. Para un artista formado como arquitecto, un espacio no tenía que estar construido únicamente con muros y estructuras. También podía estar formado por información, imágenes, comunicación y movimiento. El video podía construir espacios que no eran materiales, pero que organizaban la experiencia.
	En este sentido, Video Trans Americas resulta extraordinariamente contemporánea. Hoy navegamos cotidianamente por redes digitales, mapas y plataformas que conectan territorios y personas. Downey no predijo Internet, pero pensó tempranamente algunos de los problemas que Internet volvería centrales: circulación de información, comunicación a distancia, identidad, participación y construcción de comunidades mediante tecnologías.
	Pero su relación con la tecnología nunca fue ingenua. La cámara tampoco era un dispositivo neutral. En sus investigaciones sobre culturas latinoamericanas, especialmente en su trabajo con los yanomami, comenzó a cuestionar la relación entre quien observa y quien es observado. En The Circle of Fires (1979), los propios participantes pudieron verso en los registros realizados por el artista. La imagen dejaba entonces de circular en una sola dirección. La comunidad podía verse a sí misma, responder a la representación y participar del proceso.
	Esta reflexión adquiere una nueva dimensión en el presente, cuando vivimos rodeados de cámaras, algoritmos y sistemas capaces de registrar permanentemente nuestras acciones. Downey comprendió que toda tecnología de representación implica también una determinada posición frente al otro: ¿quién mira?, ¿quién controla la imagen?, ¿quién tiene derecho a representar?
	Durante sus primeras décadas de trabajo existía además una dimensión utópica. La electrónica podía conectar; el video podía democratizar la comunicación; los dispositivos podían generar participación. En Video Trans Americas, esa esperanza aparece como una búsqueda de conexión cultural continental.
	Hoy podemos releer esa utopía desde una perspectiva más ambivalente. Si para Downey la pregunta era cómo la tecnología podía conectarnos, nosotros debemos preguntarnos qué ocurre cuando estamos permanentemente conectados. La arquitectura invisible que imaginó se ha convertido en parte de nuestra vida cotidiana: una infraestructura que conecta, pero que también puede vigilar, clasificar y controlar.
	This reflection takes on a new dimension today, when we live surrounded by cameras, algorithms, and systems capable of permanently recording our actions. Downey understood that all representational technology also implies a certain position in relation to the other: who is watching? Who controls the image? Who has the right to represent?
	During his early decades of work, there was also a utopian dimension. Electronics could connect; video could democratize communication; devices could generate participation. In Video Trans Americas, this hope appears as a quest for continental cultural connection.
	Today, we can reread this utopia from a more ambivalent perspective. If for Downey the question was how technology could connect us, we must ask ourselves what happens when we are permanently connected. The invisible architecture he imagined has become part of our daily lives: an infrastructure that connects, but that can also monitor, classify, and control.
	JUAN DOWNEY, Chile, 1940–1993 MAPA, 1985 Grabado 57,7 × 72,7 cm. Edición 50 + 1/1 AP
	JUAN DOWNEY, Chile, 1940–1993 MAP, 1985 Etching 57,7 × 72,7 cm. Edition 50 + 1/1 AP
	RAINER KRAUSE MATERIALITIES OF THE AUDIBLE
	ENTREVISTA

	RAINER KRAUSE  MATERIALIDADES DE LO AUDIBLE
	Desde hace décadas, Rainer Krause investiga el sonido como una materia capaz de transformar nuestra percepción del espacio. Su práctica se sitúa entre la instalación, el arte sonoro y la escucha, desplazando la atención hacia aquellos sonidos cotidianos que habitualmente permanecen fuera de nuestra conciencia. Voces, ruidos urbanos, pequeños acontecimientos acústicos y silencios se convierten en materiales capaces de construir nuevas experiencias espaciales. En esta conversación, Krause reflexiona sobre la escucha, el papel del espectador, la relación entre sonido y visualidad y su investigación en torno a las formas de representar aquello que, aunque no podemos ver, determina profundamente nuestra manera de habitar un lugar.
	For decades, Rainer Krause has investigated sound as a material capable of transforming our perception of space. His practice lies at the intersection of installation, sound art, and listening, shifting attention to those everyday sounds that usually remain outside our conscious awareness. Voices, urban noises, small acoustic events, and silences become materials capable of constructing new spatial experiences. In this conversation, Krause reflects on listening, the role of the spectator, the relationship between sound and visuality, and his research into ways of representing that which, although unseen, profoundly determines how we inhabit a place.
	En tu trayectoria has desplazado progresivamente el sonido desde un elemento asociado a objetos e instalaciones hacia una materialidad capaz de construir por sí misma un espacio. ¿Cuándo comienzas a entender el sonido no como acompañamiento de una obra, sino como la obra misma?
	Creo que nunca entendí el sonido como “acompañamiento de una obra”. Cuando empecé a preocuparme por el sonido en el contexto de las artes plásticas, desde el principio, el sonido era un material plástico más de una obra, tan importante como los demás materiales visuales. En 1996 expuso en el Museo de Bellas Artes de Santiago de Chile una serie de paneles visuales titulada “Paisajes Marginales”. Estos paneles consistían en aglomeraciones de distintos materiales encontrados en el entorno donde vivía en ese momento, la comuna de Peñalolén. Estos materiales eran principalmente fierro de construcción, cartón corrugado, lata de zinc, tierra y negro pizarrón. Dos de estos paneles, los más grandes, tenían incorporados pequeños parlantes que emitieron sonido registrado en el mismo entorno. Estos paneles, “Paisaje Marginal Grande” y “Interior Marginal Grande”, estaban montados uno frente al otro en la misma sala. Era posible observar visualmente los paneles por separado; no obstante, los sonidos que emitieron ambos se superpusieron permanentemente. Los dos paneles grandes transformaron el espacio expositivo de la sala del Museo; ya no eran los muros los soportes de las obras individuales, sino que la sala entera era el soporte de una instalación con componente sonoro. Ya en esta primera operación de trabajar el sonido plásticamente me di cuenta de las posibilidades distintas con las que los materiales eran capaces de construir espacios de percepción.

	Throughout your career, you have progressively shifted the focus of sound from an element associated with objects and installations to a materiality capable of constructing a space in and of itself. When did you begin to understand sound not as an accompaniment to a work, but as the work itself?
	I don't think I ever understood sound as "an accompaniment to a work." When I began to concern myself with sound in the context of the visual arts, from the very beginning, sound was another plastic material within a work, as important as the other visual materials. In 1996, I exhibited a series of visual panels titled "Marginal Landscapes" at the Museum of Fine Arts in Santiago, Chile. These panels consisted of agglomerations of different materials found in the environment where I was living at the time, the Peñalolén district. These materials were primarily construction iron, corrugated cardboard, zinc sheets, earth, and black chalkboard paint. Two of these panels, the largest, incorporated small speakers that emitted sound recorded in the same environment. These panels, “Large Marginal Landscape” and “Large Marginal Interior,” were mounted opposite each other in the same room. It was possible to view the panels separately; however, the sounds they emitted were constantly overlapping. The two large panels transformed the exhibition space of the museum gallery; the walls were no longer the supports for individual works, but rather the entire room became the support for an installation with a sound component. Even in this first instance of working with sound in a visual way, I realized the different possibilities with which materials could construct spaces of perception.

	Muchas de tus instalaciones parten de sonidos aparentemente cotidianos o insignificantes: voces, desplazamientos urbanos, ambientes, pequeños ruidos. ¿Qué encuentras artísticamente en aquello que normalmente no consideramos digno de ser escuchado?
	Los sonidos que mencionas tienen características distintas. Las voces, consideramos muy importante escucharlas, pues habitualmente transmiten mensajes que tratamos de entender. Los sonidos urbanos, especialmente los del tránsito, tenemos que tomarlos en cuenta si no queremos ser atropellados por un vehículo. Estos sonidos están en concordancia con nuestras informaciones visuales; en la vida cotidiana no aparecen solos, sino que forman un conjunto con los otros estímulos. Mientras los ruidos “pequeños”, débiles, cortos o no claramente identificables, escapen de nuestra atención cuando no construyen un sentido para nosotros. No obstante, cuando estos sonidos se aíslan de su contexto original —las voces de un mensaje, los ruidos urbanos de su encadenamiento con lo visual y los sonidos insignificantes de la superposición de sonidos significantes—, se hacen presentes sus singularidades morfológicas, netamente sonoras, formal-estéticas o representativas. En este momento son aptos para ser materiales de composición: por un lado, de manera “musical”, o sea, prestando atención a su “semántica inherente”. Por sí solos y en conjunto con otros sonidos antes, después o en paralelo, son amenazantes, dulces, aburridos, etc.

	Many of your installations begin with seemingly everyday or insignificant sounds: voices, urban movements, ambient sounds, small noises. What do you find artistically in those things we don't normally consider worthy of being heard?
	The sounds you mention have distinct characteristics. We consider voices very important to hear, as they usually convey messages we try to understand. Urban sounds, especially traffic, we have to take into account if we don't want to be hit by a vehicle. These sounds are in accordance with our visual information; in daily life, they don't appear alone, but rather form a whole with other stimuli. Meanwhile, "small," faint, short, or not clearly identifiable noises escape our attention when they don't create meaning for us. However, when these sounds are isolated from their original context—the voices in a message, the urban noises linked to the visual, and the insignificant sounds of overlapping significant sounds—their morphological singularities become apparent, purely sonic, formal-aesthetic, or representational. At this point, they are suitable as compositional materials: on the one hand, in a “musical” way, that is, by paying attention to their “inherent semantics.” On their own and in conjunction with other sounds before, after, or in parallel, they can be threatening, sweet, boring, etc.

	Aquí se puede componer con los contrastes, las similitudes, su forma permanente o cambiante, fragmentada, interrumpida, etc., para construir acontecimientos sonoros que atrapan la escucha por un tiempo más prolongado. Por otro lado, si se enfatiza la capacidad de representación del sonido, cuando, por ejemplo, las fuentes sonoras son reconocibles, la semántica de estos sonidos se presenta de manera diferenciada. Puedo componer relatos con ellos, aprovechando que un mismo sonido, en contextos distintos, puede representar cosas distintas: un mismo ruido blanco puede “significar” lluvia o el motor de un auto. En mi práctica del trabajo sonoro, ambos métodos están presentes, frecuentemente al mismo tiempo. Y como trabajo en el ámbito del arte sonoro y no en el de la música, el contexto de un sonido no necesariamente se define por los demás sonidos (antes, después o en paralelo), sino también por configuraciones visuales, espaciales, táctiles, etc.
	Here, one can compose with contrasts, similarities, their permanent or changing, fragmented, interrupted form, etc, to construct sonic events that captivate the listener for a longer period. On the other hand, if the representational capacity of sound is emphasized, when, for example, the sound sources are recognizable, the semantics of these sounds are presented in a differentiated way. I can compose narratives with them, taking advantage of the fact that the same sound, in different contexts, can represent different things: the same white noise can "mean" rain or a car engine. In my sound work practice, both methods are present, frequently simultaneously. And since I work in the field of sound art and not music, the context of a sound is not necessarily defined by other sounds (before, after, or in parallel), but also by visual, spatial, tactile, and other configurations.
	Recientemente has profundizado tu investigación doctoral en torno a la visualidad del arte sonoro y la representación gráfica del sonido en el espacio. Después de décadas trabajando con aquello que no podemos ver, ¿qué significa para ti intentar hacer visible el sonido?
	Esta investigación partió de la pregunta de cómo es posible que, a través de un dibujo —es decir, una imagen visual— bidimensional y estática, podamos reconocer o imaginar una obra sonora, compuesta por materiales parcialmente invisibles y cambiantes en el tiempo, ubicados en un espacio tridimensional. Dado que mi campo de trabajo en el arte sonoro es principalmente la instalación sonora, esta investigación también se centró en dicho formato. Por eso, no se trató de “hacer visible” el sonido, sino de entender esta relación entre percepción vivida y representación visual.
	Los artistas sonoros frecuentemente dibujamos para comunicar nuestros proyectos a terceros. ¿Cómo hacemos que una persona pueda “imaginar” una situación sonora a partir de un dibujo? Trató de hacerme una idea a través de lecturas de pensadores de distintas áreas, especialmente de la teoría de los medios (Vilém Flusser), de la fenomenología (Bernhard Waldenfels, Manfred Sommer) y de la teoría de sistemas (Niklas Luhmann), y de articularlas entre sí. Y como no me pregunté por la visualidad del sonido propiamente tal, el fenómeno físico, sino por la posibilidad de visualizar una situación de percepción del sonido, articulé la percepción (o sea, el cuerpo sintiente), el espacio (vivido y/o cartesiano), la comunicación (códigos) con características específicas de obras de arte.
	Este trabajo doctoral me permite relacionar de forma más precisa y consciente mi práctica gráfica con la creación sonora, como, por ejemplo, en la instalación “Captcha piece (|….|…|..|.|!|.|..|…|….|)”, en la que diseñé una pared entera con una gráfica como parte integral de la instalación sonora.

	You recently deepened your doctoral research on the visuality of sound art and the graphic representation of sound in space. After decades working with what we cannot see, what does it mean for you to try to make sound visible?
	This research stemmed from the question of how it is possible that, through a drawing—that is, a two-dimensional and static visual image—we can recognize or imagine a sound work, composed of partially invisible and time-changing materials, located in a three-dimensional space. Since my field of work in sound art is primarily sound installation, this research also focused on that format. Therefore, it wasn't about "making" sound visible, but about understanding this relationship between lived perception and visual representation. Sound artists frequently draw to communicate their projects to others. How can we enable someone to "imagine" a sound situation from a drawing? I tried to develop an understanding through readings of thinkers from different fields, especially media theory (Vilém Flusser), phenomenology (Bernhard Waldenfels, Manfred Sommer), and systems theory (Niklas Luhmann), and by articulating them together. And since I wasn't inquiring about the visuality of sound itself, the physical phenomenon, but rather about the possibility of visualizing a situation of sound perception, I articulated perception (that is, the sentient body), space (lived and/or Cartesian), and communication (codes) with specific characteristics of works of art.
	This doctoral work allows me to relate my graphic practice to sound creation more precisely and consciously, as, for example, in the installation “Captcha piece (|….|…|..|.|!|.|..|…|….|)”, in which I designed an entire wall with a graphic as an integral part of the sound installation.

	RAINER KRAUSE  - ESCUCHA AQUÍ
	THE MATTER OF THE INVISIBLE

	A CONVERSATION WITH MÓNICA BATE.
	ENTREVISTA
	LA MATERIA DE LO INVISIBLE - MÓNICA BATE.

	A lo largo de tu trayectoria has trabajado con máquinas, electricidad, sonido, cristales y diferentes dispositivos tecnológicos. Sin embargo, en tus obras la tecnología parece dejar de ser una herramienta para convertirse en una materia con la que estableces relaciones. ¿Qué significa para ti trabajar con la tecnología como una forma de materialidad?
	Siempre pienso en la electrónica como un visibilizador de la electricidad, de su comportamiento y de su potencialidad. La electricidad es un fenómeno que siempre depende de otro para manifestarse, para hacerse presente y perceptible. En este sentido, cuando trabajamos con electricidad, trabajamos con algo que está presente en todos los ámbitos de la existencia y de las cosas. Sin embargo, al trabajar con ella desde el arte, el ejercicio se vuelve bastante escultórico: si se construye un circuito con una resistencia, parte de la energía se convierte en calor; parte, en luz; y, si agregamos un motor, se manifestará como movimiento. Es como estar moldeando y componiendo con esa cosa invisible que se va transformando y apareciendo a través de otros.
	Al trasladar esto a un espacio más complejo, como la red —llámese computadores, Internet, redes sociales u otros—, el asunto de la dependencia de un medio para manifestarse se vuelve más complejo: posee más capas y se entra en el ámbito de lo metafórico. Está la capa de la electricidad, pero luego también está la codificación. En un computador, la electricidad y los transistores, y todo el sistema con el que se relacionan, convierten el encendido y apagado en ceros y unos. A partir de este gesto, de esta performance que suena tan simple, está construida toda la potencia de las tecnologías actuales, incluida la inteligencia artificial.

	Throughout your career, you've worked with machines, electricity, sound, crystals, and various technological devices. However, in your works, technology seems to cease being a tool and become a material with which you establish relationships. What does working with technology as a form of materiality mean to you?
	I always think of electronics as making electricity visible, revealing its behavior and its potential. Electricity is a phenomenon that always depends on something else to manifest itself, to become present and perceptible. In this sense, when we work with electricity, we work with something that is present in all aspects of existence and things. However, when working with it from an artistic perspective, the exercise becomes quite sculptural: if you build a circuit with a resistor, some of the energy is converted into heat; some into light; and if you add a motor, it will manifest as movement. It's like molding and composing with that invisible thing that is constantly transforming and appearing through others.
	When this is transferred to a more complex space, such as the network—be it computers, the internet, social media, or others—the issue of dependence on a medium to manifest itself becomes more complex: it has more layers and enters the realm of the metaphorical. There is the layer of electricity, but then there is also encoding. In a computer, electricity and transistors, and the entire system with which they interact, convert on/off states into zeros and ones. From this gesture, from this seemingly simple performance, all the power of current technologies, including artificial intelligence, is built.

	Eso me parece fascinante, pues ahí radica lo que encuentro misterioso y, a la vez, tan complejo: al relacionarme con las tecnologías en la práctica artística —y al pensar acerca de ellas libremente—, tiendo a querer limpiar esas capas de complejidad y trato de buscar algún nodo tecnológico que me permita entender con qué estoy trabajando, desde su funcionamiento hasta la respuesta y las propiedades —o capacidades— de cada material.
	En este sentido, diría que The Life of Crystals es mi trabajo más ejemplificador. Acá, lo que busco es llegar al punto cero del fenómeno de la piezoelectricidad, para observarlo, releerlo y reproponerlo a través de un objeto que releva el cristal de Rochelle o de cuarzo como objeto de estudio, y que lo conecta discursivamente con la mitología, la literatura, lo geológico, la ciencia y lo místico.
	Es como si me pusiera el sombrero de antropóloga para entender este ente con comportamientos particulares llamado electricidad, que se manifiesta a través de diversas materialidades sonoras, motrices, lumínicas y tangibles. A esto puedo sumar otra capa, que tiene que ver con la relación de la tecnología con lo humano. Por ejemplo, me interesa y me ocupa la idea de la aceleración de nuestras vidas, por lo que me interesa defender la contemplación a partir de mis trabajos. Asunto que se da, quizás, naturalmente en otros medios desde los que opera el arte.
	En este sentido, puede ser contradictorio que, por un lado, este tipo de tecnologías me fascine, pero, por otro, pueda tener una mirada crítica sobre ellas y, particularmente, sobre cómo nos relacionamos los humanos con estas al momento de involucrarlas en nuestras vidas y en la sociedad en general.
	That seems fascinating to me, because therein lies what I find mysterious and, at the same time, so complex: when I engage with technologies in artistic practice—and when I think about them freely—I tend to want to strip away those layers of complexity and try to find some technological node that allows me to understand what I'm working with, from its functioning to the response and properties—or capabilities—of each material.
	In this sense, I would say that The Life of Crystals is my most exemplary work. Here, what I seek is to reach the zero point of the piezoelectric phenomenon, to observe it, reinterpret it, and re-propose it through an object that highlights the Rochelle or quartz crystal as an object of study, and that connects it discursively with mythology, literature, geology, science, and mysticism.
	It's as if I put on my anthropologist's hat to understand this entity with particular behaviors called electricity, which manifests itself through diverse sonic, motor, luminous, and tangible materialities. To this I can add another layer, which has to do with the relationship between technology and humanity. For example, I'm interested in and concerned with the idea of ​​the acceleration of our lives, which is why I'm interested in defending contemplation through my work. This is something that perhaps occurs naturally in other media through which art operates.
	In this sense, it might seem contradictory that, on the one hand, these kinds of technologies fascinate me, but, on the other hand, I can have a critical perspective on them and, particularly, on how we humans relate to them when we incorporate them into our lives and into society in general.
	El sonido ocupa un lugar central en tu trabajo, pero muchas veces no aparece como algo que simplemente se escucha, sino como una consecuencia del movimiento, la materia, la electricidad o la interacción del espectador. ¿Cómo entiendes el sonido dentro de tu práctica: como lenguaje, como materia, como espacio o incluso como una forma de escultura?
	El sonido aparece en mi trabajo a partir de algo bastante doméstico o cotidiano si se quiere. Siempre he tenido mucho gusto por la música; sin embargo, nunca he practicado ningún instrumento. En 2003 ingresé al Postítulo en Artes y Nuevas Tecnologías de la Facultad de Artes - U Chile, donde tuve un curso llamado La Plasticidad de la Banda Sonora. Fue un curso que coincidió temporalmente con la creación de un colectivo de seis artistas para trabajar y reflexionar acerca del sonido desde las artes visuales. El colectivo fue bautizado como RadioRuido, dado que pretendíamos hacer un programa que se emitiera a través de la radio (el que finalmente no pudimos llevar a cabo, por motivos que ya no recuerdo).
	A partir de estos dos hitos (el curso y la conformación de RR), además de la revisión de muchos referentes artísticos, me aventuré a cruzar ese gusto original por la música y este "hacer consciente" del cruce entre la visualidad y la sonoridad.
	Habiendo madurado un poco más este cruce, puedo decir que me interesa hacer aparecer la potencia del material sonoro como materia constructiva y constituyente de la visualidad. Reflexionar acerca de sus diferencias y acercamientos, así como experimentar con lo sonoro, con toda la libertad que este ámbito entrega. De esta manera, lo experimental y lo experiencial son clave en el trabajo con el espacio sonoro.

	Sound occupies a central place in your work, but often it doesn't appear as something that is simply heard, but rather as a consequence of movement, matter, electricity, or the viewer's interaction. How do you understand sound within your practice: as language, as matter, as space, or even as a form of sculpture?
	Sound appears in my work stemming from something quite domestic or everyday, if you will. I've always had a great love for music; however, I've never played any instrument. In 2003, I enrolled in the Postgraduate Program in Arts and New Technologies at the Faculty of Arts - University of Chile, where I took a course called The Plasticity of the Soundtrack. This course coincided with the creation of a collective of six artists to work and reflect on sound from the perspective of the visual arts. The collective was named RadioRuido, since we intended to create a radio program (which we ultimately couldn't carry out, for reasons I no longer recall).
	From these two milestones (the course and the formation of RR), in addition to reviewing many artistic references, I ventured to combine that initial love for music with this "becoming aware" of the intersection between visuality and sound.
	Having further developed this intersection, I can say that I'm interested in highlighting the power of sound as a constructive and constitutive element of visuality. I want to reflect on their differences and points of convergence, as well as experiment with sound, with all the freedom that this field offers. In this way, the experimental and the experiential are key to working with sound space.

	En este sentido, tuve la fortuna de haberme fijado en el sonido cuando aún la escena del arte sonoro no estaba del todo constituida acá y menos institucionalizada. En el arte sonoro, la práctica con la materia sonora deviene en lenguaje en tanto que, si bien se toma de algunos principios del lenguaje de otras prácticas en las artes visuales, se entablan relaciones constructivas que sensorialmente y conceptualmente difieren de lo acostumbrado en las artes visuales contemporáneas.
	De alguna manera, el trabajo con el sonido desde la cultura visual vuelve el sonido una materia que ya no sólo responde a una partitura. Por otra parte, con la invención de aparatos tecnológicos que permitieron fijar los sonidos (me gusta el término "sonidos fijados" de M. Chion), este ámbito se amplió a la experimentación con grabaciones de audio, dando lugar a lo que posteriormente, por ejemplo, llamamos paisaje sonoro, en un cruce entre concepciones que vienen de la pintura y las del propio sonido.
	Con respecto a mi obra, puedo decir que el lugar que toma el aspecto sonoro ha variado en el tiempo y según cada obra. Mencionando dos grandes ámbitos, en las obras más tempranas, o más antiguas, M.I.C. y la serie Acoustic Views (incluyendo Tape Drawings), el ámbito sonoro operaba como un informante que hacía manifiesta la ubicuidad que permitían las tecnologías, en ese tiempo, las recientemente masificadas redes de internet y celular. Estos ejercicios de obra vinculaban lo objetual y lo visual con lo sonoro a partir de dispositivos que permiten relacionar estas dos capas y disponer a un posible oyente en un espacio de umbral sonoro-visual, no siendo ni cinematográfico ni musical, sino en relación con otra cosa (una máquina, un volumen u otro tipo de objeto) que opera en el ámbito de lo espacial. De esta manera, mi interés se centra en este aspecto vinculante (tiempo-espacio).
	In this sense, I was fortunate to have focused on sound when the sound art scene was still in its infancy here, let alone institutionalized. In sound art, the practice of working with sound becomes a language insofar as, while it draws on some principles of the language of other practices in the visual arts, it establishes constructive relationships that differ sensorially and conceptually from what is customary in contemporary visual arts.
	In a way, working with sound from the perspective of visual culture transforms sound into a material that no longer simply responds to a musical score. Furthermore, with the invention of technological devices that allowed for the recording of sounds (I like M. Chion's term "fixed sounds"), this field expanded to include experimentation with audio recordings, giving rise to what we later, for example, call soundscapes, in a convergence of concepts from painting and those of sound itself.
	Regarding my own work, I can say that the role of sound has varied over time and from piece to piece. Mentioning two major areas, in the earliest works, M.I.C. and the Acoustic Views series (including Tape Drawings), the sonic realm functioned as an informant, making manifest the ubiquity afforded by technology at that time—the recently widespread internet and cellular networks. These artistic exercises linked the objectual and the visual with the sonic through devices that allow these two layers to be related, placing a potential listener in a sonic-visual threshold space that is neither cinematic nor musical, but rather in relation to something else (a machine, a volume, or another type of object) operating in the spatial realm. Thus, my interest focuses on this linking aspect (time-space).
	Una obra donde esto se hace muy presente es D.U.S.T.: de un sentido temporal, obra realizada para la curaduría Tiempo de decaimiento temprano del colectivo N_AS (del que formo parte actualmente). La invitación en este caso fue la de trabajar con el subterráneo del Museo de Arte Contemporáneo, un espacio que parecía detenido en el tiempo. En D.U.S.T trabajé con el polvo que naturalmente se fue juntando en ese espacio sin uso por muchos años, el que fue introducido en un dispositivo, inspirado en un instrumental de laboratorio llamado tubo de Kundt, el que permite visualizar el sonido a través de partículas.
	Por otra parte, en la serie IS3 y en The Life of Crystals, la operatividad del sonido me parece que se aloja en otro aspecto. Acá, estos vienen a hacer presentes fenómenos que de otra manera pasan desapercibidos. Por ejemplo, en TLC, el sonido pone de manifiesto que el cristal "reacciona a estímulos" como "hágase presente", una manifestación de existencia. El sonido es la aparición de todos los esfuerzos humanos por hacer perceptibles las propiedades de las materialidades y sus propiedades, que en estado crudo parecen inactivas, inertes y que no manifiestan acciones que estén a nuestra escala de percepción. En IS3, la idea es un poco parecida, pero en un código más informacional. Por ejemplo, en las cajas musicales (IS3: ejercicio 3c), el sonido interpreta e informa a través del oído de un oyente la actividad eléctrica cerebral señalada por un electroencefalograma. Hay acá un acercamiento a la práctica y al lenguaje musical (partitura - intérprete); sin embargo, lo que más importa es el hacer aparecer lo que de otra manera está oculto, tal como opera el proyecto TLC.
	One work where this is very evident is D.U.S.T.: a piece created for the exhibition "Time of Early Decay" by the N_AS collective (of which I am currently a member). The invitation in this case was to work with the basement of the Museum of Contemporary Art, a space that seemed frozen in time. In D.U.S.T., I worked with the dust that had naturally accumulated in that space, unused for many years. This dust was introduced into a device inspired by a laboratory instrument called a Kundt's tube, which allows one to visualize sound through particles.
	On the other hand, in the IS3 series and in The Life of Crystals, the operativity of sound seems to reside in another aspect. Here, the sounds bring to light phenomena that would otherwise go unnoticed. For example, in TLC, the sound reveals that the crystal "reacts to stimuli" such as "make yourself present," a manifestation of existence. Sound is the manifestation of all human efforts to make perceptible the properties of materials and their characteristics, which in their raw state appear inactive, inert, and unresponsive to actions within our perceptual scale. In IS3, the idea is somewhat similar, but in a more informational code. For example, in music boxes (IS3: exercise 3c), sound interprets and conveys, through the listener's ear, the brain's electrical activity as indicated by an electroencephalogram. There is an approach here to musical practice and language (score - performer); however, what matters most is revealing what is otherwise hidden, just as the TLC project operates.
	IS3: ejercicio 2c, tríptico de máquinas motorizadas para la sonorización y visualización de electroencefalogramas de la artista. Expuesto en Señales Aleatorias: Retrospectiva de Arte Sonoro Chileno, Festival TSONAMI, Valparaíso, 2016. Imagen cortesía de la artista.
	IS3: Exercise 2c, triptych of motorized machines for the sound and visualization of electroencephalograms by the artist. Exhibited in Random Signals: Retrospective of Chilean Sound Art, TSONAMI Festival, Valparaíso, 2016. Image courtesy of the artist.
	EMIAN GALLERY: ART, TERRITORY AND COMMUNITY
	Interview with Denise Ratinoff, Nury González and Marcela Yaconi
	Entrevista a Denise Ratinoff, Nury González y Marcela Yaconi


	GALERÍA EMIAN: ARTE, TERRITORIO Y COMUNIDAD
	En Panguipulli, Galería EMIAN propone un espacio de encuentro entre arte contemporáneo, territorio, saberes locales y educación. Más que trasladar exposiciones al sur, su proyecto busca generar intercambios entre artistas, artesanas y comunidades, poniendo en diálogo distintas formas de crear, mirar y habitar un territorio.
	En esta entrevista, Denise Ratinoff, Nury González y Marcela Yaconi abordan, desde sus respectivas experiencias, las posibilidades que surgen cuando el arte se construye desde el encuentro con un lugar y sus comunidades.

	Entrevista a Denise Ratinoff
	Galería EMIAN se ha planteado como un espacio que busca generar un diálogo entre el arte contemporáneo y el territorio de Panguipulli. ¿Cómo nace este proyecto y qué lugar ocupa la galería dentro del ecosistema cultural y artístico de la zona?
	Cuando Fundación EMIAN me pidió estudiar distintos lugares a lo largo del país que desarrollaran diversas disciplinas del arte —como pintura, escultura y fotografía— y que, a su vez, involucraran a la comunidad y a las distintas regiones, el único lugar que cumplía con todas estas características fue el Teatro Educativo de Panguipulli, bajo la dirección de Pamela Calsow.
	Así nace este proyecto, con el propósito de buscar auspicios que permitieran llevar artistas a la zona y trabajar en conjunto con  Panguipulli. Cada artista conoce la zona, así como los intereses de la comunidad, para luego trabajar inspirado y en conjunto con artesanos, las culturas o el paisaje.
	El objetivo es respetar y poner en valor su magnífica naturaleza, utilizando sus nobles materiales y las técnicas centenarias que forman parte de la tradición de la zona.
	In Panguipulli, Galería EMIAN offers a space for encounter between contemporary art, the land, local knowledge, and education. More than simply bringing exhibitions to the south, their project seeks to foster exchanges between artists, artisans, and communities, creating a dialogue between different ways of creating, seeing, and inhabiting a territory.
	In this interview, Denise Ratinoff, Nury González, and Marcela Yaconi discuss, from their respective experiences, the possibilities that arise when art is constructed from an encounter with a place and its communities.

	Interview with Denise Ratinoff
	Galería EMIAN has established itself as a space that seeks to generate a dialogue between contemporary art and the territory of Panguipulli. How did this project come about, and what place does the gallery occupy within the area's cultural and artistic ecosystem?
	When the EMIAN Foundation asked me to study different locations across the country that fostered various artistic disciplines—such as painting, sculpture, and photography—and that, in turn, involved the community and the different regions, the only place that met all these criteria was the Panguipulli Educational Theater, under the direction of Pamela Calsow.
	Thus, this project was born, with the purpose of seeking sponsorships that would allow artists to come to the area and work in collaboration with Panguipulli. Each artist becomes familiar with the area, as well as the interests of the community, and then works inspired by and in partnership with artisans, local cultures, and the landscape.
	The goal is to respect and celebrate its magnificent natural environment, using its noble materials and the centuries-old techniques that are part of the area's tradition.

	Desde tu rol como gestora cultural, ¿qué criterios o preguntas orientan la selección de artistas y proyectos que llegan a EMIAN? ¿De qué manera el territorio de Panguipulli influye en las exposiciones que están desarrollando y proyectando?
	Busco artistas que puedan aportar al desarrollo artístico y cultural de la zona y de la comunidad, trabajando a partir de sus propios materiales y saberes: textiles, pigmentos naturales, cerámica, cuero, madera, entre otros.
	Surge durante este proceso un encuentro con artesanas y artesanos de Panguipulli de intercambio mutuo, nutriéndose por un lado del trabajo de los artistas.
	A su vez, los artistas se enriquecen con los conocimientos y la experiencia de las artesanas, generando un verdadero trabajo en equipo. Este intercambio da lugar a resultados sorprendentes porque, en definitiva, crear una obra también implica interpretar, transformar y observar desde nuevas perspectivas aquello que se tiene frente a uno.

	From your perspective as a cultural manager, what criteria or questions guide the selection of artists and projects that come to EMIAN? How does the Panguipulli region influence the exhibitions you are developing and planning?
	I look for artists who can contribute to the artistic and cultural development of the area and the community, working with their own materials and knowledge: textiles, natural pigments, ceramics, leather, wood, among others.
	During this process, an encounter with artisans from Panguipulli emerges, a mutual exchange, enriching itself on the one hand with the work of the artists.
	In turn, the artists are enriched by the knowledge and experience of the artisans, generating true teamwork. This exchange leads to surprising results because, ultimately, creating a work also involves interpreting, transforming, and observing what is in front of you from new perspectives.
	Artista visual Nury González


	Tu obra ha trabajado de manera persistente con la memoria, los objetos y las historias que estos contienen. ¿Cómo se relaciona esta idea de memoria con el territorio de Panguipulli y qué lugar ocupa el contexto local en la construcción de tu próxima exposición en la Galería EMIAN?
	Para mí, toda invitación a exponer significa la oportunidad de realizar un nuevo trabajo; más que llevar una obra ya hecha, me interesa construir una.
	En este contexto, la invitación a un lugar que conozco territorialmente por mi historia como directora del Museo de Arte Popular Americano de la Universidad de Chile me resulta muy significativa. En ese tiempo hice muchas visitas y recorridos, y conocí a artesanas y el trabajo que realizaban.
	Me interesa mirar qué hay en el territorio y trabajar con sus elementos, ya sea como materiales o soportes de obra. Por ejemplo, los tejidos. Yo no sé tejer al telar y nunca he querido aprender —a pesar de que en la escuela tenemos un taller textil— porque no es mi praxis. A mí me interesa el tejido como un soporte, como mi lienzo.
	También me interesa que esté hecho por alguien que se dedica a eso, que es su disciplina. Además, ayer encontré unas lanzaderas de telar que, para mí, se transforman en objetos que puedo incorporar en mi obra.
	Visual artist Nury González
	Your work has consistently explored memory, objects, and the stories they contain. How does this idea of ​​memory relate to the territory of Panguipulli, and what role does the local context play in the creation of your upcoming exhibition at the EMIAN Gallery?
	For me, every invitation to exhibit represents an opportunity to create new work; rather than bringing a pre-existing piece, I'm interested in creating something new.
	In this context, the invitation to a place I know intimately from my time as director of the Museum of American Folk Art at the University of Chile is very meaningful. During that period, I made many visits and tours, and I met artisans and learned about their work.
	II'm interested in exploring the landscape and working with its elements, whether as materials or supports for my work. For example, textiles. I don't know how to weave on a loom and I've never wanted to learn—even though we have a textile workshop at school—because it's not my area of ​​expertise. I'm interested in textiles as a support, as my canvas.
	I'm also interested in it being made by someone who specializes in it, whose discipline it is. Furthermore, yesterday I found some loom shuttles that, for me, become objects I can incorporate into my work.



	Artista visual Marcela Yaconi
	Tu exposición propone un vínculo entre arte y educación que parece especialmente relevante para pensar el rol de una galería fuera de los circuitos tradicionales del arte contemporáneo. ¿Qué posibilidades abre este tipo de experiencia y qué te gustaría que quedara en quienes participan de ella, especialmente en niños, jóvenes y estudiantes?
	Me abrió otra mirada saber que no era una exposición normal. Siempre he pensado que el arte, en todas sus expresiones —visual, musical, corporal y verbal—, es fundamental para el completo desarrollo de la persona. Cuanto antes comience este contacto con el arte, más libertad tendrá el individuo y más amplia será su comprensión de la vida.
	Las experiencias que tenga cada niño o joven que vea la exposición, en relación con esto, son para mí un desafío enorme. Lo que más quiero es conocer los resultados de todas estas exploraciones que ellos han hecho, para saber qué más hay, qué ven ellos.

	Visual artist Marcela Yaconi
	Your exhibition proposes a link between art and education that seems especially relevant for considering the role of a gallery outside the traditional circuits of contemporary art. What possibilities does this type of experience open up, and what would you like to leave on the minds of those who participate in it, especially children, young people, and students?
	It opened my eyes to the fact that it wasn't a typical exhibition. I've always believed that art, in all its expressions—visual, musical, physical, and verbal—is fundamental to a person's complete development. The earlier this contact with art begins, the more freedom the individual will have and the broader their understanding of life will be.
	The experiences that each child or young person who sees the exhibition has in relation to this are a huge challenge for me. What I want most is to know the results of all these explorations they've done, to find out what else is out there, what they see.

	Mi propuesta, además del montaje y las esculturas que llevé y que están exponiéndose, no entrega una lectura específica ni radical, sino que propone: “detente, mira”. Porque va a depender de en qué estado emocional se encuentre cada persona, de qué le pasó ese día, de si se va a sentir cómoda quizás en alguna parte donde haya una familia o no, con los animales, con una casa o con un edificio.
	Cada uno podrá decir o sentir qué le es ajeno y qué le es familiar. Entonces, todos mis trabajos, los anteriores y los que pretendo realizar a futuro, no tienen la intención de decirte “esto es así”, sino que plantean varias propuestas y muchas lecturas.
	De hecho, puede ocurrir que una obra se mire varias veces y se vean cosas distintas, porque así somos: de repente reparamos en una cosa y luego en otras. Eso lo encuentro fascinante.
	Espero con muchas ansias los resultados de todo lo que está pasando en Panguipulli.
	My proposal, in addition to the installation and the sculptures I brought that are on display, doesn't offer a specific or radical interpretation, but rather proposes: "Stop, look." Because it will depend on each person's emotional state, what happened to them that day, whether they feel comfortable perhaps in a place with a family or not, with animals, in a house, or in a building.
	Each person will be able to say or feel what is foreign to them and what is familiar. So, all my works, both past and future, are not intended to tell you "this is how it is," but rather to offer various perspectives and many interpretations.
	In fact, it's possible that a work might be viewed several times and different things might be seen, because that's how we are: we notice one thing at a time and then others. I find that fascinating. I'm eagerly awaiting the results of everything that's happening in Panguipulli.
	Galería EMIAN
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