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RESUMEN: 

 
Este documento realiza una interpretación estética a la obra de la artista colombiana, 

María Teresa Hincapié, identificando algunos aspectos esenciales de su paradigmática obra 

“Una cosa es una cosa”, performance con el que ganó el XXXIII Salón Nacional de Artistas en 

1990, para confrontarlos con otras acciones previas y posteriores a dicha acción artística. De esta 

manera se analiza esa búsqueda permanente de lo sagrado a través de nuevos ritos que la artista 

recreó en sus acciones de lo cotidiano y con los cuales  confrontó los nuevos paradigmas de la 

sociedad y su condición mecanizada. 

 

PALABRAS CLAVES: Origen, Sagrado, Cotidiano, nuevos ritos, tiempo 

 

ABSTRAC: 

  This document makes an interpretation to the artistic work of Colombian performer 

María Teresa Hincapié, Identifying some essential aspects of her paradigmatic action A thing is a 

thing, performance with which won the XXXIII National Salon of Artists in 1990, to confront 

them with other actions Previous to and following to such artistic action. In this way, this 

permanent search for the sacred aspect is analyzed through new rites that the artist recreated in 

her daily actions and with which she confronted the new paradigms of society and its 

mechanized condition. 

 

KEYWORDS: Origin, Sacred, Daily life, new rites, time. 
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Introducción  

 

¿Cuáles son los aspectos claves que se visibilizaron en la paradigmática obra de María 

Teresa Hincapié,  “Una cosas es una cosa”, y que atravesaron toda su producción artística 

como componentes estéticos esenciales con los cuales desarrolló una búsqueda permanente de 

lo espiritual? 

 

¿De qué manera se evidencia esa búsqueda de los orígenes a través de nuevos ritos en la 

obra de María Teresa Hincapié, como prácticas de una cultura gestual colectiva que se inserta 

dentro de lo cotidiano?   

 

Esta tesis surge de una serie de reflexiones que en un principio se centraron 

esencialmente en reconocer el componente lúdico del arte, entonces,  la obra de María Teresa 

Hincapié se convirtió en un referente artístico para realizar este tipo de indagaciones, sin 

embargo al profundizar en el carácter estético de sus acciones y en los señalamientos hechos por 

algunos críticos e investigadores, se creó un nuevo interés, relacionado con el elemento ritual 

inmerso en lo cotidiano y  derivado de los actos performáticos realizados por la artista, 

componente relevante que de acuerdo con la investigadora Martha Rodríguez, se constituyó en 

un aspecto tangible, expresado a partir de sus particulares y reiterativos movimientos a veces 

lentos. Aunado a esto, se toma en cuenta el carácter mecánico referido por Gillo Dorfles en 

“Nuevos ritos nuevos mitos”, el cual, es citado por la investigadora Natalia Gutiérrez en su 

artículo “Las acciones de María Teresa Hincapié”, para contrastar los movimientos controlados 

de la artista con la condición mecánica de la época actual, entendida así por este autor.  
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Considero que en estas dos posturas existe una oportunidad para realizar un acercamiento 

a la obra de dicha artista y producir un documento con el cual se amplíen estos dos enfoques, por 

lo tanto, me propongo realizar un acercamiento al performance “Una cosa es una cosa”, que de 

acuerdo con el crítico de arte colombiano José Roca (2000), se convirtió en una “Obra 

paradigmática” de la relación “arte y vida”, así lo señala en su artículo  titulado “Los espacios y 

las cosas, El mundo interior de María Teresa Hincapié”, donde  sostiene también  que esta fue 

una interés  que caracterizó todo el trabajo de la artista. Con la aproximación a dicha obra  

pretendo identificar algunos aspectos relevantes y determinar cómo se expresó la búsqueda  

permanente de lo espiritual o de los orígenes, como ella misma lo llamaba, según la 

investigadora Natalia Gutiérrez. Esta fuente de motivación espiritual orientada hacia la 

realización de acciones y reflexiones sobre la vida cotidiana  condujo a instaurar el sentido de los 

actos y la esencia vital representada por las cosas. 

 

 Para sustentar que estos componentes estéticos detectados en “Una cosa es una cosa” 

fueron esenciales para la construcción de su trabajo performático, desarrollaré el rastreo de cada 

uno de los aspectos en obras previas y posteriores a la acción artística señalada anteriormente, de 

este modo se pretende evaluar la transversalidad de los mismos. Con este análisis se quiere 

visibilizar, igualmente, el carácter ritualista que tiene la obra de Hincapié, pero ante todo, la 

proyección de los nuevos ritos de la sociedad contemporánea inmersos dentro de lo cotidiano y 

expresados a través de la corporalidad de esta artista, quien reiteradamente recurrió una serie de 

gestos y movimientos que aludían a  comportamientos codificados y personales con los que dejó 

fluir su postura ante un presente.  
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Aproximarse a la obra de Hincapié revalorando estas prácticas rituales desde un tiempo 

presente y a partir de los comportamientos cotidianos, se constituye en una posibilidad para 

reflexionar sobre la necesidad de adoptar una postura más consciente y comprometida de los 

actos bajo los cuales interactuamos socialmente, puesto que las dinámicas de vida actualmente 

fluyen bajo nuevos comportamientos que tienden a  automatismos e intereses consumistas que 

terminan por quitarle sentido a las acciones vitales del ser, anulando aspectos esenciales, que 

para María Teresa Hincapié, permitían mantener el equilibrio y la armonía del hombre con su 

entorno. De tal modo que este documento busca visibilizar la cotidianidad como fundamento 

para la construcción de expresiones artísticas y reflexiones estéticas en torno a la vida y el arte. 

 

María Teresa Hincapié es una de las artistas más emblemáticas dentro del arte 

contemporáneo en Colombia, su particular producción creativa discurrió desde las prácticas 

teatrales al ámbito de la plástica, forjando en ella una disciplina y rigor que la llevaron a fusionar 

estos dos campos y con los que anudó la vida con  las preocupaciones por lo ecológico, lo 

cultural y lo social; reflexiones de interés universal sobre situaciones actuales. Existió en ella un 

profundo interés por alcanzar el equilibrio, recordando aspectos olvidados y así la esencia de los 

orígenes, de esa búsqueda por lo espiritual, revelada a partir del constante deseo por 

experimentar e indagar sobre otros espacios ajenos a la representación. Estas experiencias la 

fueron conduciendo hacia nuevas maneras de expresión con su cuerpo, cobrando mucha 

importancia aspectos tales como: los gestos, los movimientos cotidianos, los modos de 

interactuar con los objetos y el desplazamiento en el espacio, que la llevó a percibir otros 

tiempos. Con estas experiencias se fue adentrando por una serie de actos de lo habitual, 

adquiriendo un carácter ritual que se expreso de manera consciente y, con los cuales, quiso rehuir 
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a la condición mecanizada de la sociedad. Por  consiguiente,  uno de los objetivos de esta tesis 

consiste en demostrar, la manera como María Teresa Hincapié integró el componente de lo 

espiritual a través de nuevos ritos conscientes, basados en comportamientos cotidianos propios 

de la cultural actual. 

 

Dentro de los contenidos del presente documento se desarrollan temáticas con las que se 

pretende responder a las inquietudes enunciadas previamente, abordando diferentes tópicos de la 

vida y obra de María Teresa Hincapié que exponen su particular visión de la realidad y el arte. 

Las temáticas previstas para cada capítulo buscan que el lector pueda tener una interpretación 

verosímil sobre el trabajo de la artista, por lo mismo,  se desarrollará en el primer capítulo una 

descripción general del célebre performance “Una cosa es una cosa” (1990), obra  con la que 

Hincapié ganó el XXXIII Salón Nacional de Artistas, esta acción se convierte en un referente 

obligado puesto que María Teresa Hincapié consolidó aquí todas aquellas exploraciones previas 

a la misma y proyectó su búsqueda permanente de lo espiritual, al otorgarle sentido a las cosas, 

por medio de los  gestos y de los movimientos. Sin duda que “Una cosa es una cosa” sintetizó 

esa perspectiva personal que tenía la artista de la cotidianidad, dignificándola a través de  

acciones que reiteraron el lenguaje del cuerpo con los objetos. En este performance Hincapié 

tomó sus pertenencias para ir construyendo reiteradamente una espiral que refería al aspecto 

cíclico de lo habitual, creando una cadena de asociaciones basadas en experiencias cotidianas y 

categorizaciones que tendemos a realizar usualmente en el día a día. Aquí los actos de la artista 

no fueron parte de una representación teatral basados en comportamientos habituales, es ella 

misma, con sus cosas personales y sus experiencias, con las que fue creando unas taxonomías 

impredecibles, pero consecuentes con la naturaleza particular de cada objeto que se encontraba 
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uno al lado del otro. La duración de este performance reveló esa liberación que encontró la 

artista en el campo de la plástica y con la que puso a prueba sus capacidades corporales, con las 

cuales, generó indagaciones acerca de dicho aspecto temporal, para experimentar la realidad de 

forma diferente, componente que fue determinante en su trabajo artístico, teniendo en cuenta que 

le sirvió para ratificar ese vínculo estrecho entre arte y vida.  

 

Aquí se exponen algunas percepciones generales, basadas en descripciones que se 

encuentran publicadas en artículos y reseñas e igualmente se toma como fuente bibliográfica 

esencial, las investigaciones y compilaciones del grupo de investigación conformado por Julián 

Serna, Nicolás Gómez y Felipe Gonzales. De esta manera se busca recoger algunos aspectos 

claves inherentes al performance en mención, para realizar posteriormente una caracterización de 

los mismos y determinar con esto la relevancia que tienen dentro de la producción performática 

de Hincapié y, la conexión significativa que presentan al momento de acentuar el carácter 

ritualista sobre lo cotidiano.  

 

Para desarrollar un rastreo de los elementos claves detectados en “Una cosa es una cosa” 

es necesario determinar una obra anterior a esta acción con el objetivo de contrastar los aspectos 

identificados y comprender así la transición y el comportamiento de los mismos. De tal modo 

que en el segundo capítulo se desarrolla una breve descripción de “Vitrina” (1989), obra en la 

que  dejó entrever las reflexiones, igualmente, sobre lo cotidiano. De los posibles performances  

a tener en cuenta, para contrastar aquellos elementos claves detectados en Una cosas es una 

cosa, se escogió esta acción por la importancia que tuvo al ser ejecutada en un espacio urbano, 

aspecto que le permitió ratificar a Hincapié las conexiones existentes entre arte y vida desde 
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escenarios reales y en movimiento. Además, por ser  precisamente esta obra la en el ella se 

presentó como performera, de acuerdo con lo mencionado por Humberto Junca (2010) en su 

artículo para la revista Arcadia, “Una obra esencial trascendente”. Sin embargo, cabe decir que 

a lo largo de este documento, se retoman algunos antecedes de otros trabajos previos que 

esbozan el carácter ritualista de esas transiciones significativas que le permitieron a la artista 

llegar a “Una cosa es una cosa”, exploraciones teatrales que se redimensionaron como 

componentes simbólicos a lo largo de su propuesta plástica. Considero que el desarrollo de este 

capítulo es pertinente para los objetivos señalados anteriormente, ya que ofrece un panorama de 

exploraciones previas, con las que Hincapié visibilizó esos nuevos ritos de lo cotidiano 

incorporados para la construcción de una propuesta artística.  

 

Para poder comprender esa búsqueda de sentido que Hincapié se propuso develar a través 

de la cotidianidad y que atravesó toda su obra, se hace necesario regresar a sus propias fuentes, 

es decir a sus orígenes, puesto que ellos constituyeron los cimientos bajo los cuales construyó su 

propuesta plástica, por esta razón es que al rastrear los aspectos claves en “Una cosa es una 

cosa”, se puede percibir los efectos de su formación temprana, técnicas y reflexiones actorales 

recreadas dentro del contexto de la plástica para expresar una visión personal de la vida y el arte. 

Por lo tanto, en el tercer capítulo se esbozan algunas experiencias de la artista, vinculadas con la 

época de su formación teatral y las influencias de oriente. Aquí los preceptos de Jerzy Grotowski 

y las enseñanzas del teatro Antropológico de Eugenio Barba fueron fundamentales, porque que la 

artista mudó estas concepciones al campo de la plástica, fueron estas sus fuentes esenciales que 

la llevaron a encontrar en el performance una posibilidad para reafírmalas. Por otro lado, se 

generan algunas reflexiones con las que se busca exaltar la importancia que tuvo para Hincapié 
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recordar sobre aspectos olvidados como la espiritualidad del hombre, en una época en la que 

imperan los valores materiales, en este sentido, se retoman algunas posturas de la historiadora y 

crítica de arte Suzi Gablik, quien se convirtió, igualmente, en una fuente valiosa para la artista, 

ya que le permitió contrastar sus concepciones de lo sagrado con las dinámicas de un presente 

regido por unos paradigmas de vida opuestos a lo espiritual.  

 

En el cuarto capítulo de esta tesis se analizan los aspectos claves identificados en “Una 

cosa es una cosa”, es decir, que después de haber determinado las fuentes bajo las cuales 

Hincapié orientó su proceso artístico, se hace relevante desarrollar un rastreo e interpretación de 

dichos componentes con el fin de llegar a comprender las maneras como la artista expresó la 

búsqueda de los orígenes, teniendo en cuenta, que esta constituye el eje transversal que atravesó 

toda su obra y se proyectó a partir de estos recursos estéticos, basados en la cotidiano, como ya 

se ha mencionado y con los cuales configuró una serie de nuevos ritos que pusieron en evidencia 

los comportamientos mecánicos de la sociedad y la ausencia sentido, una desacralización que 

María Teresa Hincapié quiso redimir con el carácter sacro de su trabajo y a partir de obras como  

“Una cosa es una cosa” y “vitrina”, entre otras. Para este momento del desarrollo de la tesis se 

contempla la postura de Gillo Dorfles (1969), quien refiere a los nuevos ritos inmersos dentro del 

contexto cotidiano, los cuales, se encuentran subordinados por el automatismo al cual han 

llegado los individuos. Estas aproximaciones a Dorfles se corresponden con las ideas de 

Hincapié, quien de manera contraria con su obra buscó otorgarle sentido a dichos actos 

reiterativos de lo habitual, sacándolos de su condición mecánica e involucrándolos dentro de un 

ritual consciente con el que  redimensionó la banalidad a la cual han descendido. Al desarrollar 

la interpretación de los aspectos claves presentes en Una cosa es  una cosa y contrastarlos con 
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otras obras de la artista y en particular con “Vitrina”, se ponen en evidencia los vínculos 

existentes entre el arte y la vida, en consecuencia es imprescindible aludir a Joseph Beuys, artista 

que influyó decisivamente en las concepciones de Hincapié, inspirándola hacia la realización de 

una propuesta artística mucho más abierta a lo público y dentro de escenarios reales, donde las 

acciones estuvieron determinadas por nuevos tiempos, diferentes a los que ofrece el campo de la  

representación teatral. Cabe aclarar que el capítulo cuarto es el más extenso,  puesto que aquí se 

desarrolla la interpretación de los aspectos claves que son contrastados con “Una cosa es una 

cosa” y otras acciones previas a este performance. Igualmente, se retoman reflexiones del tercer 

capítulo relacionadas con la búsqueda de los orígenes, para visibilizar la relevancia que tuvieron 

los fundamentos actorales de María Teresa Hincapié a la hora de ejecutar cada una de sus 

acciones. Por esta razón, el capítulo cuarto condensa un análisis en el que convergen tanto los 

cimientos de su formación temprana, como las reflexiones de su propuesta plástica, marcada por 

la apropiación de nuevos ritos sobre lo cotidiano y ese deseo por sumarse a las posturas de Beuys 

en lo que refiere a arte y vida.  

 

En el quinto y último capítulo se realiza un rastreo de los aspectos claves que se 

desarrollaron ya en el capítulo anterior para identificar la transversalidad de los mismos, por lo 

tanto, se han seleccionado tres performances posteriores a “Una cosa es una cosa”, los cuales se 

conectan con la simple acción de caminar que sintetiza la concepción de lo cotidiano, lo sagrado 

y lo ritual. Sin embargo, es importante recalcar aquí que las indagaciones que desarrolló la artista 

sobre la cotidianidad se acentuaron más dentro de las exploraciones de transición anteriores a 

“Una cosa es una cosa”, ya que posteriormente a este emblemático performance se involucró en 

el estudio de los textos sagrados, el sentir mítico,  la naturaleza tal y como lo anota la 
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investigadora Martha Rodríguez (2009). Por esta razón, se evidencia que en el presente 

documento existe una aproximación menos marcada para las acciones que precedieron a dicha 

acción plástica, con esto, no se quiere desconocer el valor de sus obras posteriores, al 

performance que le otorgó un reconocimiento dentro de las esfera de la plástica nacional e 

internacional. Aun así se puede afirmar María Teresa Hincapié confirió mucha importancia al 

acto de caminar tanto Divina proporción (1996), El espacio se mueve despacio (2004) y 

Peregrinos Urbanos (2008), son el eco de las tempranas indagaciones teatrales, puesto que allí, 

se consolidan esas técnicas heredadas del teatro Antropológico de Eugenio Barba, que 

demuestran el dominio magistral de los movimientos y desplazamientos lentos, además de 

proyectar los preceptos espirituales de Jerzy Grotowski y los vínculos ineludibles entre el arte y 

la vida.    

 

Con el desarrollo de estos capítulos se desea, entonces, recoger las diferentes impresiones 

sobre la obra de la artista que constatan esa presencia de lo espiritual, como una permanente luz 

que iluminó las reflexiones de su obra, como ese impulso que surge desde su corporalidad para 

adentrarse en el mundo real y valorar aspectos olvidados por la sociedad, rituales de la 

cotidianidad experimentados conscientemente a partir del cuerpo y la acción y a través de unas 

prácticas estéticas que los recrearon y los expusieron como esos nuevos ritos propios de la 

cultura actual. Con esto Hincapié trasgredió la condición mecanizada y se desligó de los valores 

consumistas, reaccionando a aquellos paradigmas que tienden a imperar en la vida de las 

personas y fluyendo a través de lo mediático.  Por lo mismo encuentro pertinente recoger en este 

documento las posturas de Hincapié, quien en este sentido invita a concebir un estado de 
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equilibrio, que ella vinculó con lo sagrado, para mantener un diálogo no solo con nosotros 

mismos, sino con el hábitat.  
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Capítulo 1 

 “Una cosa es una cosa” 

 
 

“Una cosa es una cosa” es uno de los performances más emblemáticos de la artista 

Bogotana María Teresa Hincapié, que la ubicó como una de las Performers más sobresalientes 

desde la década de los noventa en Colombia, con esta obra obtuvo el primer premio del XXXIII 

Salón Nacional de Artistas (1990), con una decisión unánime por parte del jurado, que estuvo 

integrado por el escultor español Martín Chirino, la crítica venezolana de arte María Elena 

Ramos, el crítico norteamericano David Ross, el artista Miguel Ángel Rojas y la crítica de arte 

colombiana María Elvira Iriarte. De tal modo que “Una cosas es una cosa”, fue la obra que situó 

a Hincapié en el campo de la plástica, dándole así, un reconocimiento a nivel nacional como 

internacional.  

 

Aquí vale la pena detenerse un 

momento  para realizar una breve reseña 

del XXXIII Salón Nacional de Artistas,  

organizado  por el Ministerio de 

Educación y la dirección de Artes 

Plásticas, puesto que fue el contexto de 

validación para Hincapié  en el mundo de 

la plástica, escenario que le sirvió de 

plataforma para presentar su performance 

“Una cosa es una cosa”, el cual, se 

 
“Todas las cosas están solas. Todos estamos solos. Un montón de 
arroz. Un montón de azúcar. Un montón de sal. Un montón de 
harina. Un montón de café. Un montón de cosas…” María Teresa 
Hincapié, Performance ““Una cosa es una cosa””  
 
Texto tomado de Voces de lo invisible, Relaciones entre  objeto y 
memoria, 2013,                                                                                
http://performarteria.blogspot.com.co/2013/12/relaciones-
entre-objeto-y-memoria.html 
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mostró al público durante 18 días seguidos, por espacios de 8 horas continuas, dándole un amplio 

reconocimiento, ya que fue la primera obra de arte, no objetual, que alcanzó esta mención dentro 

de la historia hasta entonces de estos salones nacionales de artistas, además de constituirse en un 

punto de partida que incentivó a jóvenes promesas en la realización de  este tipo producciones 

performáticas. 

 

El ya mencionado Salón, tuvo lugar en 

Corferias1, en el pabellón más grande y contó con 

dos niveles, en los cuales, se presentaron cerca de 

400 artistas, conmemorando así, los primeros 50 

años del mismo, de tal manera, que se tenían 

muchas expectativas por la magnitud del evento, 

ya que habían pasado algunos años desde su 

última realización en Bogotá. En el año 1987 se 

había realizado en Medellín y en 1989 en 

Cartagena. Sobre las transformaciones que se han 

dado en este Salón desde sus inicios hasta los 

procesos recientes del mismo (Modelo del 43 

Salón Nacional de Artistas). Jaime Cerón, quien 

                                                        
1 El Centro internacional de Negocios y Exposiciones de Bogotá - Corferias, es una sociedad de carácter privado, 

que impulsa el desarrollo industrial, social, cultural y comercial en la Región Andina, Centroamérica y el Caribe. Su 

principal accionista es la Cámara de Comercio de Bogotá, entidad que representa los intereses del sector empresarial 

y de la sociedad en general. 

 

 
Imagen Ganadora por el concurso convocado por 

Colcultura en 1990 con la participación de más de 

200 diseñadores, publicistas y artistas del 

momento. Imagen tomada de: 

www.nadinospina.com/img/prensa/p-1990-9.jpg 
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fue organizador durante un lapso de 25 años,  recordó  lo sucedido en 1990 a través de sus 

Diálogos críticos 2 , comentando sobre algunos aspectos que enmarcaron la realidad de ese 

entonces,  afirmó que: “fue uno de los más grandes y costosos que se hayan hecho, al menos 

hasta ese momento”3. La inversión que tuvo el Salón de artistas, por aquellos días estuvo cercana 

a los mil millones de pesos, partida económica que de hecho se ha mantenido por varios años, 

afortunadamente se ha producido una reorientación de estos dineros, para que vayan a manos de 

los artistas, dado que estos recursos se quedaban con los proveedores de servicios y quienes  

adecuaban los espacios, como sucedía en ese entonces4. 

 

Cabe señalar que la participación de 

algunos artistas no se regía por los procesos 

de selección normal y, por el contrario, se 

hacían de forma directa, es decir, que eran 

invitados y con la posibilidad de acceder a los 

premios, en tanto, otros tenían que cumplir 

con los requisitos estipulados para participar. 

De acuerdo con lo anterior Nicolás Gómez, 

                                                        
2 En esta primera conferencia en Diálogos Críticos sobre el Salón Nacional de Artistas, Jaime Cerón presenta 

algunas de las transformaciones que ha tenido este espacio desde sus inicios, así como el proceso reciente que ha 

llevado al modelo del 43 Salón (inter) Nacional de Artistas, donde los Salones Regionales no se proponen como 

antesala al Salón Nacional, sino como un proyecto autónomo y autosuficiente. 

 
3  Cerón, J (2016). Esferapública: del-Salón Nacional al Salón inter Nacional de Artistas. Recuperado de 

http://esferapublica.net/del-salon-nacional-al-salon-inter-nacional-de-artistas/ 

 
4Con referencia a lo manifestado por Cerón, J, quien hizo alusión en sus “Diálogos críticos”, sobre las condiciones  

poco favorables bajo las cuales participaban los artistas en el Salón Nacional, cofinanciando al Estado en el 

proyecto, al asumir gastos de transporte, embalaje y montaje. Se utilizaban los recursos económicos para la  gestión 

y adecuación de los espacios de exhibición, entrega del premio que, en algunas versiones, fue aportado por la 

empresa privada.     

 

 
 “Ese Salón tuvo la peculiaridad de que, por primera vez 

en la historia del arte colombiano una obra no objetual, 

una obra que tenía carácter temporal que era un 

performance, ganó el premio”  

 

Jaime Cerón,  “Diálogos Críticos”. XXXIII Salón 

Nacional de Artistas 1990. 

Tomado de http://esferapublica.net/del-salon-nacional-al-

salon-inter-nacional-de-artistas/ 

http://arte.uniandes.edu.co/autores/dialogos-criticos/
http://esferapublica.net/del-salon-nacional-al-salon-inter-nacional-de-artistas/
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del grupo de investigación En un lugar de la plástica (2010), señala lo dicho por Hincapié: 

“…yo supe que había un Salón Nacional de Artistas cuando después de haber mostrado mi 

trabajo en estos sitios que le comenté me invitaron a que participara. Ahí fue cuando yo supe 

que existía un Salón Nacional de Artistas y lo que me gustaba de esa invitación era que la única 

obra viva que se presentaba en ese salón era la mía” (Gómez, 2010. pp. 51). Lo cierto es que 

ésta artista, que no contaba con un título profesional en arte, pero que llevaba consigo la 

experiencia de la formación teatral, consiguió con su performance “Una cosa es una cosa” ganar 

la versión XXXIII de dicho salón, su obra seleccionada por el jurado demostró disciplina, técnica 

y firmeza, consolidándola en la escena de la plástica a través de una propuesta con la que se le 

abrieron los nuevos horizontes del arte nacional contemporáneo. 

 

Como se indicó, Hincapié venía del teatro y desde esta disciplina ya sentía una necesidad 

por realizar indagaciones que la llevaran más allá de la representación de algunas obras y que le 

permitieran experimentar con el cuerpo y el espacio. El haber iniciado su actividad teatral en 

1978, de la mano de Juan Monsalve5, quien era el director del grupo teatral Acto Latino, por 

aquél entonces, se constituyó en un punto de partida muy significativo; una experiencia de vida 

con la que la actriz aprendió a caminar, sentarse, vestirse, desvestirse, a hablar, a cantar, a 

danzar, a travesar con la mirada todas las cosas, tal y como lo como citó la antropóloga y 

Maestra en historia del arte Natalia Gutiérrez en su texto: “Las acciones de María Teresa 

                                                        
5 Juan Monsalve realizó estudios de arte dramático y antropología teatral en Bogotá y Bonn, además de talleres y 

cursos especiales con maestros de India, China, Japón, Bali, Brasil y Estados Unidos. Desde 1970 se ha destacado 

como director de teatro y Autor de diversas obras teatrales con los grupos  Acto Latino (1967-1989), Teatro de Artes 

(Universidad Nacional  1983- 1998) y el Teatro de la Memoria (desde 1989). Ha trabajado como docente en la 

Universidad Nacional (Bogotá), Universidad Antonio Nariño (Bogotá) y la Pontificia Universidad Javeriana 

(Bogotá). Sus investigaciones giran en torno a cuestiones relacionadas con la antropología teatral, el estudio de 

técnicas teatrales de oriente y diversos tópicos alrededor de la compresión de rituales y danzas de grupos étnicos a lo 

largo de Latinoamérica, India, Japón e Indonesia.    
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Hincapié”6, además, de haber tenido la oportunidad de acceder igualmente por aquellos días a 

las concepciones del teatro antropológico de Eugenio Barba7, con quien aprendió sobre trabajo 

corporal y técnicas de teatro. Estos fueron los fundamentos, bajo las cuales se formó, junto con 

los conocimientos acopiados a partir de los viajes de investigación y la  participación en 

festivales y coloquios por Japón, la india, Francia y Dinamarca.  

 

La separación de Hincapié del grupo de Teatral Acto Latino en 1985, después de haber 

asimilado unas enriquecedoras experiencias que marcarían sus futuras acciones artísticas, la 

llevaron a replantear los enfoques bajo los cuales extendería ahora en solitario sus nuevas 

exploraciones, en ese preciso momento reconoció que su vida y sus cosas serían los insumos para 

hacer algo, con respecto a esto Nicolás Gómez refiere a una declaración que la artista, en 

entrevista con Magda Bernal de Herrera,  dijo: “Entonces ¿qué es lo que yo tengo? Mi casa mi 

hijo, mi cotidianidad; es lo único que yo tengo y eso me tiene que servir para algo” (Gómez, 

2010, pp. 38). De esta manera inició su proceso de transición hacia un horizonte incierto, llevada 

por sus intereses, su sentir y necesidades de expresión, una búsqueda que la conduciría a realizar 

propuestas artísticas marcadas por esa relación entre el arte y la vida, con las que borró cualquier 

barrera existente entre las dos, a partir de acciones y reflexiones que incorporaron “los gestos 

arquetípicos de la cotidianidad femenina, de su iconografía doméstica con los cuales imitó el 

                                                        
6 Publicado en Revista Arte Internacional, Número 18, Museo de Arte Moderno de Bogotá, 1994. 

 
7 Eugenio Barba (1936): director italiano de teatro y fundador de la Escuela Internacional de Antropología Teatral, 

la cual ha impartido diversos talleres de teatro alrededor del mundo. Igualmente, fundó el Odin Teatret, una de las 

compañías más emblemáticas en Europa, a finales del siglo XX. Entre el periodo de 1961-1964, Eugenio Barba fue 

discípulo del Polaco Jerzy Grotowski, así entró en contacto con el laboratorio experimental de su mentor de quien 

retomó gran parte de las filosofías y herramientas corporales, que posteriormente desarrollo con su grupo de teatro. 

Tomado de: Teorías de la actuación. Recuperado el 8 de diciembre de 2016 de 

http://tactuacion.blogspot.com.co/2011/11/eugenio-barba_8600.html.                                                                                                                                                                                                                                                                                                                                                                                                                                                                                                                                                                                                                                                                                                                                                                                                                                                                                                                                                                                                                                                                                                                                                                                                                                                                                                                                                                                                                                                                                                                                                                                                                                                                                                                                                                                                                                                                                                                                                                                                                                                                                                                                                                                                                                                                                                                                                                                                                                                                                                                                                                                                                                                                                                                                                                                                                                                                                                                                                                                                                                                                                                                                                                                                                                                                                                                                                                                                                                                                                                                                                                                                                                                                                                                                                                                                                                                                                                                                                                                                                                                                                                                                                                                                                                                                                                                                                                                                                                                                                                                                                    

 

http://tactuacion.blogspot.com.co/2011/11/eugenio-barba_8600.html
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territorio de su intimidad”8, es por esto que, su exploración a lo largo de su trayectoria artística 

convocó la vida misma, como una fuente de ideologías de la cual se sirvió para inspirar sus 

performances y esa particular manera de entender la realidad, con la que rescató la esencia del 

acto cotidiano.   

 

Desde estos nuevos enfoques, los discursos del teatro ya no fueron los que determinaron 

las pautas para comprender, evaluar y explicar el sentido de su obra, puesto que el carácter de su 

trabajo era diferente y estaba inmerso dentro de un espacio artístico que le dio aceptación, a 

partir de las posibilidades que ofrece el género del performance, por lo mismo, tanto críticos 

como gestores del arte, conscientes de sus orígenes teatrales, vieron en sus actos los gestos 

típicos de la elaboración de un trabajo plástico, dado que sus acciones plantearon una 

confrontación personal con los objetos, que se redefinieron de manera formal  y simbólica, tal y 

como lo afirmó Nicolás Gómez, quien además dice que: “ En una cosa tomar, ver, distribuir, 

clasificar, ubicar, trazar, y ordenar parecían actos vinculados con gestos típicos en el proceso 

de elaboración de un trabajo plástico-sea dibujo, pintura o escultura...” (2010, Gómez. Pág. 57),  

actos que corresponden a procesos taxonómicos que se dieron en esa relación entre objeto-

acción-sujeto y que conllevaron a realizar interpretaciones sobre lo doméstico y cotidiano.  

 

Cabe señalar que de “Una cosa es una cosa”, existen varios artículos descriptivos, que 

relatan de manera detallada algunos pasajes significativos de esta acción. La investigadora y ex 

profesora de Bellas Artes de la Universidad Nacional Martha Rodríguez comenta que el público 

asistente hacía silencio y centraba la atención en el recorrido incesante, mientras que la artista 

disponía las bolsas y las cajas en el interior del recinto, para luego vaciar sus contenidos, por otro 

                                                        
8 Ponce de León, Carolina “¿La gran tradición reciclada?”, El tiempo, Bogotá, 1990.  
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lado Nicolás Gómez sostiene que Hincapié: “Sacaba cosas y las ubicaba azarosamente a un lado 

suyo[…] volvía a tomar otro objeto, lo ubicaba al lado del primero y repetía sucesivamente la 

acción; tomaba una bolsa y vaciaba su contenido siguiendo la hilera recta que había 

comenzado; colocaba la bolsa, una olla, la tapa de la olla, algunos fósforos y la caja de los 

fósforos en cierto momento comenzaba a evidenciarse la forma de la greca- la versión 

rectangular de una espiral- que iba formándose desde afuera hacia adentro. ” (Gómez, 2010. 

pp.36). En esta línea de cosas 

seleccionadas y ubicadas unas al lado 

de otras, se percibieron esos vínculos 

existentes, basados en la experiencia 

de las mismas; taxonomías aleatorias, 

pero que igualmente, se ajustaron a 

unos patrones que  surgieron durante 

la acción continua.    

 

A propósito de ese juego de relaciones que se ejecutó en “Una cosa es una cosa”, Martha 

Rodríguez da a conocer  la descripción textual con la que la artista dejó entrever algunos 

vínculos que tuvo en cuenta al momento de  organizar y agrupar cada objeto. “traslación aquí. 

enseguida. en la esquina. en el centro. a un lado. cerquita a él. a ella. muy lejos. más lejos. 

muchísimo más lejos. lejísimos. aquí las bolsas. aquí el bolso. aquí la tula. aquí la caja. allá las 

bolsas. aquí la tula y encima el bolso. a un lado la caja. en la esquina el bolso y la tula. en el 

centro las bolsas de papel y cerquita la caja. vaciamiento. dispersión. todo se vacía. todo sale. 

todo se dispersa. se riega. se mezcla. se detienen. se cuadran uno tras otro indiferentemente. 

 
Espectadores del performance  ““Una cosa es una cosa”” de 

Hincapié  1990 

 

Personas que ingresaban al recinto donde se desarrollaba la acción, 

tomaban un puesto, sentadas o paradas, alrededor del espacio que 

ocupaba Hincapié  y sus cosas; algunas transcurrieron ligeramente, 

y otras permanecieron durante un rato mientras las acciones tenían 

lugar. 



18 
 

enmarcan un espacio que se envuelve. se separan por grupos uno al lado del otro. grupos 

comunes. donde se parecen. porque son blancos. porque son de tela. porque son vestidos. 

porque son de plástico. porque son largos. porque son cubiertos. porque es loza. porque son 

frascos. porque se necesitan el uno al otro como la crema y el cepillo. pero también la crema 

sola y el cepillo con otros cepillos o solo también. todas las flores aquí. los vestidos extendidos. 

los negros cerca a mí los rosados aquí. los pañuelos solos. la colcha sola. los cubiertos solos. 

las bolsas solas. los lápices solos. los vestidos solos. los colores solos. la escoba sola. las 

cebollas solas. las zanahorias solas. el maíz solo. el azúcar solo. la harina sola. el plástico solo. 

la bolsa sola. la tula sola. la caja sola y vacía. el espejo solo. los zapatos solos. las medias solas. 

las yerbas solas. yo sola. él solo. nosotros solos. Un espacio solo. Un rincón solo. Una línea 

sola. Una sola media. Un solo zapato. todas las cosas están solas. todos estamos solos. Un 

montón de arroz. Un montón de azúcar. Un montón de sal. Un montón de harina. Un montón de 

café. Un montón de cosas...” (Rodríguez, 2009. pp.115).  

  

María Teresa organizó, separó, agrupó, juntó por color, tamaño, función, empacando sus 

cosas en las cajas nuevamente y repitiendo una vez más las acciones, a partir de movimientos 

lentos, precisos, resueltos, veloces, definiendo así, la forma de percibir el tiempo de las acciones. 

De esta manera cada objeto adquirió vida al introducir el elemento tiempo, “el tiempo doméstico, 

el tiempo sagrado que se le dedican a las actividades cotidianas, el ritual de lo habitual”9, por 

lo mismo cada objeto fue tratado con la misma energía, como si fuese un universo único, ya que 

Hincapié pensaba que la vida se construía a partir de los objetos, puesto que ellos posibilitan 

                                                        
9 Ministerio de Cultura de Colombia, Dirección de artes. 31 marzo. 2009. La Imagen Subversiva: Videoarte. Recuperado de 

https://www.youtube.com/watch?v=Z1vc9nm27VA 
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algunas actividades vitales como el comer y cobijarse, cada objeto se constituyó para ella en un 

universo que merecía respeto. Si se toma en cuenta que las cosas con las que trabajó Hincapié 

configuraron el universo que se vinculó con su cotidianidad, entonces, no se puede ver en ellas 

meras cosas domésticas sin sentido y, por el contrario, la huella por el uso de las mismas fue la 

impronta que definió su vida en relación con estas.  

 

En sus ollas de tapa azul, su 

canasto de plástico y sus platos de flores 

se convocó lo que la artista era y tenía, 

puesto que representaron la manifestación 

tangible de ese presente con el que quiso 

elaborar una propuesta que rescatara los 

aspectos olvidados por la vida moderna. 

Hay que recordar que la trascendencia que 

le otorgó Hincapié a los objetos que la 

rodeaban, fue uno de los principios que 

desarrolló con el grupo de teatro Acto 

Latino, a partir de ejercicios rigurosos con gestos y acciones precisos de lo cotidiano. Con este 

tipo de exploraciones le atribuyó un sentido particular a todas las cosas, las cuales se revelaron 

como una fuente de posibilidades creativas. Con base en lo anterior Nicolás Gómez refiere a lo 

dicho por  Hincapié: “yo lo que hacía era trascender todo, hasta la basurita la recogía, hacía un 

grumito y quedaba detrás del zapato o detrás de la puerta […] Yo en ese momento no tenía ni 

idea de lo que era performance; lo único que tenía era una disciplina y me daba el rigor para 

 
La imagen corresponde a una entrevista realizada a María 

Teresa Hincapié, en ella comenta, desde la cotidianidad de 

su casa, la percepción sobre las cosas, a propósito de su 

Performance: “Una cosa es una cosa”.  

Fotograma tomado de: plástica, cap. 8, la imagen subversiva; 

videoarte Parte 1/3, recuperado: 

https://www.youtube.com/watch?v=Z1vc9nm27VA, 
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hacer trabajos muy largos” (Gómez, 2010, pp39). Estas indagaciones y maneras de entender y 

sentir las cosas se consolidaron en su performance “Una cosa es una cosa”, adquiriendo 

atributos conceptuales que hicieron de este principio teatral un acontecimiento plástico. Por otro 

lado hay que decir que su obra  reflejó esa necesidad por querer ser, lo cual se visibilizó también 

en acciones previas y posteriores a “Una cosa es una cosa”. En la opinión del investigador 

Felipe Gonzáles: “Ser ella misma no es algo que se aprende, es algo que se ejecuta. Suena tonto, 

a perogrullo, pero lo que hace es ser ella misma y nada más… pero tampoco nada menos. Allí es 

donde ella ve que lo que hace tiene sentido…” (González, 2010, pp.5). Con esta afirmación se 

asume que la vida y el arte no representaron para la artista dos realidades en direcciones opuestas 

y,  por el contrario,  en esa fusión descubrió el sentido de lo que hizo. 

 

Es oportuno mencionar aquí, cómo se dio el proceso del uso de las cosas en obras previas 

a “Una cosa es una cosa”. En este sentido Nicolás Gómez nos recuerda unas palabras de la 

artista, quien afirmó que: “Al principio trabajaba con la cama, con escaparates, con asientos, 

con cosas grandes…pero yo no puedo andar con la casa a cuestas, de trasteo en trasteo, 

entonces empezaron a desaparecer las cosas grandes, quedaron las chiquitas y bueno, fue un 

proceso de verdad muy fuerte, porque me permitió el dominio de la acción, del tiempo, del rigor 

y la creatividad…” (Gómez N, 2010, pp.45). Es decir que con estos cambios se facilitaron las 

interacciones corporales con las cosas, ajustes funcionales que redimensionaron las posibilidades 

de la artista, puesto que la llevaron a ejecutar movimientos más controlados que pusieron a 

prueba su rigor físico y mental, con el que logró concebir otros tiempos e integrar los objetos a 

su lenguaje corporal, elementos con los que de manera creativa y lúdica generó unas 

correlaciones. 



21 
 

 

Claramente se evidencia que lo cotidiano, asumido como una fortaleza y una pertenencia 

vital, es el punto de partida de su trabajo, en este ámbito, que se desarrolla inicialmente en sus 

primeras obras como artista independiente, va a ser un modo de acceder a lo sagrado, tema que 

caracterizó buena parte de su trabajo posterior. 

 

      Cabe mencionar igualmente, la importancia de obras como: Si este fuera el principio 

de un infinito10 (1987) y Punto de fuga (1989), acciones que dieron origen a “Una cosa es una 

cosa”, teniendo en cuenta que lo cotidiano, expresado por los actos habituales y los objetos 

corrientes, fueron los componentes esenciales; una forma para acceder a lo sagrado, a esa 

búsqueda de sentido inmersa dentro de la vida diaria. Con referencia a Punto de fuga la 

investigadora Martha Rodríguez destaca los movimientos tan lentos que ejecutó Hincapié, lo que 

hizo de los mismos un verdadero acontecimiento. Estos aportes los mudó de su experiencia 

teatral al ámbito de la plástica y con ellos recreó de manera simbólica sus diferentes 

performances.  En “Una cosa es una cosa” y otra cosa es otra cosa (1989), obra presentada en 

el Teatro Popular de Bogotá, la artista hizo una síntesis de trabajos anteriores que duró 

45minutos, allí inició con el uso de objetos de menor tamaño, ante el espacio reducido con el que 

contaba, lo que le permitió tener un mayor dominio de sus acciones, del rigor y la creatividad. De 

esta forma se fue gestando “Una cosa es una cosa”, que en un principio se llamó Si este fuera un 

                                                        
10 Acción que se ejecutó en el antiguo “Cine Cuba”, situado en la 2ª con 20 en Bogotá., “allí la artista trabajaba doce 

horas diarias, en busca de la perfección y dominio de los movimientos corporales dentro de un marco de acciones 

cotidianas consideradas hasta ese entonces como condición de lo femenino: cocinar, organizar, barrer, etc. Ese lugar 

se convirtió en el lugar donde la artista vivía. Aquí, en este mismo momento y espacio, podemos afirmar que el 

vínculo entre el arte y la vida se estrechaba con mayor fuerza y radicalidad. La acción duró unos tres días. Tan solo 

asistieron cinco o seis personas. Tomado de un artículo publicado por Arcos Ricardo, (2010), Vi(d)a, Homenaje a 

María Teresa Hincapié Palma, crítico de Arte en “Homenaje a María Teresa Hincapié”, recuperado el 28 Julio de 

2016 de: http://esferapublica.org/nfblog/vida-homenaje-a-maria-teresa-hincapie-primera-parte/ 
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principio de un infinito.  

Para David Ross, profesor de la Universidad de Harvard,  uno de los jurados de este 

XXXIII Salón Nacional de Artistas, la obra de Hincapié no se debe reconocer como un trabajo 

enmarcado en lo teatral, ni mucho menos como un performance, desde su punto de vista, la 

define como una forma de hacer “escultura extendida y abierta ante una audiencia”, donde el 

proceso se hace mucho más enriquecedor que el resultado final, para él, la manera como 

Hincapié tomó sus objetos, le permitió establecer un vocabulario y ejecutar un juego. La 

manipulación que ejecutó con cada objeto,  permitió sustraerlos de su condición limitada, ya que 

estos objetos no se mostraron inscritos bajo una función escenográfica y, por el contrario, se 

configuraron dentro de unas acciones que los ennoblecieron, otorgándoles sentido al asignarles 

un lugar en el espacio al lado de otros, para establecer unas asociaciones aleatorias, con las 

cuales, redimensionó el carácter formal y funcional de los mismos.  

 

En ese juego de relaciones 

posibles que surgieron de manera 

espontánea y con el que la artista 

construyó una cadena de cosas, referidas 

a categorizaciones cotidianas e 

igualmente a actos habituales y 

repetitivos, se produjeron unos rituales 

conscientes, cuyos gestos y movimientos, 

se convirtieron en el medio para producir una serie de interacciones con las que dejó traslucir el 

significado esencial que les atribuía a las mismas.  

 
“Una cosas es una cosa”   

1990 

“Descalza, vestida de pantalón liviano y camiseta, colocaba 

cajas de cartón y bolsas sobre el suelo, en un espacio central 

del primer piso del Pabellón F de Corferias” (Gómez, 2010) 

 

Fotograma tomado de: 

https://m.youtube.com/wach?v=RhI3kdGr6ll 
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De acuerdo a lo anterior, se puede afirmar que la incorporación de elementos más 

sencillos trazó el rumbo creativo que incidió en la concepción de “Una cosa es una cosa”, donde 

se pudieron apreciar las posibilidades de interactuar de manera lúdica con estos, puesto que a 

partir de la singularidad que Hincapié identificó en cada uno, propuso unas conexiones que 

propiciaron una forma de juego. Al respecto Nicolás Gómez, refiere a lo dicho por Martha 

Rodríguez, quien después de la presentación del XXXIII Salón Nacional de Artistas, declaro 

que:“esta mujer nos revela con fuerza, sencillez y mucha poesía, la esencia del arte, la esencia 

del proceso creador, en que interviene el juego libre, el juego del azar; otras veces se hace 

evidente la presencia de la meditación, de la reflexión, el juego de la lógica y del sentido 

común” (Gómez, 2010. pp.59). 

 

Aquí los espectadores tuvieron la 

posibilidad de confrontar aquellas cosas 

familiares, inmersas dentro de una experiencia 

estética, reconociéndolas como elementos que 

ofrecen otras posibilidades, puesto que a partir 

del performance de Hincapié, la funcionalidad 

de los mismos se trasgredió para involucrarlos 

dentro de un espacio diferente entrelazados 

con el arte. En relación con la experiencia 

directa del espectador que asistió a “Una cosa 

es una cosa”,  Nicolás Gómez alude a los 

 
“Una cosa es una cosa” 

 

“[…] esos objetos no son solamente de la mujer 

porque el hombre que vive solo también tiene ollas, 

platos, cocina […] yo le hablo también a los hombres, 

porque los hombres también manejan la cotidianidad, 

comen, duermen, se visten […] Así hay que ver al ser 

masculino y al ser femenino no en sentido sexual, sino 

de energía; tanto el hombre como la mujer tienen lo 

femenino y lo masculino, entonces eso son objetos que 

igual los maneja un hombre como una mujer.” (María 

Teresa Hincapié en entrevista con Magda Herrera, 

2004) 

 

Texto tomado de: Martha Rodríguez, 2009. pp.118 

 

Imagen de: www.mutualart.com/Artwork/Una-cosa-es-

una-

cosa/9261B121FO198DEA?test_related_artistis=1&ut

m_expid=.stXbDAerRP2zt3YOasRDbg.1&utm_referre

r= 
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comentarios de Martha Rodríguez quien dijo: “Todos nos hacemos partícipes de su creación, de 

su acto creativo. Las débiles fronteras entre arte y vida, entre el artista y su público, se han roto. 

El lenguaje del arte nos pertenece a todos... algunos se animan a intervenir, ella lo permite, su 

acción es una invitación al juego y al deleite” (Gómez, 2010. pp.60). Se logra percibir a través 

de la palabras de Rodríguez  que en “Una cosa es una cosa”,  se generaron unos 

comportamientos codificados, con los cuales,  el  espectador se identificó; un leguaje de lo 

estético inspirado en la cotidianidad que trascendió a unos actos de carácter lúdico donde las 

cosas cobraron sentido, encontraron su espacio, abandonaron su condición material y 

trascendieron su uso.  

    

Por otro lado en  “Una cosa es una cosa”, los pasos lentos y pausados indujeron a los 

espectadores a realizar una observación detenida, en tanto los objetos fueron colocados uno tras 

otro demarcando con ellos una espiral, sugiriendo de esta manera un ritual silente y progresivo, 

en el que las cosas de la cotidianidad fueron resignificadas. Según Nicolás Gómez,“Los objetos 

determinan las acciones, las acciones afectaban los objetos, los objetos conformaban la forma – 

montón o espiral- determinada por las acciones. La forma resignificaba los objetos y 

determinaba las acciones que a su vez, resignificaban los objetos; los gestos de la artista, las 

cosas que utilizaba, la forma que construía eran completamente dependientes entre sí. El 

cuerpo, la materia y la forma generaban una” (Gómez, 2010. pp.37).Estos ejercicios sobre la 

cotidianidad, como caminar de manera ralentizada, fueron principios que se marcaron 

notablemente en sus acciones,  experiencias de su formación teatral que adquirieron una 

dimensión conceptual, formas de resistencia frente a la velocidad de la vida moderna, prácticas 

ritual que le permitieron reafirmar los procesos de su propia vida, al otorgarle a la cotidianidad el 
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carácter sagrado. 

Capítulo 2 

Algunos antecedentes de “Vitrina” 

 
 

Aproximarse a la obra de María Teresa Hincapié, implica reconocer los nuevos ritos de la 

sociedad a través de sus acciones cotidianas y reflexionar sobre las mismas, por lo tanto, se debe 

asumir que el elemento ritual cobró vigencia y emergió de manera consciente para generar 

resistencia a los aspectos frívolos del mundo contemporáneo. Con sus acciones artísticas se 

evidenció esa búsqueda por realizar un arte con un sentido espiritual, en el que no confluyera  los 

intereses materiales de una realidad actual, que esgrime sus nuevos valores y paradigmas. Tanto 

en “Vitrina” como en “Una cosa es una cosa”, se visibilizaron las indagaciones corporales y 

conceptuales que le permitieron seguir elaborando su propuesta  artística a lo largo de su carrera.  

 

 Conforme a lo anterior y asumiendo que el aspecto sacro y lo ritual fueron 

componentes que se visibilizaron en la obra de María Teresa Hincapié, se hace necesario, 

igualmente, realizar una descripción de “Vitrina” (1989) y así tener otro referente artístico 

significativo, para desarrollar el rastreo de algunos aspectos que se contemplaran más adelante 

como objeto de análisis del presente documento. Con estos análisis no se pretende desconocer la 

importancia del teatro en las incursiones que desarrolló la artista hacia el encuentro con la 

plástica, teniendo en cuenta, que estos principios fueron los que orientaron e inspiraron las 

exploraciones ritualistas, que caracterizaron posteriormente su performancia. Un claro ejemplo 

de esto es Ondina, monologo escrito en 1985, por Juan Monsalve para Hincapié, el cual, 

representó una posibilidad, para que ella interpretara a varias mujeres contenidas en sí misma, 
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tales como:  la madre, la esposa, la amiga, la amante, esto le permitió explorarse y dimensionar 

las posibilidades de su trabajo. Desde el punto de vista de Martha Rodríguez, Ondina “es una 

pieza de carácter ritual que busca profundizar en el mundo interno de la mujer” (Rodríguez M. 

2009, pp.114). De tal manera, que se puede asumir que este elemento ritual aparece muy 

tempranamente en su trabajo. A propósito de esto último cabe decir que en “Vitrina”, obra que 

se describirá seguidamente, la artista expuso, igualmente, las diferentes identidades que la 

definen como mujer.   

 

Hay que mencionar además que la artista reconoció, que necesitaba ir más allá de las 

posibilidades que el teatro le podía ofrecer y, en este sentido, el campo de la plástica le brindó 

otras alternativas, además, de haber tenido la oportunidad de desarrollar proyectos con otros 

artistas, como el coreógrafo y bailarín Álvaro Restrepo, quien realizó para ella una versión 

dancística de Ondina. Igualmente, fue determinante su vínculo con el artista José Alejandro 

Restrepo, que concibió para Hincapié Parquedades escenas de parque para una actriz y video 

(1987), involucrándola con nuevas experimentaciones cercanas a la plástica, allí comenzó a 

germinar su incursión dentro de otro género distinto al teatro. Su cercanía con la artista Doris 

Salcedo la introdujo en la obra del alemán Joseph Beuys11, causando en ella un gran impacto e 

influencia que se reflejó posteriormente sus acciones.  

                                                        
11 Joseph Beuys: es uno de los artistas más influyentes del siglo XXI dentro del arte conceptual y promotor del 

desarrollo del performance, por sus contribuciones a la relación del arte como experiencia de vida y la política, es así 

como en 1962 fundó con un grupo de artistas, Fluxus, un movimiento neodadaísta  que buscaba desaparecer los 

límites del arte con la vida misma. De esta manera amplio los horizontes de la creatividad más allá del ghetto del 

arte. Para Beuys la obra de arte debe salir de la galería y convivir con el espectador. Por otro lado, a los objetos con 

significado y uso en la experiencia propia del artista los llevó a ser objetos con un sentido estético, convirtiéndolos 

en arte. Los objetos sencillos, manipulables son convertidos en vehículos físicos con un mensaje, que sólo se 

entiende plenamente en función de la idea y del conocimiento del artista. En 1974 presento un performance 

paradigmático en la historia del arte: Coyote i like America and America likes me. Aquí habitó con un coyote en una 

galería de New York envuelto en fieltro, interactuando con el animal ganando su confianza hasta que al final, tercer 

día, se funde en un abrazo.  Tomado de: Ayala Gerardo, (2013). Joseph Beuys: “Todo ser humano es un ser artista”, 

recuperado 25 de julio, 2016 de  http://culturacolectiva.com/joseph-beuys-todo-ser-humano-es-un-artista/ 



27 
 

 
“Vitrina”  

 

“[…] aluden de manera directa al tema de la mujer y a 

algunos roles que le son propios, como la trabajadora, la 

mujer seductora y la madre. Pero para comprender el 

punto de vista desde el que las aborda María Teresa 

Hincapié, es importante volver sobre su experiencia en el 

teatro y, de manera particular, recordar la experiencia 

del monólogo Ondina.” (Martha Rodríguez, 2009. pp.119)  

 

Imagen tomada de: Elemental: vida y obra de María 

Teresa Hincapié, 2010. pp.113.  

“Vitrina” es una acción que se realizó en 1989 dentro de la dinámica de la ciudad, al 

interior de un local, ubicado en la avenida Jiménez con carrera cuarta. Durante ocho horas 

diarias, típica jornada laboral y tres días consecutivos, María Teresa Hincapié, ejecutó  acciones 

de carácter doméstico. De acuerdo con José Roca: “Hincapié realizaba acciones 

tradicionalmente asociadas a la condición femenina (como limpiar, barrer, maquillarse, 

peinarse, etc.), en el interior de un 

escaparate de un espacio comercial”. (Roca 

J, 2010, Pág. 161). Por otro lado, en 

entrevista con el periodista Diego Garzón, la 

artista dijo: “me inspiré en las señoras que 

van a limpiar vidrios en esos locales. Es 

algo que es muy usual ver. Usé delantal 

azul, guantes, todos los implementos 

necesarios” (Garzón D. 2005, pp.80). A 

medida que iba desarrollando este acto de 

carácter doméstico, se apropiaba de las cosas 

que tenía a la mano, recreándolas dentro de 

una serie de actos lúdicos y sugerentes. Por 

momentos se le vio escribiendo sobre el cristal con labial y jabón, dejando entrever las diferentes 

identidades que asumía, abstraída dejó impreso en el vidrio textos como: “soy una mujer sin 

corazón/ soy una mujer azul/ soy una mujer que vuela / soy una mujer puta/ soy una mujer”. De 

este modo, la artista sostenía monólogos personales en tanto desarrollaba las labores domésticas 

y realizaba dibujos que, sumados a ese toque femenino, que imprimió a sus acciones, resultaba 
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“Allí la artista sostenía monólogos muy personales mientras 

realizaba la tarea de limpieza, escribiendo en el vidrio 

algunas de sus ideas, haciendo dibujos caprichosos, utilizando 

un toque femenino que resultaba conmovedor: un beso en el 

vidrio con lápiz labial rojo intenso. Seducción y obligaciones 

domésticas enfatizaban en los roles que la sociedad le 

atribuye a la figura femenina. Nuevamente arte y vida, 

actividad física y arte eran trabajados en una simbiosis que 

remiten a las ideas de Beuys.” 

 

Texto de: Ivonne Pini, 2002. María Teresa Hincapié entre lo 

cotidiano y lo sagrado. Revista Artnexus#91 

  

Imagen tomada de: 

http://www.reactfeminism.de/entry.php?I=Ib&id=215&e&v=

&a=&t= 

según Ivonne Pini (2002), algo conmovedor, además, agrega que en este performance 

“Nuevamente arte y vida, actividad física y arte eran trabajados en una simbiosis que remiten a 

las ideas de Beuys.” 

 

María Teresa Hincapié, en este 

performance involucró un elemento 

lúdico, que según Martha Rodríguez 

(2009), no se dio en ninguna otra de sus 

obras, expresado a partir de la seducción 

de sus movimientos insinuantes y 

sugestivos, revestidos de una particular 

coquetería que se dejaron escapar tras el 

escaparate, de esta manera, interactuó 

con quienes estaban al otro lado, entre 

ellos, algunos choferes que pasaron y le 

correspondieron a los besos que iba 

dejando impresos con el pintalabios 

sobre cristal, que la separaba del espacio 

urbano, de ese acontecer cotidiano donde algunos transeúntes se vieron sorprendidos por su 

acción que irrumpió en lo habitual. En entrevista con Diego Garzón la artista señaló las 

intenciones  previas bajo las cuales realizó esta acción, afirmando que en su momento se dijo a si 

misma: “hoy me voy a enloquecer y limpiar de manera diferente los vidrios, hoy voy a 

jugar”(Garzón D, 2010, pp80.), y en efecto lo logró, puesto que se apropió de las cosas que tenía 
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a la mano para realizar la limpieza, tal y como sucedió con el papel periódico, al que le hizo 

agujeros para luego hacer guiños con los ojos y sugestivos gestos con la boca, ejerciendo 

comportamientos de la coquetería femenina con los que jugó a ser ella misma. 

 

En “Vitrina”, el componente de lo cotidiano ha conllevado a crear filiaciones con 

posturas feministas, puesto que estas acciones visibilizaron labores domésticas de muchas 

mujeres, sin embargo, María Teresa Hincapié estuvo distante de estas posiciones, aun así, es 

relevante que su obra permita hacer todo tipo de lecturas. En los análisis que se pretenden 

abordar desde aquí el componente cotidiano adquiere un valor ritual y se constituye en la 

manifestación contemporánea de una cultura gestual que se enmarca dentro de nuevos ritos.  
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Capítulo 3 

 

La búsqueda del origen 

 
 

María Teresa Hincapié expresó que a través de su obra quiso regresar a las fuentes, con lo 

cual, se aproximó a una realidad trascendental olvidada por la atmosfera imperante del mundo 

moderno que trivializó los temas espirituales, para dar espacio a lo nuevo como  valor positivo, 

propiciando así, un afán por la experimentación continua. Desde dicha perspectiva la tradición 

representó una fuerza conservadora con límites opuestos a las necesidades intelectuales, donde 

esos preceptos que hasta entonces imperaban como paradigmas, no respondían a esas nuevas 

dinámicas de vivir, de ser y mucho menos de pensar, puesto que los cimientos de la tradición se 

han constituido en una amenaza a ese deseo de liberación que se abraza a lo nuevo, como una 

señal de progreso revolucionario que rompe con el pasado reaccionario opuesto al cambio.  Para 

Suzi Gablik, con esto “hemos ahogado a un tiempo la conciencia radical y la autoridad de la 

tradición. El arte ha de transcurrir ahora por un mundo que no esta ni estructurado por una 

autoridad, ni unido por una tradición” (Gablik, 1987. pp.109).  

 

Por lo mismo, la obra de Hincapié es un referente significativo frente a estas 

disociaciones, pues considero que creó un arte actual que renunció a la posibilidad de rehuirle al 

pasado e instauró una conciencia de lo espiritual en el arte, sin dogmas que cohíbieran el 

sentimiento de vida y ejercicio de libertad, teniendo en cuenta que sus exploraciones de carácter 

espiritual no pertenecen a un Dios ni a una teología, sino que por el contrario, corresponden a 

manifestaciones estéticas donde lo espiritual se asume desde la perspectiva de la vida. En este 
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sentido Gutiérrez y Torres, en su libro “De lo sagrado en el arte 

y el pensamiento mítico” (2007), afirmaron que: “En el terreno 

de la vida individual, lo sagrado debe ser justamente un 

ejercicio trasgresor de redescubrir lo sagrado de la vida, no de 

seguir un valor y un sentido a priori, libres de crear significado 

siempre nuevos”. (Gutiérrez y Torres. 2007, pp. 39).  Por ello, la 

concepción de lo sagrado se manifiesta a través de la existencia 

misma, haciendo presencia fuera de los linderos de lo dogmático 

y no resguardándose tras un ente superior que cohíba de 

cualquier posibilidad de aproximarse a esta. María Teresa 

Hincapié a través de sus performances concibió dichos espacios 

sagrados creando una estética de la vida, de carácter ritualista. 

Según Natalia Rodríguez  “Hincapié relaciona el arte con el rito. 

Y todo en sus acciones encaja porque, en el fondo, el rito es 

movimiento. Tiene que ver con el desenvolvimiento del hombre 

en el espacio; es una forma de exteriorizar un homenaje y de 

perpetuar un culto, en este caso sagrado, porque en todas las 

palabras y los actos de la artista está implícita su espiritualidad, lo que ella llama la búsqueda 

del origen”. (Gutiérrez, 2010, pp.147), es decir que en la obra de Hincapié confluyeron fuerzas 

elementales que la llevaron a las fuentes, tal y como lo expresó en algún momento cuando dijo: 

“no pretendo hacer nada nuevo, ni innovar, mi  único interés era ir a las fuentes y rescatar cosas 

que en este momento se han perdido y son valiosas”12.  

                                                        
12 Ministerio de cultura, Departamento de Artes. [4direcciones]. (2009, Marzo 31). La imagen Subersiva; Videoarte. Recuperado 

de https://www.youtube.com/watch?v=Z1vc9nm27VA, 

 
“Creo que fue precisamente el 

pensamiento artístico el que me 

lleva a la revelación, a esa 

necesidad de buscar la unidad, 

porque el arte también es un 

instrumento de conocimiento, es 

un camino de conocimiento.” 

(María Teresa Hincapié, 2010).  

 

Texto tomado de: Oscar Jairo, 

2010. María Teresa Hincapié: 

“Amó mucho la libertad y el 

riesgo” 

  

Detalle fotográfico: El espacio 

se mueve despacio (2013) 
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Considero que la artista cristalizó a través de sus acciones una postura de resistencia, tal y 

como se dijo anteriormente, Hincapié es consciente de la atmosfera de confusión que se cierne 

sobre la realidad que la contiene, es decir, de esa globalización de consumo que colonizó los 

intereses de la sociedad, con los cuales la vida adquirió un carácter utilitario propio de la 

mentalidad capitalista. Bajo estos nuevos paradigmas que movilizaron las conciencias carentes 

de autonomía, dispersas sobre un mar de nuevos valores materiales, surgió su obra, como una 

expresión crítica con la que buscó dignificar la existencia, haciendo de la misma una obra de arte 

y  redimiendo lo sagrado a través de un ritual performático y una estética de lo cotidiano.  

 

Revaluar conceptos fundamentales por medio del arte, se convirtió en una necesidad que 

le permitió a María Teresa Hincapié visibilizar los valores olvidados por un presente confuso, 

que no tiene claro los horizontes que han de regir sus producciones artísticas, ya que la continua 

transformación conlleva a una inestabilidad, que no permite enfocar claramente, cuáles deberían 

ser los ideales a seguir. Para Suzi Gablik (1987) con estas irregularidades se refleja una falta de 

claridad sobre los objetivos del arte, sumado a la incertidumbre, de a quien, por derecho, debe 

dirigirse. En este sentido, Hincapié también corroboró lo anterior, cuando afirmó: “Porque estoy 

convencida de que en la época en que vivimos muchas cosas son basura, el artista tiene un reto 

que es responderle a esta época con dignidad, con hermosura, y de proponer cosas que cuestan 

mucho porque hay una cultura del consumismo y del facilismo. (Garzón, 2005. pp.82), 

contrastando estas apreciaciones, igualmente, con los planteamientos de Suzi Gablik quien dijo: 

“mientras sigamos dispuestos a considerar cualquier cosa como arte, las innovaciones no 

parecen posibles” (Gablik, 1987.pp.11), se pone en evidencia una ausencia de sentido,  por lo 

tanto es necesario  crear una  consciencia colectiva para reivindicar los valores a través del arte.   
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A partir de una consciencia estética sobre lo sacro y con las influencias de su formación 

teatral, María Teresa Hincapié se adentró en reflexiones sobre el sentido de la vida en un 

contexto social desacralizado, reflexiones que la llevaron a crear un vínculo estrecho entre el arte 

y la vida y a tomar distancia de los paradigmas y dispositivos imperantes. Entonces, regresar a 

las fuentes representó una posibilidad para escapar de las manifestaciones ordinarias de la 

modernidad, de allí que mudar su formación teatral a la plástica le permitió mantener estos 

principios, sobre los cuales elaboró sus propuestas y, por lo mismo, sus posturas frente a la 

creación artística fueron relevantes en esa búsqueda. Al respecto Martha Rodríguez dijo que: 

“Imbuida de un afán de trascendencia, María Teresa ha puesto sus ojos sobre el mundo 

oriental, sobre sus técnicas, que implican toda una forma de pensamiento y requieren de una 

gran disciplina y conocimiento para llegar a poseer un verdadero dominio del cuerpo 

permitiéndole al actor explorar todos sus recursos expresivos a través del gesto y del 

movimiento, reencontrándose con su esencia, con su origen y finalidad.” (Rodríguez, 2010, 

pp.145), de tal modo que estos principios se constituyeron en los cimientos bajo los cuales la 

artista realizó las indagaciones performátivas previas a su obra paradigmática “Una cosa es una 

cosa”, y a las otras propuestas que desarrollo posteriormente. En este sentido, son relevantes, 

igualmente, las afirmaciones de Nicolás Gómez quien dijo: “Algunos años antes de su 

participación en el pabellón de Corferias con el trabajo ““Una cosa es una cosa”” María 

Teresa Hincapié había comenzado a reflexionar en torno a objetos y acciones de la 

cotidianidad, continuando con la indagación por las inquietudes heredadas desde su experiencia 

con el teatro experimental” (Gómez, 2010. pp.38). Para Nicolás Gómez, la artista vinculó el 

trabajo con el cuerpo que había desarrollado junto a Juan Monsalve con el grupo de teatro Acto 
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Latino, a través de la puesta en escena de ejercicios rigurosos, donde los gestos y los 

movimientos se mostraron con unas diferenciaciones claras de ritmo e intensidad, actos ligados a 

su diario vivir que se reflejaron en acciones tales como: “Si esto fuera el principio de un infinito” 

(1987) y “Punto de Fuga” (1989). En estos trabajos se hizo latente una continuidad conceptual, 

puesto que persisten los vínculos entre las acciones corporales con los objetos en el ámbito 

cotidiano, correlaciones traídas del teatro que se depuraron en “Una cosa es una cosa”.  

 

Siendo las cosas así, resulta claro pensar por qué cuando se dio el encuentro con la 

plástica, las concepciones de algunos artistas fueron determinantes para Hincapié. Tal es el caso 

del director de teatro Eugenio Barba, quien con su Antropología Teatral influyó de manera 

directa y significativa durante su etapa de formación, por lo mismo considero que fue la fuente 

de algunos aspectos inherentes en la obra de Hincapié. Eugenio Barba tuvo la oportunidad de 

acercarse al laboratorio teatral de Jerzy Grotoswki durante el período de 1961-1964, de esta 

experiencia retomó la filosofía y las herramientas corporales con las que fundamentó su teatro de 

Odin13. Por otro lado y de manera particular, recordaba las celebraciones del pequeño pueblo en 

Italia en el cual creció, afirmando que en dichas celebraciones religiosas confluía el colorido y la 

fe de los participantes, al igual que las mujeres con lamentos y llanto que irrumpían mientras la 

gente caminaba sobre sus rodillas; el vestuario, las velas, las flores, las esencias, 

complementaban dicho ritual. Es posible que este fuese el escenario que dio origen a la 

antropología Teatral, que traslada la categoría de teatro casi a cualquier representación extraída 

                                                        
13 Teatro Odín fue fundado en Oslo, Noruega, por el director de teatro italiano Eugenio Barba en 1964, El Odín fue 

la fuente para la reflexión de las variadas tendencias teatrales, además se convirtió en el escenario para desarrollar 

unos criterios propios y autónomos sobre la manera de pensar y hacer teatro, distanciado de las prácticas de teatro 

normales ofreciendo un espacio para la experimentación e investigación. Tomado de:  

Odin Teatre Archives / Historia del Odin. Recuperado el 29 de Abril de 2016  

http://www.odinteatretarchives.com/historiadelodin/comienzos. 
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de la de la religión, de los ritos, danzas o fiestas.  Para Eugenio Barba estos eventos no teatrales 

son los fundamentos del “teatro de las fuentes”14 que permiten explorar las técnicas actorales. Al 

respecto Sergio Naranjo15 en su artículo “Aproximación al concepto de Antropología Teatral 

según Eugenio Barba” (2015) dice que: “El fin de la Antropología Teatral es encontrar en estos 

estudios la forma de aplicar dichas técnicas en el trabajo creativo del actor”. (Naranjo, 2015. 

pp.215).  

 

De acuerdo con las anteriores afirmaciones, se puede comprender que el carácter de rito 

en las acciones artísticas de Hincapié no es algo que se dio de manera gratuita y, por el contrario, 

deviene de los principios de la Antropología teatral de Eugenio Barba, quien adoptó las posturas 

teatrales de Grotoswki, bajo las cuales también se formó Hincapié, aproximaciones con las que 

no pretendió imitar ceremonias ancestrales, ni religiosas, dado que eran performances en los que 

la artista hacia presencia y cumplía con una acción que le permitía ser. No eran actos de 

representación e interpretación teatral destinados a un público de espectáculo, era ella su propia 

destinataria, produciendo un ritual que partía de sí misma para cualquier ser Humano. De esta 

manera se aproximó a lo dicho por Jerzy Grotoswki: “El performer es el hombre de acción […] 

El ritual es performance, una acción cumplida, un acto. El ritual degenerado es espectáculo. No 

quiero descubrir algo nuevo sino olvidado.” (Grotoswki, 2005, pp.10). Es por esto que la artista 

recurrió a las prácticas cotidianas, actividades simples convertidas en ritual a través de actos que 

se salieron  de lo mecánico y habitual, alcanzando una importancia y belleza particular que fue 

más allá de la representación teatral, para transcurrir por los terrenos de la presentación 

                                                        
14 Término acuñado por Grotowski entre 1970 y 1980 para referirse al interés por acontecer una reflexión antropología que busca 

en las técnicas occidentales y orientales tradicionales una cualidad común dentro de sus diferentes manifestaciones 

espectaculares.  
15 Sergio Naranjo Velásquez: Magister en Estudios Teatrales. Integrante del grupo de investigación SARX  Antropología de la  

Corporalidad, Universidad Internacional de Catalunya. Barcelona, España.    
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performática, que según  Grotowski, esta mucho más ligada a lo ritual, en forma de acciones con 

las que Hincapié buscó reflexionar sobre la esencia de la cotidianidad y que la aproximaron a 

esos principios espirituales que también estaban arraigados en el pensamiento de este director de 

teatro. 

  

Para Martha Rodríguez (2009), existió una correspondencia entre la búsqueda de la 

espiritualidad de Grotoswki y la postura de María Teresa Hincapié, quien a lo largo de su 

recorrido artístico y con su estilo de vida, dejó entrever dicha búsqueda de la espiritualidad,  

basada en una constante disciplina física y unos hábitos cotidianos que le permitieron a la artista 

alcanzar esta condición. Para exponer esta coincidencia Martha Rodríguez hace uso de las 

palabras del director y dramaturgo de teatro Daniel Fermani, y así definir la búsqueda de la 

espiritualidad en Grotoswki. : “Es necesario comprender que Grotoswki era un hombre en busca 

de la espiritualidad, y el teatro le había brindado la posibilidad de emprender esa búsqueda a 

través de lo físico, de la relación del hombre primeramente con el mundo, con el otro después y 

consigo mismo [...] Este trabajo, por lo tanto, excede las fronteras de una técnica teatral 

propiamente dicha, para sumergirse en la densa y personal experiencia casi mística de un 

hombre que bucea en las posibilidades íntimas del espíritu a través del camino del cuerpo” 

(Rodríguez, 2009. pp.127). De acuerdo con lo anterior es importante mencionar que para 

Hincapié el performance representaba una disciplina rigurosa y trascendental, de la cual fue 

consciente, por esta razón se adentró en investigaciones que la llevaron a encontrarse con otras 

manifestaciones culturales que le fueron significativas para forjar un pensamiento filosófico. Con 

base en esto María Teresa Hincapié agregó: “Me remito a lo etimológico a su esencia. Comienzo 

a profundizar mucho más, pero me voy sobre todo a un pensamiento más antiguo. Estudio el zen. 
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La acción aparece en las filosofías religiosas místicas” (Garzón, 2010. pp.82).  

 

Los principios del Teatro Antropológico de Eugenio Barba fueron una gran influencia, 

dado que se enfocan esencialmente en el manejo del cuerpo a partir de fundamentos de la danza 

y el teatro de culturas diversas, en particular de oriente, tales como la danza Bali, el teatro Noh, y 

la danza Butoh. Con respecto a esta última, en entrevista con Diego Garzón la artista destacó 

que: “ellos desarrollan un trabajo hermoso porque es a partir de la lentitud absoluta, todos 

están rasurados, como una especie 

de monjes. El teatro oriental es 

hermoso. Son seres en un estado 

completamente evolucionado, 

trascendental y creo que eso para 

mi es un performance, es una 

verdadera acción” (Garzón, 2010. 

pp.83). En consecuencia para María 

Teresa Hincapié la danza Butoh se 

constituyó en una fuente de 

experiencias que la condujeron a 

nuevas reflexiones sobre el cuerpo. 

A través de sus performances se pudieron apreciar algunos caracteres propios de esta expresión, 

que hicieron del movimiento y los gestos un acto de liberación, con el cual pudo ahondar en sí 

misma, puesto que se deshizo de lo superficial para alcanzar lo más profundo de sus emociones y 

dejar que su parte espiritual fluyera a través de las acciones, entonces, su cuerpo logró una 

 
Danza Butoh, El baile de la Oscuridad: Es una corriente artística 
creada por kazuo Ohno y Tatsumi Hijikata en 1950. A través de 
esta danza el cuerpo se muestra tal cual es. Esta danza suele 
recurrir a movimientos lentos y expresivos e igualmente a la 
improvisación, como una manera de permitir que el cuerpo hable 
y se exprese con liberta.  
Foto tomada de: http://elfanzine.tv/danza-butoh-el-baile-hacia-
la-oscuridad/ 
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autonomía y pudo hablar a través de la expresividad de los gestos y movimientos que se 

revelaron en cada uno de los actos que ejecutó. Es así como Hincapié alcanzó la esencia de sí 

misma, esa búsqueda de sus orígenes, despojándose de todas las capas superficiales impuestas 

desde afuera, por un mundo donde los cuerpos sepultan su  memoria entre los velos de lo efímero 

y material.   

 

La danza Butoh es una 

entrega a la autoexploración de sí 

mismo que se cristaliza 

exteriormente a través del 

movimiento, es una danza en la 

que se ofrenda la expresión del 

alma, la esencia que yace tras las 

capas de una máscara social, una 

esencia de la que manan 

verdades, propias de la condición 

interior de quien realiza dicha 

ofrenda, realidades interiores que 

movilizan el cuerpo. Considero que desde esta postura propia de la danza Butoh existe una 

conexión con los planteamientos de Jerzy Grotowski, quien afirmó que: “todo se concentra en un 

esfuerzo por lograr la "madurez" del actor que se expresa a través de una tensión elevada al 

extremo, de una desnudez total, de una exposición absoluta de su propia intimidad [...]  que 

emergen de las capas más íntimas de su ser y de su instinto […]” (Grotowski, 2008. pp.10). 

 
“El Butoh es un arte con una concepción crítica sobre el ser humano, la 

consciencia de su cuerpo, las sociedades que conforma y la visión de 

este del mundo. Significa una rebelión que surge de un hombre 

moderno en crisis tras la destrucción masiva de sus congéneres y que 

busca liberarse a través de la verdad de su cuerpo. Representa una 

resistencia frente a lo establecido por el sistema social, político y 

cultural.” (Susana del Pino Escobar, 2004) 

 

Texto tomado de: Artículo publicado en la Revista de Ciencias de la 

Danza CAIRON, nº 8, 2004 

 

Imagen: Festival internacional de danza Butoh (2016) “Cuerpos en 

revuelta”, http://www.chopo.unam.mx/danza/CuerposEnRevuelta.html 
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Aquí se produce un sacrificio que deja expuesta la naturaleza interior, al deshacerse de la 

máscara cotidiana para visibilizar lo que permanece oculto.  

 

Evidentemente estos fueron los fundamentos sobre los cuales María Teresa Hincapié 

comenzó a elaborar su proyecto artístico, esta mujer, que no tuvo una formación plástica, se 

adentró por un camino incierto, nutrido por conceptos y experiencias, que tuvo la oportunidad de 

asimilar en sus inicios con el impulso de su mentor y compañero de entonces Juan Monsalve, 

director del teatro Acto Latino.  En este punto es válido agregar las afirmaciones que hizo 

Martha Rodríguez con referencia a la artista: “Asumiendo este compromiso con gran 

profesionalismo y seriedad María Teresa Hincapié investiga en técnicas que remontan su origen 

a un pasado lejano […]  las técnicas empleadas han sido extraídas de diferentes danzas 

orientales basándose en el rompimiento del equilibrio corporal cotidiano que se apoya sobre las 

piernas.” Y agrega que, “poseyendo un conocimiento y un dominio particular del cuerpo, 

adquiriendo una nueva conciencia sobre éste, que le permite transmitir los valores metafísicos y 

espirituales de unas acciones cotidianas ligadas al esfuerzo físico.” (Rodríguez, 2010. pp.145). 

Es decir que con esta toma de conciencia sobre el cuerpo e interiorización de sus acciones, 

Hincapié alcanzó una condición espiritual inmersa dentro de un escenario ritual que ella misma 

construyó.  

 

Conforme a lo expuesto y asumiendo que María Teresa Hincapié heredó del Teatro 

Antropológico sus principios de actuación junto con los fundamentos de Grotowski y las 

influencias culturales de oriente, pienso que sus performances configuraron  un conjunto de 

acciones en los que se reflejó esa búsqueda del origen,  la constante indagación a través de sus 
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reflexiones y  acciones  le permitieron  acercarse a lo espiritual, un componente de la condición 

humana que cada día parece extinguirse entre los intereses materiales que movilizan a las 

sociedades contemporáneas. Es por esto que sus principios actorales conformaron los cimientos 

esenciales que le permitieron  llegar a la plástica para encontrar eco a través del performance, 

rompiendo de este modo con las fronteras que separaban al teatro de la plástica.   

 

Con relación a lo anterior es pertinente en este punto referir a la relación existente entre 

teatro y performance y decir que de acuerdo con Fernando Duque Mesa, investigador teatral y 

docente de la faculta de Artes de la universidad Distrital Francisco José de Caldas, el 

performance como manifestación artística se desprende del sistema de las artes plásticas, además 

afirma que el origen de esta expresión siempre fue esa. Sin embargo se ha visto nutrido en gran 

medida por elementos estéticos provenientes del teatro, del mismo modo que el teatro se ha 

cargado de otras disciplinas como las artes plásticas, la danza, la música,  la arquitectura, la 

multimedia entre otras. Es decir, que es muy común encontrar estas expresiones hibridas que se 

nutren entre sí, de otras fuentes que proporcionan unidad y sentido a dicha hibridación.  

 

Duque considera que de acuerdo a lo anterior, es importante reconocer que ni el teatro es 

performance y ni el performance es teatro, a  pesar de que existe una percepción de unión entre 

las fronteras de estos dos lenguajes, ligados por una serie de actividades analógicas o semejantes, 

denominadas parateatrales o técnicas corporales, que para el caso que nos ocupa en esta tesis, 

son de origen oriental y sirvieron de entrenamiento básico para la actriz y performer María 

Teresa Hincapié, dado que con ellas sometió su cuerpo a otra condición física y a partir de las 

mismas, elaboró un discurso plástico otorgándoles un valor simbólico.  
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La búsqueda que emprendió María Teresa Hincapié, expresó una clara resistencia a 

permitir que su esencia, representada en lo espiritual, se diluyera entre las entrañas de una 

sociedad contemporánea que ha cambiado su forma de vivir y sentir, dando prioridad a los 

valores materiales que configuran esa máscara social tras la cual yace la naturaleza olvidada del 

ser. Por esta crisis de valores que ponen en riesgo la esencia del individuo, surgió de la artista 

una profunda necesidad por otorgar sentido a hechos olvidados y, en definitiva, lo espiritual es 

uno de estos hechos silenciados por los nuevos paradigmas de la sociedad. Siendo consciente de 

lo espiritual como un carácter que subyace en las manifestaciones artísticas, se propuso recuperar 

este principio desde la propia corporalidad, despojándose de cualquier orden impuesto para luego 

convocar lo espiritual a través de sus particulares acciones de lo cotidiano, con las cuales logró 

desentrañar esa visión del mundo desde la naturaleza interna de su ser. Con sus acciones también 

visibilizó una exploración de las capacidades mágicas del cuerpo, al desprenderse de lo cotidiano 

y crear ficción a partir de la proyección extra-cotidiana 16 , que sumado al rigor de su 

entrenamiento escénico, acentuó la cualidad ritualista propia de sus performances. El 

conocimiento de las técnicas del actor le permitió desarrollar movimientos de una absoluta 

lentitud, haciéndole tomar conciencia a Hincapié  de su cuerpo, quien a partir de estas prácticas 

logró proyectar esa condición interna. Para lograr esta experiencia corporal es esencial que se 

genere una alteración del equilibrio, que de acuerdo con Martha Rodríguez, la artista explicó así: 

                                                        
16 En las técnicas extra cotidianas, el cuerpo está dividido en dos tensiones, una se dirige hacia la tierra y se afianza 

con los pies anclados firmemente a la tierra. La otra tensión, de la cadera hacia arriba, se dirige hacia el cielo. Así, el 

cuerpo comienza a tener una particular relación con el espacio: arriba el cielo, abajo la tierra, delante y atrás, 

izquierda y derecha. Otro ejercicio importante es la liberación de impulsos, que consiste en la fragmentación del 

cuerpo en cada una de sus articulaciones, hasta en las más pequeñas, las de cada falange de los dedos, de manera que 

el control y el conocimiento del cuerpo a través de esta técnica son experiencias extremas, profundas. Estos 

ejercicios se hacen en jornadas largas de dos horas; así, cuerpo, tiempo y espacio, los fundamentos del performance, 

entran en consonancia. Tomado de: Martha Rodríguez, 2009, pp.124.   

 



42 
 

“En la cotidianidad, en Occidente, nosotros tenemos el equilibrio en la rodilla, siempre reside el 

equilibrio en las piernas. Pero cuando rompemos ese equilibrio lo ubicamos en la cadera, 

entonces hay toda una alteración del cuerpo cotidiano” (Rodríguez, 2009. pp.124). Entonces, a 

través de sus movimientos, gestos y dilataciones se hizo visible lo invisible y renació lo espiritual 

del arte, dentro en un escenario que se inspiró en lo cotidiano y lo trasgredió para mostrar su 

esencia.  

 

En “Una cosa es una cosa”, la artista dejó traslucir esa fuente de espiritualidad a partir 

de sus gestos y movimientos, recurriendo de manera consciente a los ritos habituales que se 

producen en relación con los mismos y dejando que esa expresividad fluyera como impronta 

preciosista para cada uno. De esta manera, sacralizó y ennobleció con su acción, los actos 

propios de cualquier persona; su cuerpo, por consiguiente, habló de una condición interior 

lograda a través de una disciplina, fruto de sus convicciones y de esa búsqueda permanente por 

encontrarle sentido a los diferentes aspectos de la vida. La entrega de sus actos cotidianos, 

expuestos de manera pública, reflejó esa comunión del arte con su vida, un fragmento de su 

existencia instalado en un espacio de exposición donde las personas se confrontaron con sus 

propias prácticas de vida.                  

                                                                                                                                                                                                                                                                                                                                                                                                                                                                                                                                                                                                                                                                                                                                                                                                                                                                                                                                                                                                                                                                                                                                                                                                                                                                                                                                                                                                                                                                                                                                                                                                                                                                                                                                                                                                                                                                                                                                                                                                                                                                                                                                                                              

En “Vitrina”, la artista recreó un ambiente opuesto a los nuevos valores instaurados por 

el sistema de consumo, por medio de acciones cotidianas e íntimas, las cuales fueron ejecutadas 

tras el cristal de un local comercial de manera consciente y lúdica, es así, como Hincapié 

redimensionó la “Vitrina” a un escenario de vida sobre lo material. De acuerdo con esto, pienso 

que con este performance la artista no solo hizo consciente su intensión lúdica, sino que, 
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igualmente, a través de su acción podemos llegar a cuestionar el carácter de los nuevos centros 

de peregrinación, representados por los centros comerciales que se configuran en nodos de culto 

para el consumo, espacios vaciados de espiritualidad y carentes de sentido, revestidos por valores 

materiales; espacios donde la creación se pone al servicio del capital a través de los escaparates 

que proyectan los nuevos paradigmas, que rigen las maneras de vivir y pensar. A partir de este 

performance, la “Vitrina”, como territorio de consumo, dejó de existir y se creó un espacio 

sacralizado por la misma acción que ennobleció los actos cotidianos, de una mujer que se 

permitió ser tras el cristal.    

 

Con estas aproximaciones, María Teresa Hincapié logró trasgredir estos valores 

institucionalizados socialmente, cuyos rasgos, propios de la mentalidad global, han terminado 

por colonizar las formas de ser y de estar, desacralizando y diferenciando los, hasta entonces 

espacios, con autonomía. Al respecto, Martha Rodríguez afirmó que: “a través de esta 

transgresión se busca rescatar la verdadera esencia del acto cotidiano, esencia de origen 

humano, espiritual y metafísico. Hay un afán de interiorización, de profundización; con la toma 

de conciencia del cuerpo y de los actos ejercidos se llega a una sacralización de estos y del 

lugar”. (Rodríguez, 2010, pp. 145). Esta experiencia, consciente de lo espiritual, permitió que  

Hincapié creara una estética de lo cotidiano,  perpetuando así, las manifestaciones sensibles con 

las que redescubrió lo espiritual de la vida.  

 

Por consiguiente, se puede afirmar que sus acciones artísticas se constituyeron en una 

posibilidad para convocar y liberar fuerzas esenciales, con las que experimentó, a plenitud el 

carácter sacro de la vida. Para la artista, la recuperación de la dimensión sagrada, propia de sus 
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antepasados, la condujo a este encuentro 

con la esencia de la vida.  Al  respecto 

Susy Gablik afirmó que: “estos valores, 

estas ilusiones, han sido positivas, un 

apoyo en la vida, y han proporcionado 

cohesión, vitalidad y creatividad a las 

civilizaciones”. (Gablik, 1987. pp.87). 

Entonces, habría que decir que esa mirada 

al pasado se representó en una posibilidad 

para mantener el equilibrio necesario, 

dentro de una época que ha desbordado los 

orígenes místicos por el precipicio de la 

indiferencia. 

 

En la medida que los valores materiales y racionales han conquistado el terreno 

existencial del hombre, los valores espirituales han sido sepultados; la sociedad de producción y 

consumo ha terminado por construir una realidad cuyas fronteras solo responden a sus propios 

fines. Este enajenamiento de los símbolos sacros y pérdida de las prácticas sacramentales, 

conllevan a la existencia de un arte que se corresponde con su momento histórico, pese a lo cual, 

habría que decir, que estas ideas no desaparecen del todo. Al respecto, Suzi Gablik, en su libro 

“¿Ha muerto el arte Moderno?” (1987), refirió a lo dicho por Mircéa Eliade: “Esta concepción 

sacramental, que sirve de base a nuestra percepción de lo absoluto, nunca se puede eliminar del 

todo; sólo se puede empobrecer. Por mucho que ignoremos, encubramos o degrademos los 

   
  María Teresa Hincapié  

           “Vitrina” (1989)                           Foto: Nelson Tapiero F, 

2005. 

 

La obra de Hincapié redimensiono el concepto de “Vitrina”.  

 

Exceso de los “no lugares”, centros comerciales, recintos o 

espacios de ocio, “Una acumulación condicional y espacio 

acondicionante (Rem Koolhaas) que gira en torno al 

consumo innecesario.   

    

Texto tomado del artículo de José M, Meléndez, 2010. 

Titulado: Sobre el “espacio basura” que nos arropa.  
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elementos sagrados del arte estos perviven en el subconsciente”;  a lo anterior, agregó que: “Sin 

duda la labor principal de un artista, en una época distanciada de todo símbolo y de todo 

elemento sagrado, consiste en recordar y restaurar los signos sagrados” (Gablik, 1987. pp.86). 

Desde estas apreciaciones la obra de Hincapié surgió como una propuesta plástica que respondió 

a las necesidades y requerimientos del momento, puesto que a través de un lenguaje universal fue 

capaz de trascender su realidad, para visibilizar la esencia de la misma, convocando el pasado en 

el presente,  restituyendo lo espiritual a través del arte y la cotidianidad.   

 

A partir de estas reflexiones, considero que María Teresa Hincapié logró producir una 

obra con la cual restauró lo espiritual en el arte; con sus acciones, la tradición cobró vigencia y 

las prácticas de vida un sentido, con lo cual, la artista reafirmó los acervos culturales, olvidados 

por una sociedad secularizada, dentro de un sistema de nuevos valores que se levantaron como 

un velo de olvido y resistencia, por lo ancestral y tradicional. La obra de esta artista surgió como 

una consciencia crítica desde la dimensión estética, para poner en evidencia el lado sagrado de la 

versión profana, que impera y moviliza los intereses propios del desarrollo tecnológico y el 

capitalismo avanzado,  dejando tras de sí, un aura de indiferencia por lo espiritual. Igualmente, 

pienso que la búsqueda de los orígenes de María Teresa reveló la importancia de aproximarse a 

la esencia del ser y a los principios fundamentales de la vida, aspectos que aún hoy, cobran una 

validez e importancia dentro de los guetos del arte y los espacios urbanos, en los que se refleja la 

impronta del consumo y el egoísmo que devienen de los mismos. De igual modo, creo que la 

autoexploración de sí misma, basada en sus principios de formación actoral, le permitió alcanzar 

una liberación de su esencia a través de la expresión corporal, situación que la llevó a construir 

una propuesta donde lo cotidiano se convirtió en el vínculo para acentuar lo espiritual en el arte. 
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Con esta constante búsqueda de los orígenes que residían en ella misma, no sólo logró extender 

un puente entre la vida y el arte, entre el teatro y la plástica,  sino que, además, creó un lazo de 

comunicación más significativo entre el espectador  y el artista, por medio de un ritual de 

interacción inmerso dentro de lo habitual, tal y como sucedió en “Vitrina”, aspecto que será 

desarrollado en el siguiente capítulo.  
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Capítulo 4 

 

Presentación de nuevos ritos a través de la obra 

 
 
 

Nuestra cotidianidad esta acechada por toda clase de comportamientos, acciones  de 

carácter social, laboral, personal, familiar, que  ejecutamos a diario de manera inconsciente, 

dentro de los diferentes contextos en los que nos desenvolvemos. El arte es un escenario para 

reafirmar, igualmente, este tipo de actos, a través de la danza, el teatro, el cine, el performance, 

entre otros. Por lo tanto, el arte se constituye en un medio para estructurar tanto las creencias 

como los comportamientos de la sociedad;  un vehículo de conexión con lo místico y con lo 

espiritual, que permite trascender las fronteras de la comprensión y llevar la mirada a los 

orígenes de la cultura. A través del cuerpo los artistas exploran nuevas experiencias, donde el 

movimiento, los gestos y los sentidos se integran a rituales conscientes, con los que se busca 

generar una postura crítica ante el mundo o revivir un hecho olvidado, tal y como lo hizo María 

Teresa Hincapié, que actualizó este carácter ancestral, recreándolo dentro de sus acciones 

artísticas y convocando el tiempo espiritual de lo cotidiano y el sentido vital de dichos actos, más 

allá de lo mecanizado. Para el director de teatro polaco Jerzy Grotowski, el ritual es performance, 

entendido como una acción cumplida, libre de las connotaciones religiosas que le otorga la 

tradición y de cualquier estructura mental, puesto que su esencia debe estar suelta para que 

cualquier cultura o ser humano la incorpore. De este modo el ritual se traslada al ámbito de las 

artes performativas, es decir, que el arte se constituye en un vehículo  para vivenciar dicho 

aspecto. 
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Desde las acciones de María Teresa Hincapié, los nuevos ritos corresponden a las 

manifestaciones de unas conductas codificadas que se ejecutaron de manera reiterada, en las que 

se hizo presente una fuerte carga simbólica. Estos actos que surgieron de la vida cotidiana, la 

conectaron con su realidad para desarrollar una constante exploración, que encontró en el cuerpo 

el soporte esencial para expresar un lenguaje gestual, convertido en rito y del cual, se desprendió 

una fuerza espiritual que le otorgó sentido a los actos. De esta forma ejecutó unos rituales que 

otorgaron un sentido simbólico a la cotidianidad,  acudiendo a experiencias básicas, valores y 

actitudes vitales, con las que reactivo el sentimiento de lo común, pero a la vez,  reafirmando  un 

carácter diferenciador frente a lo compartido. Acorde con lo anterior, seguidamente realizaré 

unas reflexiones que contemplan aspectos claves de la obra de la artista, en los que se evidencia 

esta intensión ritualista.  

 

4.1 El sentido de la cotidianidad. 

 

María Teresa Hincapié buscó recuperar con su  obra, el sentido de la cotidianidad que 

yace sumergida y olvidada dentro de una era contemporánea, la cual se ha caracterizado por un 

espíritu conformista, de manera que llegó a ejecutar propuestas performáticas con las que 

irrumpió y perturbó los moldes mentales de la vida moderna, espacios profanos entendidos por 

Mircea Eliade, como aquellos: “…en los que se mueve el hombre bajo el imperio de las 

obligaciones de toda existencia integrada en una sociedad industrial (Eliade,1998. pp.23). A 

propósito de este autor María Teresa Hincapié aclaró que: “Dentro de mi investigación apareció 

Mircea Eliade con un libro que se llama lo sagrado y lo profano que  fue muy importante para 

mí. Es un investigador rumano muy valioso. Me mostró cómo es el mundo profanado de hoy, me 
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enseñó que lo profano es lo, que no tiene sentido como comer por comer, caminar por caminar, 

mirar por mirar.” (Garzón, 2005. pp.81). Con estas palabras, la artista estableció que sus 

indagaciones estaban inmersas dentro de lo cotidiano como punto de partida,  revalorando el 

sentido que subyace en cada acción, entendiendo que la banalización que se acentúa en ese 

mundo profano, somete a la indiferencia los actos vitales que estructuran la cotidianidad de cada 

ser. 

 

Desde los planteamientos de Mircea Eliade (1998), la experiencia profana en el mundo 

moderno gesta resistencias por lo sagrado, con lo cual, el hombre arreligioso se desacralizó y 

desacraliza al mundo, al sentir que lo sacro se puede constituir en una fuerza que obstruye su 

libertad, razón por la que siente que debe desmitificar su existencia  para llegar a ser él mismo, al 

tiempo, que no concibe el llamado a la trascendencia, ya que no reconoce modelos de humanidad 

más allá de su existencia. Para Eliade, el hombre moderno arreligioso consume su existencia de 

manera trágica, pretendiendo vaciar sus orígenes a lo largo de ese acontecer histórico que lo ha 

acompañado; este hombre moderno se manifiesta como la huella tangible de un proceso de 

desacralización fallido, que aún conserva algunos rasgos de tiempos remotos que se ciernen 

sobre él  y se reactualizan a través de nuevas formas híbridas, cuyos significados primarios han 

transmutado. 

 

Según lo anterior, considero que la resistencia a los paradigmas de la tradición, a lo 

ancestral, a ese pasado mítico, conduce en definitiva, a una forma de vida en la que los nuevos 

modelos de la sociedad contemporánea, arrastran al ser por unos causes que dejan en el olvido la 

conexión con los cimientos de ese pasado, y digo en el olvido, porque estos no desaparecen, tan 
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sólo se mantienen como una sombra tras las huella de ese hombre que abraza el presente con 

orgullo.  

 

Esta sombra de los orígenes revivió en la obra de Hincapié, ella misma lo afirmó así, 

cuando dijo: “No quiero descubrir algo nuevo sino olvidado, yo estoy como el salmón; saltando 

a la esencia, hacia mi origen o a la esencia del ser humano, porque mi esencia es la esencia de 

todos […] no todos lo logran, yo sé que se quedan en el camino, que es ir contra la corriente,  

muchos se golpean, siguen heridos, llegan casi muertos; para mí esa imagen es fascinante, es 

que eso es vida.“ (Serna, 2010. pp.8). Cabe señalar, que con esta postura Hincapié no pretendió 

rehuir al presente, como tampoco existió un afán por emanciparse del pasado. Al respecto 

Martha Rodríguez dijo que: “Su intención no es revivir el pasado, le interesa dar una nueva luz a 

la memoria con los ojos del presente, rescatando elementos esenciales, dando un sentido 

profundo a hechos olvidados por una sociedad que en su afán de progreso ha relegado los 

contenidos espirituales que subyacen en toda manifestación artística…” (Rodríguez, 2010, 

pp.145). Por lo tanto, no se puede asumir que ese giro al pasado, se constituyó en una actitud 

conservadora y poco propositiva. En este sentido, Suzy Gablik considera que: “Ahora, a 

posteriori nos damos cuenta de que necesitamos la tradición aunque sólo sea para dar cabida a 

una vanguardia auténtica […] Al artista le acosa la necesidad de ser moderno, pero descubre al 

mismo tiempo que ser moderno hoy, es ser tradicional.” (Gablik, 1987. pp.109).  

 

En consecuencia, se advierte que para producir un arte nuevo el pasado se constituye en 

una fuente de posibilidades, por lo tanto, María Teresa Hincapié, en su calidad de chaman, 

encausó la apropiación de esas fuerzas espirituales olvidadas, ofreciéndose como modelo de 
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artista que fue capaz de desentrañar los elementos sacros de su tiempo, estableciendo una 

comunión entre el arte y lo sagrado sin tomar distancia de su momento histórico. 

 

La presencia de lo cotidiano, como ese terreno común a todos, le permitiría a Hincapié, 

no sólo realizar la búsqueda de lo espiritual, sino que, igualmente, fusionar arte y vida,  

aproximaciones que remiten a las ideas de Joseph Beuys. Cabe recordar aquí, que en sus inicios 

mantenía contacto con artistas de la época como Doris Salcedo, quien le aportó otra fuente con la 

que fue construyendo su propuesta plástica. 

María Teresa Hincapié, señaló que: “Ella, 

por ejemplo, me fascinó con un libro de 

Joseph Beuys y al contarme porque él 

había sido importante. Beuys fue una 

revelación, no necesité ver mucho más de 

él porque me asusta, porque creo que uno 

puede sentirse tentado a copiarlo, es un 

artista extraordinario. Él me puso a 

trabajar doce horas diarias absolutamente 

convencida.” (Garzón, 2005. pp.77). Es 

así, como dentro del marco de la expresión plástica, la artista descubrió una forma de liberación 

que le permitió visibilizar la esencia de la cotidianidad y convocar su parte espiritual, a partir de 

acciones que se extendieron por largos lapsos de tiempo. 

 

 

 
“La obra de arte sale de la galería y convive directamente 

con el espectador. Los objetos cotidianos llenos de 

significado y uso en la experiencia propia del artista pasan 

a ser objeto del arte”  

 

Texto por: Gerardo Ayala, 2013. Joseph Beuys: “Todo ser 

humano es un artista”  

Imagen y texto tomados de: 

http://culturacolectiva.com/joseph-beuys-todo-ser-humano-

es-un-artista/amp/ 
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Según Beuys, la continuidad arte – vida, permite que las obras se liberen de los espacios 

convencionales, transitando de forma diferente fuera de las galerías y los museos, acercándose a 

una realidad que se halla distante de los guetos del arte y que da cuenta de la condición humana, 

es decir, que la obra coexiste con el espectador en una esfera social abierta, trasmitiéndole ideas 

e integrándolo de manera más directa. Con esto se reafirma la concepción  de que “cada hombre 

es un artista”, aspecto que conlleva a ampliar los desarrollos creativos. De acuerdo con  Suzi 

Gablik: “Beuys busca una concepción más amplia que le lleve al artista hacia fuera, hacia un 

nuevo exterior, y le aleje de la relación de alienación que destruye mutuamente al arte y a la 

sociedad, y reduce el vínculo que hay entre ellos a una actividad puramente negativa”. (Gablik, 

1987. pp.119). En consecuencia, las fronteras entre arte y vida  no existieron para el artista 

alemán y, por el contrario, sí se suscitó una fusión entre estas dos esferas, que conduce a 

entender las prácticas artísticas como un “cuerpo social” que legitima las habilidades de 

personas anónimas y ajenas al contexto del arte, pero con cualidades expresivas y sensibles. 

 

Desde estos planteamientos, pienso que la obra de María Teresa Hincapié coincide con  

los ideales que propuso Beuys en torno al arte.  En “Vitrina”, por ejemplo, la artista insertó su 

acción en el transcurrir de la ciudad, conectando así, arte y vida, a partir de la cotidianidad de 

una mujer trabajadora que en el proceso de su acción doméstica comenzó a inquietar a los 

transeúntes, al romper con lo habitual del mismo rol y dejar fluir otros comportamientos que 

aludían a su condición de mujer. Con este performance la artista traspaso las fronteras del arte 

para adentrarse en  un campo social más abierto, que le permitió extender su obra por medio de 

interacciones lúdicas y sugerentes, que sostuvo con el espectador. 
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Por otro lado, para Beuys  los objetos cotidianos, plenos de significado y uso en la 

experiencia propia del artista, van a ser el objeto del arte. Es decir que el artista que ha convivido 

con ellos, los sitúa dentro de un circuito comunicativo que expande los objetos dentro de 

acciones, convirtiéndolos en signos o documentos, en cosas revestidas por la  memoria de dichas 

acciones. Acorde con esto, se entiende que no existe una intensión por producir obras sino 

acciones, un transitar continuo que refiere al goce producido por el movimiento y traslado hacia 

todos lugares. De esta manera, se revela una intensión en Beuys por lograr una obra de arte total 

en la que se hace participe y de manera activa las personas, quienes aprenden a mirar ese entorno 

que los contiene. 

Consecuente con estas posturas que apuntan a esa relación Arte y Vida, María Teresa 

Hincapié, igualmente, estableció a través de sus performances un discurso estético desde 

escenarios reales, integrándolos a un contexto urbano  en movimiento, es decir, a la vida misma. 

Al respecto María Teresa Hincapié dijo: “A mí no me interesa el arte muerto. Creo que la vida es 

el arte y mi cuerpo es mi arte vivo. Mi cuerpo es aquel que tiene que moverse, que está mirando, 

que está cansado, que está agotado. Esta es mi propuesta.” (Serna, 2010. pp.97). Es por esta 

razón que la artista se integró a la esfera de las interacciones humanas y lo social, estableciendo 

unas relaciones propias con el arte actual. 

 

 Según Nicolás Bourriaud: “La evolución de la función de las obras y de su modo de 

presentación indica una urbanización creciente de la experiencia artística. […]. La obra se 

presenta ahora como una duración por experimentar, como una apertura posible hacia un 

intercambio ilimitado. La ciudad permitió  y generalizó la experiencia de la proximidad…” 

(Bourriaud, 2008. pp14). En este marco social abierto, la gestualidad trascendió a partir de unos 
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rituales de interacción, que conllevaron a unos modelos de acción surgidos de lo real, con los 

cuales, se dejó entrever el sentido de las prácticas artísticas basado en una construcción de 

nuevas relaciones entre sujetos. El escenario de la “Vitrina”, como territorio de presentación para 

unos rituales cotidianos suscitó una serie de reacciones, dado que la artista no se ausentó del 

entorno y, por el contrario, encontró formas diferentes de interactuar con las personas y de 

proyectar esos estadíos típicos de la mujer. Entonces, el cristal se convirtió en el lienzo de una 

obra viva que mostró la esencia femenina, despojada de sus capas y de la monotonía que 

consume “lo bello que es ser mujer”, tal y como, Hincapié lo quiso  realzar con este 

performance.  

La habitual limpieza de una “Vitrina” representó una oportunidad para propiciar un 

espacio de reflexión sobre la mujer trabajadora, por medio de gestos insinuantes, dibujos hechos 

con espuma y escritura con labial. Hincapié se propuso vincular a los transeúntes, conectándolos 

a partir de un lenguaje universal, representado en las acciones domésticas y gestos codificados.  

Esto parece confirmar las palabras de José Hernán Aguilar, quien dijo: “En un mundo patriarcal. 

Las tareas sencillas realizadas por artistas en sus obras (sacar cosas, meterlas, limpiar ventanas 

u ollas, caminar lentamente pegada al muro, etc.) Sacan a relucir actividades domésticas de 

muchas mujeres colombianas, otorgándoles un valor ritual importante, volviéndolas válidas no 

tanto como material artístico sino como pruebas de una cultura gestual, típica y 

anónima.”(Rodríguez, 2009.pp.118). De este modo, los actos tan comunes e intranscendentes, se 

constituyen en manifestaciones esenciales que refieren a comportamientos colectivos, con los 

cuales, se trasluce esa amplia naturaleza de ritos que avivan la memoria, de una cultura que se 

define a partir de los mismos. En una sociedad llena de discontinuidades, obras como las de 

María Teresa Hincapié representan ese eslabón que reconcilia el pasado con el presente, para 
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ayudarnos a experimentar la realidad desde una postura menos radical y, por el contrario, más 

integradora.   

La apropiación que la artista 

realizo, de la tradición, le permitió 

crear este tipo de experiencias con 

las cuales reveló el sentido de la 

cotidianidad, una constante que se 

manifestó en su quehacer artístico y 

con la que estableció un tipo de 

relación mística, que le permitió  

crear un puente de espiritualidad 

entre la vida y el arte, una forma de 

reconciliarse con su época y 

establecer así, unos valores 

simbólicos que cobraron 

importancia, no sólo en sus 

acciones, sino que, igualmente, en su entorno natural. Al respecto Fernando Quiroz escribió: “Es 

una obra de 24 horas al día, que se baña sin jabón porque el jabón contamina. Que hace 20 

años no toma gaseosa. Que utiliza sus pies como principal medio de transporte. Que ha 

renunciado a la mayor parte de los aparatos electrónicos. Que puede irse a la cama sin mirar el 

noticiero. Que cuida el agua como el don más preciado. Que detesta el aire acondicionado de 

los buses municipales. Que guarda semillas de las frutas que come, y algún día, como Hansel o 

como Gretel, las arroja en lugares estratégicos que imagina como bosques, como jardines, como 

 
 
“En el interior del escaparate de un espacio comercial. La 

“Vitrina” daba contra un andén muy transitado, con lo cual el 

gesto personal se catapultaba, de manera directa y cruda, hacia la 

esfera de lo urbano.” (José I. Roca, 2010. pp.160) 

 

“El vidrio que separaba la esfera privada del espacio público era 

transparencia, barrera y pantalla de proyección de doble 

superficie. Sus desplazamientos estaban marcados por gestos 

funcionales: enjabonar, enjuagar, barrer y monólogos íntimos que 

se comunicaban hacia el exterior a través de inscripciones sobre el 

vidrio…” (Carolina Ponce de León, 2010. pp154).  

 

Imagen  y citas tomadas de: Elemental: Vida y obra de María 

Teresa Hincapié 2010. 
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“Vitrina”: “Otra de sus acciones detrás de la “Vitrina” consistía 

en romper el papel periódico que le servía para limpiar el vidrio, 

haciendo agujeros para hacer guiños con los ojos y sugestivos 

gestos con la boca, ejerciendo estrategias propias de la coquetería 

femenina.” (Rodríguez, 2009. PP. 120).  

 

Imagen tomada de:  http://bombmagazine.org/article/2356/mar-a-

teresa-hincapie 

 

 
 
 
 
 
 
 

huertos, como cortinas para frenar 

la contaminación.” (Quiroz, 2010. 

pp.159). Con estas descripciones 

Quiroz  muestra que el discurso 

estético de la artista, no se sustrajo 

de su vida y, por el contrario, creó 

un campo sensorial y de 

conciencia, con el que demostró 

que lo esencial no es el artista 

como productor de unas obras, 

sino la capacidad que tenga para 

actuar como puente entre el mundo 

material y espiritual, entre el arte y la sociedad. Sin duda que María Teresa Hincapié, a través de 

sus reflexiones y su obra, dió una visión integradora de la sociedad polarizada y regida por unos 

valores materialistas, desentrañando lo espiritual y revalidándolo como una opción para 

confrontar ese presente que incide en los comportamientos de un ser que extravió sus orígenes.  

 

En “Una cosa es una cosa”, los movimientos y gestos referidos a la cotidianidad, se 

articularon con sus pertenencias, con las cuales iba dibujando una espiral, una demarcación sobre 

el suelo con un fuerte significado espiritual, teniendo en cuenta que este fue el inmanente 

carácter que visibilizó a largo de su proceso artístico. En medio de este espacio ritual mostró su 

empoderamiento corporal consciente, redimiendo así, una búsqueda de los orígenes a partir de 

nuevos ritos, inmersos en el contexto de lo habitual. Según Nicolás Gómez “En este espacio se 

http://bombmagazine.org/article/2356/mar-a-teresa-hincapi
http://bombmagazine.org/article/2356/mar-a-teresa-hincapi
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movía ella y determinaba ritmos- lentos, precisos, resueltos, veloces, razonados o serenos- que 

definían la forma de percibir el tiempo de las acciones…” (Gómez, 2010. pp.37). Por otro lado 

Natalia Gutiérrez afirma que: “Las acciones que María Teresa realiza, tan lentas nos dicen que 

sus actos le pertenecen. Sorprende en nuestra época, que como dice Gillo Dorfles en nuevos 

ritos nuevos mitos, somete todos los rituales cotidianos a una simple mecánica y priva al 

individuo de control sobre sus movimientos y actos.” (Gutiérrez,  2010. pp.149). Cabe mencionar 

que el texto de este autor, corresponde a la época de finales de los  60, sin embargo, la 

concepción que expone allí sobre lo ritual sigue siendo muy vigente, dado que responde a 

percepciones sobre nuevas realidades que aún hoy se manifiestan dentro del contexto actual.  En 

sus reflexiones existe una visión crítica que cuestiona la alienación del individuo en la sociedad y 

el carácter mecánico del mismo, no sin antes, dejar clara su concepción de rito, la cual no refiere 

precisamente a aquellos de tipo religioso e iniciativos de la antigüedad y, aún presentes en 

algunas culturas que giran en torno a sus tradiciones ancestrales. Dorfles (1969), considera que 

los ritos antiguos no son letra muerta o supersticiones culturales de poca trascendencia, pero su 

concepción de rito alude a ciertos comportamientos del hombre contemporáneo, en relación con 

determinadas modalidades de nuestra vida cotidiana. De este modo, se entiende por rito que es el 

desenvolvimiento del individuo dentro de una actividad motriz tendiente a un logro o función y 

que apunta a diversos objetivos, en ocasiones institucionalizados, los cuales podrían ser de 

carácter sagrado, bélico, político, pero también pueden transcurrir por lo lúdico, artístico, entre 

otros.                                                                                                                                                                                                                                                                                                                                                                                                                                                                                                                                                                                                                                                                                                                                                                                                                                                                                                                                                                                                                                                                                                                                                                                                                                                                                                                                                                                                                                                                                                                                                                                                                                                                                                                                                                                                                                                                                                                                                                                                                                                                                                                                                                                                                                                                                                                                                                                                                                                                                                                                                                                                                                                                                                                                                                                                                                                                                                                                                                                                                                                                                                                                                                                                                                                                                                                                                                                                                                                                                                                                                                                                                                                                 

 

En contraste con lo anterior, Mircea Eliade contempla la concepción de rito desde sus 

orígenes, en sus planteamientos refiere a aquellos de carácter religioso y de iniciación y, por lo 
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mismo, toma unos referentes universales, es decir, unas constantes que se encuentran en la 

mayoría de las religiones y que él denomina como “un centro” sagrado, un punto de encuentro 

en el que se restablece la comunicación. Para este autor toda acción remite a un arquetipo, así 

como todo ritual se vincula al mito, como explicación  que contiene todas aquellas acciones que 

imitamos como arquetípicas. Según Eliade: “Si le preguntamos a un judío autentico actual […]  

por qué hace lo que hace y vive como vive nos explicara algo parecido a lo narrado en el 

antiguo testamento.” (Solsona, 2001. pp.1).  Este texto sagrado se convierte en esa fuente de 

origen que argumenta el sentido de sus acciones.     

 

Partiendo desde la 

concepción de rito de Gillo 

Dorfles, creo que en “Una cosa 

es una cosa” confluyeron unas 

rutinas familiares, pero 

particularmente ritualizadas, 

expuestas como una propuesta 

estética que irrumpió con la 

percepción banalizada de las 

mismas. El carácter de  

presentación que la artista les 

otorgó, redimensionó la 

percepción intrascendente 

sobre la cual se ejecutan y las 

 
 

“Con estos objetos construía delicados dibujos geométricos y tanto éstos 

como la férrea disciplina de su acción resultaban conmovedores; con 

ellos no solamente capturó al jurado sino que también atrajo a un gran 

número de espectadores. Esta obra paradigmática, que desde entonces 

convirtió a María Teresa Hincapié en la figura más importante del 

performance en Colombia, aúna dos características propias de su 

trabajo artístico: la presencia de lo cotidiano, de la vida en su sentido 

más esencial, y la búsqueda de lo sagrado. Lo cotidiano está presente en 

los objetos utilizados, en las acciones que realiza y en el uso de su 

propio cuerpo.” (Martha Rodríguez, 2009. pp. 116).  

 

Texto: Revista Antípoda N°9, Julio-Diciembre, 2009.  

 

Imagen tomada de: 

https://www.banrepcultura.org/blaavirtual/revistas/credencial-historias-

no.319/una-cosa-es-una-cosa 
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validó como fuentes de producción artística, para un presente que exige unos propósitos del arte 

más sólidos. Al conferirle importancia a aspectos cotidianos de la vida, Hincapié nos devuelve a 

los fundamentos esenciales sobre los cuales se edifica la  sociedad, a las bases que estructuran 

toda existencia humana, representadas igualmente, por los comportamientos lúdicos inherentes al 

ser. Sobre este aspecto lúdico de las acciones,  Martha Rodríguez dijo: “Por medio de su acción 

perfecciona las posibilidades de jugar con ellos, de tomarlos como elementos de un fino dibujo o 

como elementos transformadores del espacio, elementos para crear, recrear, comunicar y 

significar. Así como nos revela el proceso creador, también nos invita a participar. El arte se 

torna en un lenguaje accesible, en un juego de todos y para todos.” (Gómez, 2010. pp.59). Por lo 

tanto, la cotidianidad en “Una cosa es una cosa” se manifestó a partir de unos comportamientos 

habituales conscientes, entendidos como nuevos ritos, que fueron recreados lúdicamente, a partir 

de las acciones y las cosas con las que esta artista realizaba reiteradamente la demarcación de 

una espiral; un espacio ritualista que le permitió proyectar la fuerza espiritual inherente a su ser. 

 

Para Juan Monsalve (2009), a través de la performancia los ritos tan solo “cambian de 

vestido, de forma, pero su esencia es perenne. Van de lo sagrado a lo profano, y como ave fénix, 

resurge de sus cenizas: de lo profano a lo sagrado” (Monsalve, 2009. pp.6). Con estas palabras 

podemos comprender que esos nuevos ritos, puestos en evidencia por la artista, tan sólo fueron la 

manifestación natural de esa esencia que revivió a través del arte; su carácter sagrado despertó 

dentro de un escenario profano, para reinventar realidades que estuvieron  más allá de la 

concepción de un dios. Al respecto, Luz M. Gutiérrez y Manuel A. Torres afirman que: “La 

experiencia de lo sagrado sin culto, sin Dios, sin Dogmas, es también experiencia del arte.” 

(Gutiérrez y Torres, 2007. pp.48), aspecto conceptual de lo sagrado que se complementa con  las 
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ideas de María Teresa Hincapié quien dijo: “Lo sagrado es lo que tiene sentido. En la medida 

que las cosas tienen un sentido, son sagradas. Lo religioso no tiene nada que ver, sino más bien 

es una búsqueda de sentido.”(Garzón, 2005. pp.81). A partir de estas aproximaciones, la artista 

restauró un espacio de libertad en el arte, puesto que sus reflexiones estéticas conllevaron a unas 

perspectivas que son equivalentes con la vida, lo cual nos conecta, una vez más, con las ideas de 

Joseph Beuys, para quien, como ya se ha indicado, unir arte y vida fue una de sus grandes metas. 

Sólo así, existe una posibilidad de encarnar ese ideario, que apunte a recuperar lo espiritual como 

motor de transformación para el desarrollo de un arte más humano. Con base en lo anterior, Suzy 

Gablik afirma: “Beuys ha descrito el sentido de su labor como una necesidad de provocar a la 

gente, y hacerla comprender lo que es un ser humano”. Así pues, Hincapié, como artista que se 

incorporó dentro de estas concepciones, no sólo generó resistencia al sistema de nuevos valores 

que mecaniza la existencia de las personas, sino que del mismo modo, quiso imponer reflexiones 

con sentido para una sociedad que sucumbe a las rutinas y al consumo de bienes innecesarios. 

Frente a la inquietud del periodista Diego Garzón, en torno a la posibilidad  de persuadir a la 

gente a través del arte, sobre actividades cotidianas que para muchos no tiene el carácter sagrado, 

la artista dijo: De alguna manera mi propósito es volver visible algo que se ha vuelto invisible, o, 

como dice Grotowski, es volver a lo que hemos olvidado.” (Garzón, 2005. pp.84). En síntesis, a 

través de su obra la cotidianidad se experimentó desde otros niveles con los que recuperó el valor 

de la simplicidad, como sinónimo de la esencia que representa la espiritualidad del ser humano, 

su incansable búsqueda de los orígenes. 

 

Los gestos, como rasgos relevantes de ese ritual consciente que María Teresa Hincapié 

proyectó a partir de sus performances, se constituyeron en el lenguaje corporal para interactuar 
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con su entorno, dejando ver así los diferentes modos de relacionarse y el potencial expresivo de 

los mismos, como lenguaje visual que conecta al artista con el espectador. Según Dorfles, “la 

relación entre gesto y arte es decisiva: no en balde el gesto […] intervenía en muchas artes 

vinculadas a ritos y mitos de la antigüedad, e interviene aún en la danza, la pantomima, la 

pintura, la escultura, en algunos aspectos de la ejecución musical, etc., y, naturalmente, en el 

teatro y el cine.” (Dorfles, 1969. pp.101), es decir que el gesto, como carácter inherente a la obra 

de Hincapié, cobró una fuerza expresiva al activarse a partir de un ritual, cuyos movimientos 

singulares redimensionaron su condición mecanizada.  

 

Con referencia a lo expuesto aquí, considero que en propuestas performáticas como 

“Vitrina” y “Una cosa es una cosa”, la cotidianidad cobró validez como soporte de reflexión 

estética para indagar sobre diferentes aspectos olvidados y desapercibidos de la vida.  Pienso que 

través de estas acciones artísticas, se renovaron los objetivos sociales del arte y se reafirmó la 

autonomía de la producción creativa, puesto que dichas propuestas se convirtieron en ritos 

integradores de una realidad compartida, con los cuales, María Teresa Hincapié realizó una 

ceremonia de carácter secular. Al despojarse libremente de sus capas sociales, la artista logró 

exponer su esencia, que es la esencia olvidada de todos, restituyendo así la conciencia espiritual 

en el arte y alterando las interpretaciones y percepciones de una cultura actual, cuyo ímpetu de 

cambio la condujo a extraviar sus orígenes y naufragar en la aguas de un presente indiferente que 

poco valor le confiere a lo cotidiano y, en consecuencia, se consume en lo rutinario y la 

alienación de lo mediático. Creo que tanto en “Vitrina” como en “Una cosa es una cosa”, se 

condensó esa nueva realidad que buscó una concepción más amplia del arte, al explorar otros 

territorios de presentación y proponer otros modelos de participación, la artista redujo los 
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espacios de emancipación y amplió el abanico de posibilidades para experimentar la obra, para 

vivirla desde el proceso mismo de su creación y con esto visibilizar aspectos que se salen de la 

esfera privada del artista. Asimismo considero que la exploración del lenguaje corporal que 

Hincapié desarrolló, encontró su fuente primordial en la cotidianidad, un campo inagotable de 

posibilidades que la artista recreó para visibilizar aspectos opuestos a su acción, porque al 

sacralizar la cotidianidad con sus actos,  puso en evidencia la desacralización bajo la cual se 

encuentran. Igualmente, pienso que los nuevos ritos de la sociedad se expresan por medio de sus 

performances, dado que retomó comportamientos característicos y codificados con los cuales 

reinvento esa misma cotidianidad, es así como la “Vitrina” dejó de ser un espacio predecible para 

convertirse en el escenario de una obra viva; en el espejo liberador y anónimo de cualquier 

mujer, y las cosas trascendieron su materialismo para ser partes integrantes de lo corporal; para 

ser sencillas cosas con un valor esencial que las conecta con la vida. 

 

4.2 El sentido de los Objetos. 

 
 

Los objetos que se insertan dentro de la cotidianidad convocan comportamientos, gestos y 

movimientos, actos que transcurren entre rutinas y monotonías de labores diarias y que son 

ejecutados de manera repetitiva, hasta el punto que sumerge al ser en la inconsciencia de sus 

propias acciones y en la imposibilidad de una plena percepción con la que afiance su sentido 

crítico e imaginación. Estos comportamientos de carácter mecánico se suman a ese estado de 

alienación mediática de la sociedad, que moviliza a un consumo carente de sentido, con el cual, 

se genera una desmedida acumulación de objetos desprovistos de un valor esencial y, por el 

contrario sí material. 
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Nuestros espacios cotidianos se ven invadidos por toda clase de objetos de uso cotidiano, 

algunos se relacionan de forma directa con nosotros, en tanto otros, se vinculan más con estos 

lugares, pero en definitiva estamos familiarizados con todos ellos y son el componente con el 

cual articulamos las habituales actividades. En este sentido, cabe citar un fragmento del texto que 

José Ignacio Roca publicó en su artículo “Los espacios y las cosas: el mundo interior de María 

Teresa Hincapié”, retomado del catálogo que se hizo para el salón del mueble en Milán, Italia 

(2000), evento al cual fue invitada Hincapié: “Compartimos nuestros espacios cotidianos con 

cosas. Objetos y acumulaciones de objetos que tendemos a categorizar según su cercanía con 

nosotros […] Pero todos ellos establecen una silenciosa red de relaciones que hacen posible 

nuestra existencia, pues nuestros gestos cotidianos, voluntarios o inconscientes, están 

habituados a su presencia.” (Roca, 2010. pp.160). En otras palabras, las cosas como elementos 

integrados a nuestros espacios y rutinas, se constituyen en partes esenciales que fluyen con 

nuestras vidas imprescindiblemente y, por lo mismo, adquieren una dimensión relevante al estar 

ausentes de los sitios  habituales que ocupan.        

  

Pero no todo lo que está contenido en nuestros espacios se reduce a simples y sencillas 

cosas, los objetos tecnológicos, de los cuales poco alcanzamos a saber, igualmente, proliferan 

hoy en día. Las interacciones con dichos objetos se reducen al plano funcional, a unas rutinas 

mecanizadas que los despojan de ese gesto que imprime el artesano a sus herramientas de 

trabajo, estas nuevas tecnologías que configuran una parte de los fetiches de la sociedad de 

consumo, son adaptadas a las nuevas realidades, es decir a los modos de la vida actual que fluyen 

de manera articulada con las mismas, optimizando el tiempo, acortando las distancias, generando 

información inmediata e incluso organizando y recordando actividades diarias; un amplia gama 
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de dispositivos dispuestos en el mercado para transformar las dinámicas de la cotidianidad, 

acentuando cada vez la cadena interminable de un consumismo desmedido. En consecuencia, se 

generan otras correlaciones con lo corporal, procesos motores que reafirman el automatismo 

colectivo que deviene de los nuevos dispositivos, con lo que se priva al ser de los actos 

conscientes y a los objetos de su carácter vital en razón de lo funcional y material. Con respecto 

a esto último, Gillo Dorfles afirma que: “Nada hay más perjudicial que la mitización y 

mercantilización de objetos, nada hay peor que transformarlos en fetiches y tabús. Todo 

dependerá de la manera- más o menos consciente, más o menos intencionada- con que el 

espectador televisivo se coloque frente al aparato, del mismo modo que sucederá con el obrero, 

ama de casa, el empleado, que se valdrán de vez en vez de los diversos aparatos 

electromecánicos puestos a su disposición.” (Dorfles, 1969. pp.92, 93).   

 

 Sin duda que parte de ese 

automatismo marcado en la sociedad 

moderna, proviene del uso de algunos 

aparatos tecnológicos con los que se produce 

una transferencia de movimientos y gestos, 

con unos comportamientos que carecen de 

control y se sincronizan a dichos 

dispositivos, propios de nuestra civilización 

y de ese mundo artificial, que le ha quitado a 

algunas operaciones cotidianas el carácter de rito para dejarlas inmersas dentro de simples actos 

motores indiferenciados. Para Gillo Dorfles: “No basta enfocar el problema de la mecanización 

 
El rastro destructor de una sociedad desencantada; el 

desecho final de lo que ocupó un espacio vivo, son estas 

cosas las que despertaron un interés, y ahora, cumplen su 

ciclo final en medio de un territorio desolado y destinado 

para  acoger la esencia de una cultura de destrucción y 

consumo perpetuo. 
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[…] es necesario darse cuenta de la situación y más aún del futuro próximo, y dar paso a la que 

pueda ser la mejor manera de preparar el camino para una época de automecanización 

completa y para una injerencia cada vez mayor del hombre en el corazón mismo de la 

mecanicidad.” (Dorfles, 1969. pp.91).    

                                                                                                                                                                                                                                                                                                                                                                                                                                                                                                                                                                                                                                                                                                                                                                                                                                                                                                                                                                                                                                                                                                                                                                                                                                                                                                                                                                                                                                                                                                                                                                                                                                                                                                                                                                                                                                                                                                                                                                                                                                                                                                                                                                                                                                                                                                                                                                                                                                                                                                                                                                                                                                                                                                                                                                                                                                                                                                                                                                                                                                                                                                                                                                                                                                                                                                            

Considero que las aseveraciones que hace Dorfles, son pertinentes y se ajustan a las 

dinámicas de vida actuales, puesto que los nodos de consumo que se acrecientan día a día, 

ofrecen una variedad de objetos tecnológicos que responden a los estilos de vida del hombre 

contemporáneo. Pero en definitiva, las características funcionales de toda esta tecnología niegan 

algunas operaciones corporales, privándolas de control y descendiéndolas a actos de tipo 

mecánico. Por lo tanto, debe surgir un estado de consciencia que conduzca a recuperar el sentido 

de los actos, reconociendo en estos aparatos novedosos, un potencial para reafirmar la naturaleza 

creativa del Hombre e incentivar unas dinámicas de interacción conscientes, que conduzcan al 

reconocimiento de la propia corporalidad.  

 

Según Zygmunt Bauman: “A medida que las consumimos, las cosas dejan de existir, 

literalmente o espiritualmente. A veces, se las “Agota” hasta su aniquilación total (como cuando 

comemos o gastamos la ropa); otras, se las despoja de su encanto hasta que dejan de 

despertarnos nuestros deseos y pierden la capacidad de satisfacer nuestros apetitos: un juguete 

con el que hemos jugado muchas veces, o un disco al que hemos escuchado demasiado. Esas 

cosas ya dejan de ser aptas para el consumo”. (Bauman, 1998. pp.45). Es decir que con ese 

consumo destructivo, que evidencia una manipulación insensible, las cosas van dejando de 

existir, asimismo el desencanto al cual descienden, demuestra que comienzan a carecer de 
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sentido, sí es que en algún momento lo tuvieron; el valor material bajo el cual se adquirieron se 

deprecia y la esencia primordial de su razón de existir, se opaca por la aparición de otras nuevas 

cosas que cumplirán el mismo ciclo, de un consumo banalizado y destructor.           

                                                                                                                                                                                                                                                                                                                                                                                                                                                                                                                                                                                                                                                                                                                                                                                                                                                                                                                                                                                                                                      

  Sobre la base de estas ideas, anteriormente expuestas, se pueden generar interpretaciones 

con respecto a la obra de María Teresa Hincapié, quien al inicio de sus exploraciones artísticas 

demostró interés por la cotidianidad. Para José Roca (2000), con esto expresó “…la voluntad de 

poner en evidencia las relaciones que se establecen entre nuestras acciones, los espacios y las 

cosas”. Esta fue una constante en la obra de la artista, quien generó resistencia a los 

comportamientos mercantilistas para no sentirse como una pieza más de los mismos. Al respeto, 

Julián Serna hace mención al texto escrito por la artista: “En la entrada a la Galería Santa Fe 

para la presentación de la acción titulada Hacia lo sagrado, María Teresa escribió algo así 

como Esto no es un supermercado”, y agregó que “probablemente este texto alude a una idea 

que Hincapié repite constantemente, donde sitúa el arte como opuesto a la actividad económica 

de los ordenamientos capitalistas” (Serna, 2010. pp.32). En la opinión de Serna, esta situación 

resultó contradictoria dado que la Galería Santa Fe cobró el ingreso para apreciar la obra de 

Hincapié, quien se resistía a las prácticas mercantilistas.  

 

Pese a lo anterior, se puede afirmar que las acciones y los objetos de Hincapié no fueron 

el espejo de esa realidad instaurada bajo la cual se movilizan los intereses consumistas, sus 

verdaderos intereses se desbordaron por experiencias de vida y arte, con los cuales nos hizo ver 

que en torno a la cotidianidad y a los objetos se producen unos rituales de los cuales ella fue 

consciente y se propuso rescatar. 
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Recurriendo a lo corporal para proyectar una simbología de la cotidianidad, Hincapié  se 

ubicó por encima del consumismo contemporáneo que mercantiliza el cuerpo y lo somete, dentro 

de nuevos comportamientos que acentúan su desacralización, un consumismo que ha minimizado 

la condición de los objetos a lo meramente funcional y los comportamientos a manifestaciones 

de carácter automático, casi que despersonalizadas. La globalización del consumo ha llevado a 

una forma de colonización e imposición de valores capitalistas, a las cosas se les ha despojado de 

su sentido vital reduciéndolas a un valor de marca, con lo que se ha gestado una necesidad de 

íconos consumistas y alienantes, que despojan a esos elementos del poder que los legitima, en 

relación con la vida, sepultando así lo sagrado.  

 

Es por esto que María Teresa Hincapié, sintió un profundo deseo de redescubrir a través 

del arte, esos valores elementales que llevan a considerar lo sagrado desde diferentes 

dimensiones de la vida, en consecuencia, hizo de estas relaciones objetuales, un ritual consciente 

y creativo, un ritual que es llevado a reflexiones con las que confrontó los nuevos tiempos, ahora 

inmersos dentro de un despliegue tecnológico que masifica los comportamientos alienantes. 

Acorde con esto, María Teresa Hincapié expresó lo siguiente: “Me preocupo por hacer un arte 

que no pueda fotografiarse, que no sea registrable, que se resista a ser consumido como se 

consumen toda esa cantidad de productos mediáticos que la globalización nos impone cada día. 

Quiero producir una imagen que perdure en el espíritu de la gente.” (Ospina 2010.  pp.12).  

 

Esta postura de Hincapié se insertó dentro de un momento de grandes cambios en el arte 

colombiano, eran los años noventa y la artista con su obra ganadora, “Una cosa es una cosa”, 

ingresaba al ámbito de las artes plásticas, que pasaba en ese momento por una ola de nuevas 
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exploraciones e investigaciones sobre nuevos materiales y medios digitales, experiencias que 

eran consecuentes con el espíritu del auge tecnológico del momento y que se abrieron paso por 

espacios no transitados antes. Cabe decir, que con todas estas indagaciones producidas dentro del 

arte colombiano el espectador debió asumir su mirada de manera diferente, es decir, que se 

adentraba en la experiencia de tendencias artísticas que le exigían una participación más activa 

que antes, puesto que de repente, se veía inmerso dentro de ambientes que rompían con lo 

contemplativo, por lo mismo, la pintura y la escultura cedían terreno a objetos menos 

glamorosos, dispuestos de una manera particular en el espacio para resignificarlo y producir otro 

tipo de vivencias, tal y como sucedió con “Una cosa es una cosa”, Aquí el público, no 

especializado y de tendencia conservadora con respecto a las prácticas del arte, se vio 

sorprendido ante unas acciones artísticas poco populares, ante un montón de cosas que no 

correspondían con los paradigmas estéticos de lo objetual. Desde la posición de Natalia 

Gutiérrez: “Definitivamente recorrer una exposición de arte contemporáneo no es uno de esos 

placeres relajantes que permiten pasearse frente cuadros de paisajes o bodegones y luego salir 

tranquilamente “17(Gutiérrez, 2012). Con esto podemos entender que la obra de Hincapié, no 

pretendió sumarse a unas manifestaciones de tipo comercial y, por el contrario, suscitó 

inquietudes sobre los nuevos discursos que comenzaban a gestarse desde el arte contemporáneo 

en Colombia, dado que incursionó con una propuesta llena de austeridad, de sencillez y sin 

mayores pretensiones por crear algo nuevo o recurrir a objetos tecnológicos de punta, 

contrastando con aquél panorama artístico, que si bien es cierto ofrecía un cambio en los relatos 

sobre la imagen, por esa innovación permanente, había desistido de un eje, que para ella, era 

                                                        
17 Gutiérrez, Echeverri. N. (20 de 08 de 2012). Arte Colombiano años 90. Recuperado el 25 de Julio de 2017, de 

https://www.google.com.co/amp/s/nataliagutierrezecheverri.wordpress.com/2012/08/20/arte-colombiano-anos-

90/amp/ 
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esencia en el arte, lo espiritual, como una búsqueda de sentido a partir de reflexiones cotidianas. 

De esta manera “Una cosa es una cosa”, fue la manifestación de lo que se ha olvidado y reveló a 

su vez una actitud reconciliadora con el presente e incentivando a las nuevas generaciones de 

artistas, para que orientasen su quehacer artístico hacia el encuentro con lo humano y rescatasen 

de lo prosaico y cotidiano el sentido de la vida.  

 

dentro de este marco de manifestaciones que 

definen esos nuevos intereses en el arte colombiano, 

considero que la artista reveló una postura estética propia, 

que la llevó a producir un arte con el que no sólo dejó 

fluir su espiritualidad, sino con el que, igualmente, 

pretendió despertar la de los otros, ofreciendo a sus 

espectadores una nueva realidad artística en la que no 

subyacen las improntas del capitalismo y, por el contrario, 

se rescata la esencia de toda intención creativa que le 

devuelve al artista su función de chamán. Esto supone que 

su relación con las cosas trascendió a experiencias que 

fueron más allá de lo material y funcional. En entrevista 

para el documental “La imagen subversiva” (2009),  

María Teresa Hincapié dijo: “tengo mi vida y mi vida la 

construyen los objetos con los que uno se alimenta, donde 

uno duerme, con los que uno se cobija […] cada objeto es 

un universo, es y merece respeto. No me interesa innovar, 

 
“Ese trabajo de experimentar, sí, porque 
a mí lo que me interesaba era 
experimentar, a mí no me interesaba 
crear una obra, sino experimentar con 
la cotidianidad, con el tiempo, con los 
espacios, con los objetos, con la 
sensualidad, con la quietud, con el 
comercio, el tacto.” (María Teresa 
Hincapié, 2001). 
Texto tomado de: Nicolás Gómez, 2010. 
pp.45  
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me interesa ir a las fuentes y sacar cosas que se han perdido y son valiosas.”18, con estas 

afirmaciones, la artista hizo ver que las cosas se integran a las dinámicas del ser y que en esas 

relaciones es importante rescatar el sentido primordial que las conectan con la vida, de tal modo 

que regresar a las fuentes representó una posibilidad para confrontarlas desde una postura menos 

materialista. Estas consideraciones de Hincapié la acercaron a una realidad que le dio lugar a lo 

espiritual y con la que desentraño las posibilidades creativas de los objetos. 

 

“Una cosa es una cosa” es un ejemplo de tales exploraciones, al respecto Nicolás Gómez 

dijo que: “Las propuestas que María Teresa Hincapié pone en evidencia con estos trabajos 

hasta llegar a “Una cosa es una cosa”, es la de otorgarle un carácter trascendental a los 

elementos ordinarios por medio de las alteraciones de sus acciones a través de dilataciones o 

reducciones temporales” (Gómez N. 2010, pp.44). En este performance los objetos adquirieron 

un potencial creativo, con los cuales, la artista desarrolló unos vínculos taxonómicos, que le 

permitieron organizar, distribuir, clasificar, ubicar, acciones que se corresponden con la vida, 

expresadas a partir de movimientos y gestos, que a su vez ritualizaron la existencia de cada 

objeto, puesto que para cada uno correspondía un gesto especifico. A partir de estos  mismos 

objetos planteó un juego inspirado en la ejecución de tareas cotidianas, actividades que algunas 

veces se realizan de manera mecanizada, pero a las que María Teresa les confirió un sentido 

particular. Es así como la artista dejó ver “todo su ser en sus cosas, su esencia en sus posesiones, 

haciendo conjugaciones verbales, con la gramática de cada objeto: una poesía que se repetía en 

la manera como cada cosa volvía al centro, a ocupar su espacio, a la caja para esperar su turno 

                                                        
18Ministerio República de Colombia, departamento de artes. 31 de marzo del 2009. Plástica, cap. 8, la imagen 

subversiva; videoarte Parte 1/3. https://www.youtube.com/watch?v=Z1vc9nm27VA 

https://www.youtube.com/watch?v=Z1vc9nm27VA
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de reaparecer en escena y seguir contando la misma historia de otra forma19”. 

 

De acuerdo con lo anterior, se puede afirmar que María Teresa Hincapié mostró unas 

conductas sociales repetitivas a través de una lúdica creativa de lo cotidiano y en relación con los 

objetos, acciones como organizar, distribuir, clasificar, agrupar se constituyeron en rituales de lo 

habitual. Allí, los objetos fueron sacados de su condición íntima y expuestos a través de un 

performance, con el que Hincapié no 

configuró una cadena de tesoros, pero 

reveló ese universo de posibilidades 

creativas que estaban presentes en las 

cosas. Por lo tanto “Una cosa es una 

cosa” se constituyó en un ritual 

performático que le devolvió el valor a las 

cosas simples del diario vivir en una era 

profana, al otorgarles un aura preciosista y 

asignarles su propio espacio, con lo cual, 

visibilizó el carácter vital que estaba 

presente en las mismas. 

 

Pero no se trata de afirmar con lo anterior que el aura mágico–sagrada de la antigüedad 

estaba presente en sus cosas, sin embargo, sí se puede decir que asumieron un carácter similar, al  

acompañarlas por un ritual en el que confluyeron los gestos y los actos obligados de una 

                                                        
19 Oscar Roldan Álzate (2015), Arte, cuerpo y vida, Agenda cultural, Universidad de Antioquia Nº225, pp.2. 

 
“No existe duda. Esa obra se puede hacer de mil maneras, 

o sea que depende mucho de mi estado espiritual. Es una 

obra que se fue haciendo sola. Está hecha de cosas, cada 

cosa es un mundo, y después de que hago toda la espiral, 

regreso al principio. Si es un vestido, me lo pongo, me lo 

quito, o me pongo todos los vestidos, siempre hay una 

magia” (María Teresa Hincapié) 

 

Texto: Diego Garzón, 2005. Entrevista a María Teresa 

Hincapié,  pp.84) 

Fotograma tomado de: 

https://m.youtube.com/wach?v=RhI3kdGr6ll 
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cotidianidad inspiradora, un ritual del cual la artista fue consciente y con el que dejó ver los 

modos de relacionarse con las cosas; acciones de lo habitual expresadas a partir de un rito 

anticipador que le exigió dominio y esfuerzo. Con esto la artista puso de manifiesto que una 

parte de su propuesta consistía, en otorgar importancia a los elementos ordinarios por medio de 

la alteración de sus movimientos en relación con los mismos.  

 

Es por esto que, “Una cosa es una cosa”, es un referente artístico del arte contemporáneo 

donde los nuevos ritos devienen de realidades referidas a comportamientos que acompañan a 

muchos de nuestros actos. Estos nuevos ritos conducen a perpetuar el aspecto ancestral a partir 

de la presencia de gestos y la actividad corpórea, estableciendo un puente entre el individuo, la 

sociedad y sus manifestaciones culturales. En la obra de Hincapié se revelaron de manera 

creadora, con lo cual se advirtió una reconquista de la autonomía motriz que adquirió una 

dimensión simbólica, es decir, que la gestualidad como componente de lo ritual, cuando 

trasciende a la esfera del arte, construye desde allí otras realidades que vinculan al hombre con 

su pasado, con lo cual, se produce una actualización del rito dentro de nuevos discursos y 

soportes.  

 

En “Una cosa es una cosa”, evidentemente existió una intensión ritualista en torno a los 

objetos, puesto que para cada una Hincapié imprimió un gesto, que debe ser entendido como la 

más elemental exteriorización de lo ritual, dado que estos gestos que fluyen de manera 

automática o inconsciente en nuestros actos, se revelaron  de manera consciente en el 

performance de María Teresa Hincapié, al respecto Nicolás Gómez afirmó que: “los gestos de la 

artista, las cosas que utilizaba, la forma que construía eran completamente dependientes entre 
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sí.” (Gómez, 2010, pp. 36). Por lo tanto, es evidente, que los vínculos entre los objetos y lo 

corporal configuraron las acciones, como también puso en entredicho las nuevas prácticas 

rituales de la sociedad contemporánea, con lo cual revalidó lo afirmado por Gillo Dorfles, quien 

considera que: “Muchas de las prácticas rituales de las que el hombre es esclavo en la 

actualidad sin ni siquiera saberlo y de las que lograra liberarse sólo a condición de poner en 

cada uno de sus actos la mayor conciencia y la mayor direccionalidad” (Dorfles, 1969. pp.81). 

 

Conforme a esto último, pienso que los performances sobre lo cotidiano de Hincapié 

reflejaron esa apropiación de los objetos a partir de unos comportamientos conscientes, nuevos 

ritos instaurados a través de una experiencia estética que hizo uso de la esencia de un pasado 

para aludir a un presente, de este modo siento que la artista se involucró en  indagaciones de 

carácter espiritual, con las que dejó fluir algunas rutinas de la vida en relación con las cosas. 

Considero, igualmente, que Hincapié brindó nuevas maneras de presentación de los ritos de 

origen, desarrollando un arte contemporáneo, cuyos cimientos  se basaron en la tradición pero se 

recrearon bajo una nueva realidad, por lo tanto, sus objetos no fueron el componente de una 

pretendida ceremonia ancestral, teniendo en cuenta que se articularon desde otra dimensión de la 

vida que los convirtió en una parte integrante de una práctica artística. En consecuencia se puede 

asumir que la obra de Hincapié es un ejemplo de la pervivencia del rito actualizado en el arte, el 

cual, constituyó, una forma de liberar el cuerpo de los comportamientos mecanizados y de 

sacralizar la cotidianidad en una era industrial y capitalista, que diluye su espiritualidad tras la 

producción y el consumo, incentivando así los valores materiales, que conlleva a dejar los 

orígenes sepultados por las capas de olvido; ruinas de un pasado humano, cuyas estructuras 

cedieron al pragmatismo del nuevo sistema de vida imperante.                          
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En contraposición a esta obra paradigmática, que redimensionó la condición ordinaria de 

los objetos, es importante decir que la sociedad contemporánea invadida por la proliferación de 

nuevos objetos tecnológicos tiende a desarrollar otros comportamientos rituales que a veces se 

activan de forma automática e inconsciente, acciones propias de una cultura que se ha 

mecanizado, como se ha dicho ya, por ese contacto funcional e ineludible con los objetos que 

invaden los espacios domésticos y laborales, es decir que la existencia del ser se articula con las 

cosas y de estos habituales vínculos surgen unos comportamientos obligados. Al respecto Gillo 

Dorfles (1969) reflexiona sobre los nuevos ritos que emergen de esas relaciones con las cosas de 

uso común, con las cuales nos sentimos en la necesidad de interactuar, puesto que son de carácter 

funcional para las dinámicas de la vida actual. Dorfles plantea la existencia de nuevas técnicas 

con las que se condicionan nuevos elementos rituales y a modo de ejemplo, expone lo siguiente: 

“El teléfono no es más que uno de los tantos objetos, de los más típicos y conocidos que va 

acompañado por un preciso ritual: “hola”, “pronto”, “Allo?”, “Hallo”, etc.; la manera de 

empuñar el auricular, de girar el disco, de apoyar el auricular sobre el aparato.” (Guillo D, 

1969, pp.81). Por lo tanto, se puede afirmar que los nuevos dispositivos, con tecnologías más 

sofisticas suscitarán otras maneras de relacionarse y darán origen a nuevos comportamientos, los 

cuales, a su vez serán restituidos por otros frente a la aparición de tecnologías innovadoras. Es 

así como se pone de manifiesto que estos aparatos configuran las prolongaciones corporales para 

habitar dentro de un mundo que se rige por la existencia de los mismos.  

 

Por otro lado, en “Vitrina” (1989) la cotidianidad adquirió sentido y fluyó a partir del rol 

de una aseadora que limpiaba el vitral de un establecimiento comercial, en este performance 
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Hincapié, aludía con su acción a la mujer trabajadora, quien recurría a sus objetos de limpieza, 

de manera inusual, puesto que rompió con el carácter funcional establecido de estos, 

redimensionándolos a partir de unas interacciones lúdicas. Con referencia a la particularidad de 

estos actos María Teresa Hincapié dijo: “…pero pensaba que a pesar de ser un oficio tan 

mínimo, tan insignificante podía convertirse en una fiesta. Algo como decir: “Hoy me voy a 

enloquecer, voy a limpiar de 

manera distinta los vidrios, hoy voy 

a jugar”, Apareció ese lápiz labial 

que me pareció muy lindo.” 

(Garzón, 2005. pp.80), de esta 

forma, despertó su actitud lúdica 

frente a los objetos, como una 

posibilidad para aprender a ser ella 

misma y reafirmar su condición de 

mujer, una lúdica expresada a partir 

de una serie de comportamientos 

que fluyeron de ese querer liberar a 

la mujer que se resguarda tras las 

acciones monótonas y predecibles. 

 

En “Vitrina” las cosas se alejan  de la monotonía y de la función repetitiva bajo la cual 

están inmersas, rompen con las estructuras conformistas y las modulaciones de lo mecanizado, se 

involucran dentro de un ritual que fluye de la artista, un ritual de interacción lúdico que hizo de 

  
“Aparece ese elemento lúdico al que hacía referencia: se observa 

cómo acerca sus labios a la “Vitrina” y dibuja un globo, a la 

manera de cómic, donde le pregunta al público si cree que su 

acción es teatro. También con gestos insinuantes, pegando sus 

labios rojos contra el ventanal, lanzaba besos, a los que los 

transeúntes emocionados respondían con otros gestos similares.” 

 

Texto de Martha Rodríguez, 2009. María Teresa Hincapié y el actor 

santo: Sacralizar lo cotidiano. pp116) 

 

Imagen tomada de: http://www.universes-in-universe.de/car/sao-

paulo/esp/2006/tour/img-36.htm 



76 
 

una labor cotidiana, un encuentro consigo misma y con los otros, en este sentido Hincapié dijo: 

“Me acuerdo que cuando le daba besos a la “Vitrina”, los choferes de los buses paraban y me 

mandaban besos también, eso se volvió muy bonito.” (Garzón, 2005. pp.80). Es decir que las 

cosas en este performance adquirieron sentido, porque que estuvieron sujetas a las intenciones de 

la artista, quien las incluyó en esta experiencia estética, con la cual, una vez más, se resistió al 

automatismo de la vida y al valor material que las priva de su fuerza vital. Para Natalia Gutiérrez 

“Las acciones de María Teresa Hincapié existe todo ese ejercicio mental que implica la libertad 

de elegir.” (Gutiérrez, 2010. pp.149). 

 

Considero que en “Vitrina” y en “Una cosa es una cosa”, las acciones con relación a los 

objetos se constituyeron en una expresión liberadora, ya que a partir de estos elementos la artista 

se desbordó por un conjunto de actos creativos vinculados con lo cotidiano y, con los cuales, se 

permitió proyectar esa búsqueda de los orígenes (espirituales), al reconocerlos, darles su espacio 

y atribuirles un aura preciosista a partir de la gestualidad, los objetos adquirieron sentido dentro 

de esa cotidianidad que los contiene. En efecto Hincapié se resistió a proseguir la cadena de esos 

nuevos ritos, con los que el individuo se priva de control, sometiéndose a una simple mecánica 

funcional con los objetos. La gestualidad consciente de esa relación entre cuerpo y objeto fue una 

de las conquistas que se visibilizó en su obra, nuevos ritos inmersos dentro de la esfera del arte, 

exploraciones performáticas que la hicieron tomar posesión del espacio y permanecer en el 

tiempo. 

 

La fuerza integradora del rito se reafirma en “Una cosa es una cosa” y en “Vitrina”, 

desde otros escenarios y contextos de la vida, todos aquellos lugares donde se desarrolla una 
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actividad colectiva comunitaria, cobran sentido, puesto que en ellos se convoca lo ritual a partir 

de unos valores simbólicos actuales, propios de la sociedad contemporánea. Para Gillo Dorfles el 

rito se manifiesta a partir de: “algunos comportamientos del hombre contemporáneo y algunas 

modalidades de nuestra vida cotidiana […] este autor agrega que, existen algunas analogías 

sumamente significativas entre los ritos de otros tiempos y ciertas actitudes y comportamientos 

simbólicos actuales…” (Dorfles, 1969. pp.73). Desde estas consideraciones se puede afirmar  

que los elementos rituales se constituyen en un componente de la vida y, que se activan a través 

de actos colectivos, rituales de carácter secular insertados dentro de las dinámicas urbanas y  

proyectados a través de los gestos, que bien pueden ser considerados como rituales codificados, 

tal y como lo afirma Segalen, quien además, dice que deben cumplir con estos criterios: “contar 

con un elemento repetitivo, ser colectivos, incluir una forma de imprecación y el mediador del 

ritual debe adoptar la forma de algo consumido en común…” (Segalen, 2005. pp.124).  

 

Con la fuerza espiritual de las civilizaciones antiguas esta mujer caracterizó dicho rol 

dentro de un contexto actual e inmerso en el campo del arte, es importante subrayar que para 

María Teresa Hincapié el chamán era: “un ser espiritual que invoca las fuerzas de la divinidad, 

que le avisa a su pueblo qué está pasando para que se ponga las pilas. Es como un visionario 

que contempla la vida con mucho dolor, que sufre cuando ve a su alrededor tanta basura. Lo 

doloroso también es que no todo el mundo tiene ojos para ver ni oídos para escuchar.” (Serna, 

2010.pp103). 
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4.3   La liberación de lo temporal 

 
 

María Teresa Hincapié encontró en el campo de la plástica una oportunidad para explorar 

nuevos tiempos, para adentrarse en un terreno de experimentación que validó sus fuentes 

teatrales. Las reflexiones sobre la cotidianidad  tan solo siguieron el cauce natural, puesto que 

eran aspectos que ya desde el teatro se venían gestando y que cobraron mucha más fuerza en ese 

proceso de transición hacia el encuentro con la plástica. Sin embargo, el tiempo como 

componente de sus acciones teatrales encontraría su liberación, al trasgredir esos límites 

temporales de la representación del teatro tradicional y extenderse sobre un nuevo espacio del 

arte. Al descubrir la obra de Joseph Beuys se reveló ante ella una nueva experiencia y posibilidad 

de abordar el tiempo, lo cual, quedo señalado cuando la artista en  entrevista con Constanza 

Ramírez dijo: “[Joseph Beuys] me pone a trabajar doce horas, me da el tiempo de verdad 

porque yo lo trabajo a nivel de obra formal de teatro, del espectáculo, en donde una obra dura 

máximo tres horas y eso ya es aburridísimo. Esas doce horas propuestas por Beuys fueron muy 

importantes para mí porque me motivaron a iniciar la exploración de otros tiempos, otros 

espacios diferentes a los del teatro tradicional.”(Ramírez, 2006. pp.178). Es así como una nueva 

noción del tiempo llega bajo otras experiencias distantes de la representación y conectadas de 

manera más cercana con la vida.  

 

 Desde sus prácticas teatrales la exploración del tiempo en relación con los movimientos 

cotidianos se manifestó en el trabajo de Hincapié, puesto que la rigurosa formación en técnicas 

orientales la llevo a realizar ejercicios, con los cuales, se dilataban las acciones y tomaban así 

otra dimensión. Estas indagaciones corporales, según Juan Monsalve (2010), se realizaron en sus 
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viajes por México en 1980 y por Europa y Asia entre 1982 y 1983, además aclara que eran 

simples temas de lo habitual que se ejecutaron por diferentes espacios urbanos. En estas 

tempranas experiencias de María Teresa no existía aún una conciencia sobre la producción 

performática o arte conceptual de manera formal, pero mostraban su interés por lo cotidiano 

expresado a partir de  movimientos  ralentizados que llevaban el cuerpo a otra condición física, 

movimientos que la conectan con las influencias de oriente, con la danza Butoh del Japón,  la 

cual, Hincapié  refirió como un ejemplo del  trabajo disciplinado y riguroso que se evidencia en 

la lentitud absoluta de los movimientos. En el Butoh los cuerpos se contraen a cada movimiento, 

pero lo más llamativo son los desplazamientos lentos, casi imperceptibles, por lo mismo se 

requiere de un estado mental que 

permita esa comunión entre 

cuerpo, mente y alma, una 

conexión que fluye a través de 

los movimientos lentos, a veces 

bruscos, pero luego suaves, 

movimientos que fluyen en 

medio de un silencio relativo, 

porque el lenguajes corporal 

irrumpe en ese vacío para contar 

una verdad.  

 

 

  

 
 
“Había monitores de video sobre el suelo, en el escenario la actriz 

caminaba, decía cosas, hacía ruidos, arrojaba maíz a las palomas 

que aparecían en los monitores, había parlantes que hacían más 

ruido, muchos asistentes no soportaban la quietud, la lentitud o la 

repetición…” (González, 2010. pp.29). 

 

Imagen  y cita tomadas de: Elemental: Vida y obra de María Teresa 

Hincapié 2010. 
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La exploración de esos nuevos tiempos a partir del movimiento trasciende a experiencias 

posteriores con el teatro, Parquedades, escenas de parque para una actriz y video20 (1987), obra 

que realizó conjuntamente con el artista José Alejandro Restrepo, en el Teatro de La Candelaria, 

le permitió a Hincapié atravesar el umbral de las formas teatrales para aproximarse a la 

experiencia plástica. Al respecto Martha Rodríguez hace mención  sobre las percepciones de la 

artista con respecto a su participación en Parquedades: “implicó un desprendimiento absoluto de 

las formas teatrales, de la caracterización de un personaje y fue una oportunidad para explorar 

un nuevo tiempo, así como para decantar su interés por la lentitud, la quietud y la repetición”. 

(Rodríguez, 2009. pp.116). Se evidencia aquí, que aún persiste ese interés por el tiempo, 

expresado a partir de la lentitud de los movimientos, un trabajo corporal que no solo le permitió 

rescatar el oficio del actor en su momento, sino que igualmente, lo convirtió en un recurso de 

comunicación, de expresión; un lenguaje visual y gestual con el que emprendió esa búsqueda de 

lo esencial.  

 

Asimismo, después de Parquedades, Hincapié continuó explorando ese aspecto temporal 

a partir de lo cotidiano, generando propuestas donde esos lapsos de tiempo se extienden para 

reafirmar aún más ese vínculo entre el arte y la vida, para crear una fusión más real y romper con 

las restricciones de la representación, en ese momento comienza a ser consciente que en ella 

opera un nuevo lenguaje ligado con la plástica y desprendido del teatro, porque no hay una 

historia, no hay personajes, esta sólo ella y su vida expuesta allí. Es en éste punto, cuando accede 

                                                        
20  En cuanto a Parquedades (escenas de parque para una actriz), del año 1987, fue la obra que marcó el 
tránsito de María Teresa Hincapié, entre el teatro y la plástica. Al ir de la mano de José Alejandro Restrepo, la 
artista inició su incursión performativa, adentrándose de esta manera en un campo de experimentación muy 
significativo, puesto que allí comienza a germinar su acción plástica. Aquí Hincapié, ya advierte que algo está 
pasando y que su arte ya no está inmerso dentro del teatro, puesto que no existe una historia y tampoco hay 
personajes.   
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a la obra de Joseph Beuys. Vivía en el barrio La Candelaria junto con otros artistas que tenían ya 

cierto reconocimiento, hasta allí llegaba Doris Salcedo, quien la indujo a revisar la obra del 

artista alemán, desde entonces despertó el interés por desarrollar acciones artísticas que se 

extendieron de manera significativa por largos espacios de tiempo, como sucedió en si este fuera 

el principio de un infinito (1987)  y Punto de fuga (1989), a diferencia de Parquedades que duró 

cincuenta y cinco minutos.    

 

 El trabajo consciente que empezó a realizar Hincapié con el cuerpo y las indagaciones de 

nuevos tiempos la llevaron a una interiorización de la noción de cotidianidad, que le permitió 

visibilizar lo imperceptible de esa realidad común a todos a través de los movimientos repetitivos 

y lentos, con los cuales, expuso. Los actos corrientes como barrer, lavar, trapear, planchar se 

expresaron a partir de un tiempo subjetivo, un tiempo que le perteneció. Al respecto Martha 

Rodríguez con referencia a Punto de fuga (1989) afirma que: “A causa de la lentitud de sus 

movimientos, la dimensión del tiempo era otra –parecía detenerse o por el contrario dilatarse–, 

y acciones como lavar la ropa o barrer el piso se tornaban en verdaderos acontecimientos, los 

actos y los objetos cotidianos adquirían un carácter particular.” (Rodríguez, 2009. pp. 117). En 

esta acción que se presentó en el Museo de Arte Moderno de la Universidad Nacional, durante 

doce horas diarias y tres días consecutivos, la artista extendió los límites del tiempo más allá de 

las posibilidades que le daba el teatro, de esta manera sus acciones se correspondieron con la 

vida misma, al emplear espacios de larga duración y desarrollarlos dentro de un escenario que 

habitó por un tiempo, por lo tanto, se puede afirmar que fue una manera de romper con las 

fronteras entre arte y vida y de ir consolidando su propuesta artística. 
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Hasta aquí se puede afirmar que María Teresa Hincapié irrumpió con su cuerpo para 

alterar la cotidianidad, a través de sus particulares movimientos generó resistencia a ese ritmo de 

vida impuesto por los procesos de desarrollo urbano y de consumo. La velocidad que caracteriza 

los nuevos tiempos la llevaron a establecer uno propio, con el que pudiese rescatar lo sagrado de 

esa realidad que ha terminado por empobrecer la espiritualidad del hombre mismo, de esta 

manera reaccionó a ese engranaje social que tiende a mecanizar las acciones, dejando de lado los 

detalles y anulando los espacios de contemplación, por consiguiente, con sus actos la artista 

quiso redimir el sentido de la cotidianidad, visibilizando lo que yace oculto para la mirada ligera 

por medio de movimientos lentos y precisos, una forma de desnudar la esencia que subyace en lo 

habitual.   

 

Considero que todo lo anterior 

parece confirmar, que la cualidad temporal 

que María Teresa Hincapié exploró en ese 

proceso de transición del teatro hacia la 

plástica, amplió el terreno de las 

posibilidades creativas. Con su 

pensamiento expansivo y abierto y el 

dominio de lo corporal logró integrar lo 

simbólico a esa imagen-tiempo que fluyó a 

partir de sus acciones cotidianas, dejando 

ver así la función integradora del arte, por 

lo tanto, pienso que con estas indagaciones 

 
 
“En ese proceso del teatro como representación no vuelve a 

existir en mí. Lo que existe en adelante es mi vida, yo soy el 

único personaje. Es María Teresa Hincapié en vivo y en 

directo, digámoslo así.” (Garzón, 2005. pp75)  
“El artista tiene un reto que es responderle a esta época con 

dignidad con hermosura, y de proponer cosas que cuestan 

mucho porque hay una cultura del consumismo y facilismo. “ 

(Garzón, 2005. pp.82).  

 

Textos: Entrevista a María Teresa Hincapié, Otras voces otro 

arte, 2005, Editorial planeta. Colombia. 

 

Imagen Tomada de:   

www.google.com.co/amp/s/modelosparaarmar.wordpress.co

m/2010/06/14/maria-teresa-hincapie/amp/ 
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se aproximó a unos referentes de la condición humana, que la fueron guiando hacía una estética 

de la vida con la que pudo acentuar una liberación de lo temporal. En tal sentido José Roca 

afirma que: “La dimensión temporal es crucial en toda su obra […] Con ello intenta decir que el 

arte requiere de un real involucramiento, más allá de lo que un público pueda llegar 

eventualmente a ver o experimentar.”(Roca, 2010. pp.161). 

 

Tanto en “Vitrina” como en  “Una cosa es una cosa”, se aprecia  una correlación, que 

no solo está dada por el aspecto lúdico y doméstico, sino que igualmente, por el factor tiempo, en 

“Vitrina”, la artista ejecutó rutinas propias al escenario donde se inscribieron sus acciones, 

durante ocho horas diarias, tiempo normal de una jornada laboral.  Por otro lado en “Una cosa es 

una cosa”, trascurrieron ocho horas, sin interrupciones, durante las cuales la artista demarcaba 

una espiral reiteradamente con sus cosas, como se ha dicho ya. Según Ivonne Pini: “La duración 

de sus acciones pone en evidencia que el destinatario final es ella misma, su propia experiencia, 

que es también la de otras mujeres.” (Pini, 2002). Al interpretar estas palabras se puede advertir 

que la búsqueda de Hincapié en principio giró sobre sí misma, por lo cual debía responder a su 

propio tiempo, a ese tiempo subjetivo que le permitiría convertir sus acciones en un ritual, donde 

ella era “observador y espectador”21, al tiempo que dejaba con sus actos una huella visual de lo 

que pasaba por su mente y una impronta espiritual del sentido que le otorgaba a la cotidianidad. 

 

 La poética de lo cotidiano se sigue indagando en “Vitrina” (1989), performance en el 

que trabajó tiempo y espacio real. Esta intervención urbana que se realizó durante ocho horas 

diarias, tiempo reglamentario de una jornada laboral y por tres días consecutivos, mostró ese 

                                                        
21 plástica, cap. 8, la imagen subversiva; videoarte Parte 1/3, recuperado: 
https://www.youtube.com/watch?v=Z1vc9nm27VA, 
 



84 
 

interés de la artista por insertar su propuesta artística dentro de un escenario vivo que reafirmara 

su condición humana. Esto se corresponde con las declaraciones que hizo María Teresa 

Hincapié: “Había una cosa que me inquietaba y era volverme, sobre todo, un ser humano. Antes 

que una artista, me interesaba la vida como tal. Sentía que mi necesidad era buscar mi propia 

humanidad. No me interesaba para nada un aplauso o la fama.”(Garzón, 2005. pp.76). Es así 

como sus acciones en “Vitrina” le permitieron liberar su espíritu femenino para encontrarse con 

su propia humanidad, la cual proyectó tras el cristal e impactó sobre las miradas de aquellos 

espectadores que por un momento se vieron abstraídos y seducidos por sus gestos insinuantes y 

los juegos simples con las cosas más sencillas. Al desarrollar este performance desde un espacio 

real, involucró a los espectadores como parte de un ritual que le permitió ser ella misma, pero 

que a su vez, se volvió un trasmisor de ideas para un público que suele ausentarse de este tipo de 

manifestaciones artísticas.   

 

Aquí se hace necesario resaltar que en “Vitrina” (1989) se exteriorizó un anhelo de vida 

contrastado con los momentos de desesperación ante la presencia de los conflictos sociales que 

propiciaron una atmosfera de confusión e incertidumbre. Los espectadores  como parte de una 

realidad social asfixiante por los crímenes, atentados y centenares de muertos que dejaba la 

huella de la guerra, declarada por los carteles de la droga a todo un país, encontraron un 

escenario de realidades menos crudas en “Vitrina”, obra que no se sumó a ese conjunto de 

situaciones negativas y por el contrario oxigenó la monotonía y desencanto  de  los transeúntes. 

Desde la posición de María Teresa Hincapié: “frente a tanto dolor y tanta crueldad, el ser 

Humano tiene que comenzar a reivindicarse y hacer cosas mucho más nobles […] El artista 

tiene un reto que es responderle a esta época con dignidad, con hermosura…” (Garzón, 2005. 
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pp.82), Es por esta razón que cuestionaba algunas propuestas performáticas contemporáneas y 

las consideraba como actos propios de una cultura del consumismo y facilismo.  

 

Sin duda que los actos de Hincapié con “Vitrina” se insertaron en un tiempo y espacio 

real y que con ellos también confrontó otras falencias de tipo social, tan relevantes como las ya 

mencionadas, pero lo hizo a partir de un lenguaje menos crudo y no por esto con menos fuerza 

expresiva y determinación, es decir que sus acciones tras el cristal se resistieron a la monotonía y 

velocidad impuesta por el propio momento histórico, como también al carácter de algunas 

propuestas performáticas, que dejaron ver una aparente realidad que ocultaba una ausencia de 

sentido.  

 

El tiempo largo que impuso 

la artista en sus performances le 

permitió al espectador detenerse en 

las acciones. En “Una cosa es una 

cosa”, los actos repetitivos y 

constantes se convirtieron en un 

ritual que les devolvió ese carácter 

sagrado a las rutinas propias de la 

casa. Entonces, organizar, 

distribuir, clasificar, seleccionar, 

dejaron de ser simples alusiones de 

situaciones comunes y obligadas e 

 
 
“La artista le devuelve a la cotidianidad el carácter sagrado que 

tuvo para algunos pueblos en épocas remotas. En una disposición 

cuidadosa de objetos que hacen parte de su vida, forma una espiral 

con líneas rectas que alude a una idea de tiempo que se construye 

por medio de la conciencia de un eterno presente”, escribió la 

investigadora Carmen María Jaramillo.  

 

Texto: Diego Garzón, 2005. Entrevista a María Teresa Hincapié. 

pp.84. 

Imagen tomada de: 

http://performateria.blogspot.co/co/2013/12/relaciones-entre-objeto-

y-memoria.html 

 

 

http://performateria.blogspot.co/co/2013/12/relaciones-entre-objeto-y-
http://performateria.blogspot.co/co/2013/12/relaciones-entre-objeto-y-
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hicieron presencia como comportamientos vitales que fluyeron través de la artista, quien dedicó 

horas ejecutándolos.  

 

Al reanudar las acciones, donde cada objeto recibió una especial atención y al volver a 

construir aquella interminable cadena de relaciones objetuales, con la que demarcó una espiral 

sobre el piso, se develó el interés de la artista por visibilizar en dichas configuraciones su 

“búsqueda de la eternidad”. Sobre este aspecto de su obra María Teresa Hincapié en entrevista 

con Constanza Ramírez dijo: “Por eso “Una cosa es una cosa” que ahora al juntarse una detrás 

de otra, forma una espiral que me muestra el significado del concepto de la eternidad que estaba 

buscando.” (Ramírez, 2006. pp.179).  

 

A partir de este punto considero que todo parecía conducir a un objetivo que se iba 

revelando, a una propuesta plástica que se fue perfeccionando con cada acto, donde los 

movimientos y los gestos se convirtieron en un ritual que desplazó las actividades regulares a 

otro tiempo; a un espacio sagrado que le devolvió su esencia vital. Asimismo pienso que el 

laberinto que se iba construyendo, igualmente, se mostró revelador. Allí, la artista creó una 

cadena de asociaciones, referidas a sus vivencias en relación con aquellas cosas, las cuales, 

hablaban de su presente cotidiano; de esa realidad contenida en su casa y expuesta públicamente. 

Pero al ir dibujando la espiral con dichas cosas, el carácter simbólico de aquel proceso temporal, 

dejaba la huella de una espiral que hablaba de un eterno presente, de una vida cíclica basada en 

acciones rutinarias, en comportamientos codificados y repetitivos, manifestaciones de unos 

nuevos ritos de interacción, bajo los cuales se estructura la existencia de todo ser.  
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Cada objeto que la artista iba colocando sobre el suelo, producía una reminiscencia con la 

cual rescató la dimensión afectiva de todo lo que poseemos y hacemos, una amalgama de aquello 

nos define como personas; un espacio de tiempo alucinatorio donde la esencia de nuestros 

hábitos se expuso a través de un ritual que parecía no tener fin, donde el tiempo subordinaba al 

cuerpo, a las acciones y a los objetos; un lapso 

de tiempo extendido que dio espacio para 

experimentar múltiples sensaciones y 

situaciones estéticas, que se fueron liberando 

y dejando salir lo oculto. Según Martin 

Heidegger: “El acontecimiento de hacer salir 

lo oculto, es decir, la verdad, es aquello con 

lo que la libertad está emparentada de un 

modo más cercano e íntimo […] Todo hacer 

salir lo oculto viene de lo libre, va a lo libre y 

lleva a lo libre.”(Heidegger, 1994. pp. 23). En 

consecuencia a través de “Una cosa es una 

cosa”, se pudo experimentar la liberación de 

aquellos valores esenciales y olvidados por la 

sociedad, con cada gesto y movimiento 

repetitivo que surgió de la artista de manera consciente, traslucía la cotidianidad en su sentido 

más esencial y sagrado. Aquí el tiempo se constituyó en ese componente primordial que le 

permitiría a Hincapié experimentar sus acciones dentro de un marco espacio-temporal, real y 

consecuente para esa búsqueda de los orígenes, para estrechar ese vínculo entre arte y vida. 

 
 
 
“Actualmente,  la espiral es empleada como símbolo 

para representar el pensamiento cíclico, en diversas 

propuestas filosóficas, espirituales, estéticas y 

tecnológicas… Se entiende por espiral por otra parte a 

la sucesión creciente e indefinida de acontecimientos. 

En este caso, la noción  sigue asociada, en cierta 

manera a lo cíclico o aquello que parece no tener 

final”  

 

Texto e imagen tomados: http://www.esascosas.com/la-

espiral-como-simolo/ 
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Esta búsqueda de caminos, ritos y ritmos alternos le permitió a María Teresa desarrollar 

poco a poco una simbología personal con la que dejó traslucir su pensamiento mágico, sobre la 

cotidianidad doméstica y lo ritual, esto se comprende cuando a partir de sus acciones hizo 

presencia con el poder de un chamán, que mediante su propia transformación restableció el 

equilibrio, al reconciliar un presente material con los valores espirituales de un pasado olvidado, 

abriendo así, nuevos caminos para adentrarse en experiencias artísticas disipadas de una 

alienación destructiva. Esto concuerda con las apreciaciones de la curadora y crítica de arte, 

Carolina Ponce de León (2010), quien en entrevista con Humberto Junca para la revista Arcadia 

dijo: “Tere funcionaba en la periferia del mundo del arte por convicción propia […] Por 

convicción propia también vivió, a nivel material, de una manera precaria no solo porque el 

mundo del arte no supo acomodar su proceso artístico y brindarle los recursos económicos para 

vivir de su trabajo, sino porque su proceso individual la llevaba a buscar caminos, ritos y ritmos 

alternos”.  

 

 Entonces, las acciones que organizan los objetos en forma de espiral recuerdan ese ir y 

venir de lo habitual, donde todo inicia y termina para empezar una vez más, de esta forma nos 

recuerda que nuestras vidas se insertan dentro de una realidad perpetua y con actos repetibles, 

que definen esos nuevos ritos bajo los cuales se articulan los movimientos y los gestos 

inconscientes, la artista ofrece su cuerpo para que el espectador devele esa inevitable sumatoria 

de actos en cadena que construyen la vida, la artista se ofrece como chaman para restablecer lo 

sagrado. 
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Capítulo 5 

Una búsqueda permanente 

 
 

La formación teatral de María Teresa Hincapié se manifestó a lo largo de su carrera 

artística, el trabajo corporal basado en las técnicas del teatro antropológico de Eugenio Barba y 

los preceptos espirituales sobre el “actor santo”22 de Jerzy Grotowsky, la guiaron para  extender 

su búsqueda de lo espiritual al contexto de las artes plásticas. Desde sus exploraciones teatrales 

se fue adentrando en una serie de reflexiones y actos que enmarcaron su trabajo dentro del 

género performance. Al asumir una liberación temporal, revelada a través de la obra de Beuys y 

al construir un discurso estético basado en  su propia vida, se fue alejando de las formas del 

teatro. Sin embargo, estas fuentes de formación escénica y corporal se mantuvieron presentes a 

lo largo de su trayectoria artística, de ellas procedía el rigor que caracterizó cada acción que 

ejecutó y el estilo de vida que asumió por convicción al margen de lo material, demostrando así 

tener una coherencia y equilibrio de estos dos ámbitos. Accediendo al contexto de lo cotidiano 

como punto de partida, la artista fusionó el lenguaje del teatro y la plástica, para visibilizar el 

aspecto sacro, por medio de sus actos que demostraron una total entrega, tal y como lo afirma 

Martha Rodríguez: “su cuerpo tan profundamente trabajado y sometido a las prácticas del 

teatro antropológico, no eran experiencias confinadas en su trabajo artístico…” (Rodríguez, 

2009. pp.121).  

                                                        
22 “El actor Santo o performer se entrega, como en un acto de amor, en un acto de revelación; por el contrario el actor cortesana 

se vende por dinero o complacer al público y su técnica se basa en la acumulación de habilidades, de fórmulas, de clichés. Al 

contrario, el actor santo es el “que trata de llegar a un estado de auto-penetración, el actor que se revela así mismo, que sacrifica 

la parte más íntima de su ser, las más penosa, aquello que no debe ser exhibida a los ojos del mundo debe ser capaz de manifestar 

hasta su más mínimo impulso” […] la perfección del actor traspasa los límites de las acciones y las actitudes de la vida cotidiana  

ante los conflictos internos del cuerpo y del alma. Esto abre una nueva perspectiva para el espectador, pues por un momento tiene 

la imagen de quien está afuera de la vida cotidiana. Para el espectador, ello representa como una invitación a hacer lo mismo.” 

citas tomadas del documento de:  

Valerio, W. R (s.f.). El actor santo o performer como símbolo. Recuperado el 19 de Julio de 2017, de http: 

//web.uamex.mx/plin/colmenare/%2056/aguijon/WRV.html  
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Como ya se mencionó en el capítulo 

anterior, las reflexiones sobre lo cotidiano se 

hicieron latentes en obras como: Si este fuera 

el principio de un infinito y punto de fuga que 

dieron lugar a “Una cosa es una cosa”. A 

propósito de Punto de Fuga, Rodríguez, 

igualmente, hace unas apreciaciones, con las 

cuales, pone de manifiesto las influencias de 

las técnicas del teatro de Barba por parte de 

Hincapié, quien con una absoluta 

concentración ejecutó movimientos lentos por 

un lapso de tiempo largo, dejando entrever la 

condición interior de su ser al conferirle a su 

acción y al espacio una dimensión sagrada. 

Esta ralentización de sus movimientos se 

mantuvo presente en obras posteriores,  a “Una cosa es una cosa”, como lo veremos a 

continuación.  

 

5.1 Reflexiones posteriores a “Una cosa es una cosa” 

 
 

Caminar se constituyó en un acto sagrado para hincapié, esta es una de las pequeñas 

obsesiones cotidianas que estuvo presente a lo largo de su obra, adquiriendo una dimensión 

simbólica relevante, puesto que con sus pies se apropió del mundo y recupero el sentido del 

 
Jerzy Grotowski y Eugenio Barba 

 
“Al igual que Grotowski, Barba piensa que el actor en 
principio es un conjunto de máscaras, un caparazón 
que si bien le funciona en su cotidianidad estar armado 
para el trabajo extra cotidiano que exige el teatro no 
es funcional para lo cual entrara en una lógica 
distinta, en otra forma de vida y de pensar, la del 
actor.” 
 
Texto tomado de: Teorías de la actuación (2011) 
http://tactuacion.blogspot.com.co/2011/11/eugenio
-barba_8600.html 
 
Imagen tomada de: https://s-media-cache-

ak0.pinimg.com/736x/b0/9e/98/b09e98cdf1e5baa5c64bd

cbee9b75934--damascus-syria.jpg 
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espacio, al recorrerlo e impactar sobre el 

mismo la fuerza espiritual que siempre la 

acompañó.  La periodista y licenciada Sol 

Astrid Giraldo señala que: “María Teresa  sólo 

concibió lo sagrado en la relación de su cuerpo 

con el espacio. Su obsesión fue conquistarlo, 

no solo en extensión sino en intensidad, la 

finalidad de su práctica artística fue instalar 

afirmativamente su cuerpo en el espacio lo cual 

se tradujo en movimiento y rito, las dos 

grandes coordenadas que siempre la guiaron.” 

(Giraldo, 2010). Por ello, caminar fue el modo 

que Hincapié encontró para experimentar el 

tiempo; el vehículo para ahondar en sí misma y 

dejar que en ese acto tan indiferente y habitual, 

la esencia de la vida se revelara. Al desplazarse 

generó desarraigos, liberándose de ese ritmo 

impuesto por la sociedad actual, con sus 

desplazamientos lentos demostró que en ella 

existía el deseo por encontrar un tiempo 

sagrado, entonces, caminar fue la expresión de 

un rito que desentrañó el poder que da realizar esta acción y un modo de aproximarse a lo 

espiritual.  Para comprender lo anterior, vale la pena recordar algunos trabajos de María Teresa 

 
Divina proporción- María T. Hincapié. 

 
“Emprendió entonces con su cuerpo contemporáneo 
la tarea inédita de apropiarse del mundo con el 
movimiento, asumiendo el reto de recuperar el 
espacio físico y simbólico con sus pies.” 

  
“Los pies, una vez más los pies, miembros 
privilegiados de su anatomía no solo fisiológica sino 
simbólica, que ponían en marcha registros olvidados 
por occidente que los visibiliza, los calla y los niega. 
Ella rescata esa búsqueda del caminar”  
 
Textos de: Astrid Sol Giraldo, 2013. María Teresa 
Hincapié (2) La mujer, los pies, el espacio 

 
 

Imagen tomada de: 
www.http//.oei.es/historico/cultura2/colombia/0
8.html 
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Hincapié posteriores a “Una cosa es una cosa”, y apreciar a través de los mismos esa  búsqueda 

permanente que atravesó toda su obra. 

 

En  Divina proporción, obra con la que  participó y 

ganó el XXXVI Salón Nacional de Artistas en 1996, la artista 

permaneció durante varios días en un espacio industrial, allí 

instaló un poco de hierba en las juntas de las losas de 

concreto ubicadas sobre el  piso. En su acción, Hincapié se 

dedicaba a cuidar y mantener con vida el pasto y en otros 

momentos recorría el espacio de extremo a extremo, a partir 

de movimientos lentos y precisos, en aquel lugar no había 

nada más que su silencio y el tiempo que abrazó su acción 

indefinidamente. En esta obra se reiteró el acto de caminar 

lentamente, como una forma de resistencia frente al ritmo de 

desarrollo urbano que sumerge al ser, en una velocidad 

preocupante y lo conduce a una degradación de su entorno 

natural y en consecuencia a una forma de desacralizar su 

mundo. Al conferirle importancia a actos como sembrar y 

cuidar, proyectó la necesidad de una actitud renovadora ante 

la vida, con su acción estableció un equilibrio y armonía entre 

lo natural y lo urbano, fue la forma de expresar esa 

concepción sagrada cuyo carácter integrador reveló una 

consciencia ecológica, que no sólo refería la naturaleza, sino 

 
 

Divina Proporción (1996) 

“[…] la preocupación por lo 

colectivo la ha llevado a centrar su 

trabajo reciente en una crítica a los 

efectos  que una urbanización 

acelerada y acrítica esta teniendo 

en la sistemática degradación del 

medio ambiente.” 

 

Texto de: José Roca, 

2010.Elemental: Vida y obra de 

María Teresa Hincapié, pp.161 

 

Imagen Tomada de: 

http://ciudadelasmujeres.blogspot.c

om.co/2013/01/maria-teresa-

hincapie-2-la-mujer-los.html?m=1 
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que del mismo modo, a las relaciones del hombre con su hábitat, es decir que sus reflexiones 

estuvieron orientadas tanto a los cambios espirituales de la sociedad actual, como a las 

interacciones del hombre con su espacio, con los otros y consigo mismo.              

                                                                                                                                                                                                           

 El tiempo como espacio de 

sanación se evidencia en esta obra 

titulada  El espacio se mueve 

despacio del año 2003 y presentada 

una vez más en el XXXIX Salón 

Nacional de Artistas en el 2004. Al 

igual que Divina proporción, la 

lentitud bajo la cual fue ejecutada,  

puso de manifiesto el rigor físico y la 

disciplina que tuvo la artista a la hora 

de intervenir el espacio con su 

cuerpo, como también la importancia 

que le dio Hincapié a este simple acto de caminar, que en ella, adquirió una fuerza de carácter 

espiritual. En esta obra Hincapié hizo uso de fragmentos de la película Baraka23 proyectándola 

sobre la pared.  

 

                                                        
23 “Una palabra que para los sufíes, la vertiente mística del Islam, significa -aliento de vida-del director Ron Fricke. 

Este ha descrito su obra como una meditación guiada, que unifica rituales religiosos, los fenómenos de la naturaleza 

y el poder destructivo del hombre en una red de imágenes aparecen la iglesia del Santo sepulcro en Jerusalén, 
campos petroleros llameantes en Kuwait y una concurrida terminal del metro, entre cientos de otros lugares 
alrededor del mundo.” Texto tomado de: Elemental: Vida y obra de María Tersa Hincapié, 2010. pp.137   
 

 
“El espacio se mueve despacio”. 

XXXIX Salón Nacional de Artistas. Bogotá, Colombia.  

 

“Al otro lado del péndulo histórico, quiso sacar sus piernas, sus 

manos, su tronco, su cabeza, su piel, de esa celda real y simbólica 

impuesta de mil maneras, como una jaula estática e implacable, 

sobre la corporalidad femenina. (Sol Astrid Giraldo. 2011) 

                                                                                                                                                                                                                                                                                                                                                                                                                                                                                                                                                                                                                                                                                                                                                                                                                                                                                                                                                                                                                                                                                                                                                                                                                                                                                                                                                                                                                                                                                                                                                                                                                                                                                                                                                                                                                                                                                                                                                                        

Foto tomada de: (Ramirez Molano, 2006. La performance de 

María Teresa Hincapie. pp.173) 
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Al indagar por esta obra se encuentran algunas reseñas que dan cuenta de las 

adaptaciones que la artista realizó de este trabajo.  La curadora y crítica de arte Adriana Herrera 

por ejemplo afirma que: “Después de escribir con tiza la palabra “dolor” en el piso, e 

iluminarlo con velas, empleo 24 horas para borrar la palabra del todo con sus pisadas…” 

(Herrara, 2010).  Por otro lado Carolina Obregón escribió un artículo titulado “Colombia en 

Venecia”, para la revista Caras en el 2005 donde señala: “En el suelo hace una estrella y la 

rodea con hojas secas que evocan la naturaleza. Sobre la tierra coloca una jaula gigante que 

cuestiona la libertad del hombre moderno.” (Obregón, 2005).  

 

Asimismo, es importante recordar la 

intervención Humana que hizo Hincapié con su 

obra  peregrinos urbanos en el 2005, con el 

apoyo de la Alianza Colombo-francesa. En este 

proyecto interdisciplinario, la artista 

previamente realizó unos talleres para los 

participantes de dicha acción, con el objetivo 

de incentivar una postura crítica y afín, frente a 

la problemática ambiental global. Estas 

experiencias estéticas integradoras buscaron 

responder al momento histórico a partir de un 

arte que generara identificación en cualquier 

parte del mundo, con lo cual, se hizo latente una vez más el interés que tuvo siempre la  artista 

por abordar aspectos de la vida que conciernen a todos, tal y como lo concibió al desarrollar sus 

 
Peregrinos urbanos (2005) 

“El grupo de peregrinos urbanos se mueve en 

lugares de mucho dolor, caóticos y congestionados: 

A partir de sus movimientos, suaves y lentos, 

aparecen caminando entre el alboroto de las calles, 

logrando un efecto pacífico y amoroso que rompe 

con la normalidad.”  

 

Texto tomado del periódico El tiempo, 16 de 

oct6ubre de 2005 

 

Imagen Tomada de: (Ramírez Molano, 2006. La 

performance de María Teresa Hincapié, pp.181) 
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acciones sobre lo cotidiano, porque para ella era más importante tener un pensamiento universal. 

Los peregrinos urbanos encabezados por  María Teresa, se desplazaban lentamente en fila india 

por las calles de Bogotá. Tanto el ritmo acelerado de la ciudad como la contaminación auditiva y 

visual contrastaban con aquellos caminantes silenciosos que dejaban a su paso un aura de 

espiritualidad a través de sus gestos y movimientos pausados.  

 

5.2 Caminar como ritual sagrado y cotidiano 

 
 

De acuerdo con todo lo expuesto anteriormente, en relación con estas acciones plásticas 

que siguieron a la emblemática obra “Una cosa es una cosa”, considero que a través de dichas 

acciones se puede constatar que en María Teresa Hincapié, persistió esa búsqueda de los 

orígenes; esa comunión con lo sagrado, puesto que en cada uno de sus actos y reflexiones se 

mantuvo presente su espiritualidad, la cual, se continuó revelando como una fuente inagotable 

para interpretar y vivir en el mundo. Al explorar su cuerpo a partir del movimiento y los gestos, 

la artista se adentró en su corporalidad y desentrañó esa fuerza espiritual con la que visibilizó lo 

sagrado de los actos cotidianos. Sin embargo, es evidente que en obras posteriores a “Una cosas 

es una cosa”, la cotidianidad desde las acciones domésticas dejaron de ser el centro de interés 

para la artista, quien orientó la realización de su trabajo hacia un orden esencialmente espiritual. 

Aun así, se puede afirmar que este aspecto que marcó el eje temático de su obra inicial, al 

ingresar al mundo de las artes plásticas se mantuvo, desde un acto simple y sencillo, como lo es 

caminar. Desde la posición de María Teresa Hincapié: “Caminar es algo de lo que nosotros nos 

hemos olvidado, el hombre ya no camina sino que se transporta y pensaba que caminar tenía 

algo que ver con solucionar un estado interior.” (Garzón, 2005. pp.88). Es por esta razón que  en 
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performances como Divina Proporción, El espacio se mueve despacio y Peregrinos Urbanos, 

caminar se constituyó en un acto sagrado; un ritual de liberación espiritual para estrechar los 

lazos entre lo interno y lo externo, entre el cuerpo y el hábitat.  

 

Este acto cotidiano que fue ritualizado por la artista con los desplazamientos lentos y 

pausados, cobró mucha importancia, ya que le permitió desarrollar exploraciones sobre  nuevos 

tiempos. Pienso que este rasgo de carácter temporal, es otro aspecto de la obra de Hincapié que 

se sostiene a lo largo de su proceso creativo y que se convirtió en la expresión de su condición 

espiritual y de esa postura ante el ritmo impuesto por el desarrollo urbano.  En “divina 

proporción”, la artista se desplazó sobre las losas de concreto y en medio del jardín que sembró. 

En esta conjugación de realidades estableció una armonía  y equilibrio como señal de lo sagrado, 

allí, impuso su ritmo personal de tiempo a partir de la lentitud de sus pasos, con los cuales,  

recorrió el espacio ritual que creó y donde expresó la necesidad que tiene la sociedad actual de 

despojarse de los excesos que la gobiernan. Asimismo en “El espacio se mueve despacio”, el 

acto de caminar lentamente se manifestó como una búsqueda que le permitió ahondar en sí 

misma, para acentuar esa comunión  con su parte espiritual y el mundo real que hizo presencia a 

partir de las imágenes proyectadas en la pared. Con este ritual performático Hincapié quiso 

demostrar que el dolor no es una condición que se puede borrar en segundos y, que por el 

contrario, toma tiempo para sanar. En ese proceso de creación para concientizar sobre las 

relaciones entre el hombre y su hábitat, surgió un proyecto artístico colectivo titulado 

“Peregrinos Urbanos”, Performance que se configuró dentro del marco de nuevas reflexiones 

con las que la artista se involucró de manera más directa en la ciudad, consolidando el vínculo 

del arte y la vida, un interés que atravesó su proceso artístico desde el momento que se reveló 
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ante ella  la obra de Joseph Beuys. Estos peregrinos urbanos que trascurrían en fila con paso 

lento, dejaban una huella de calma en medio de la velocidad, una forma de desistir y renunciar a 

la ligereza de una ciudad que se dinamiza por el consumismo y el desarrollo Urbano.  
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Conclusiones 

 
 

Lo dicho hasta aquí supone que María Teresa Hincapié mantiene ese eco de espiritualidad 

que caracterizó sus primeros trabajos, sin embargo, este interés por lo sacro adquirió una 

relevancia aún más importante dentro de sus acciones posteriores a “Una cosa es una cosa”, 

como lo hace notar Martha Rodríguez quien dice que:  “Entre 1994 y 1995, el trabajo de María 

Teresa Hincapié se apoya progresivamente en el estudio de los textos sagrados, el sentir mítico, 

la experiencia de lo trascendente y la naturaleza. (Rodríguez 2009. Pp.126). Es decir que este 

carácter de espiritualidad se convirtió en la luz que orientó todo su proceso artístico hacia una 

expresión liberadora,  teniendo en cuenta que la condujo a  establecer unas acciones con sentido, 

con las cuales expresó los diferentes aspectos de su naturaleza interna y las reflexiones sobre su 

realidad exterior. En esa comunión encontró el equilibrio y balance para interactuar con su 

entorno, para intervenir el espacio y reinventar nuevas realidades, dejando que su postura de 

resistencia fluyera como un acto sagrado exteriorizado a través de sus movimientos y gestos, con 

los que invitaba a las personas a desacelerar y detenerse para restaurar precisamente esa armonía 

tan esencial en una época fragmentada. La búsqueda de lo espiritual, en la obra de Hincapié no 

es un lamento, ni un arraigo por el pasado, no es una forma de nostalgia para retornar a otros 

tiempos, ella pretendió recordar aspectos olvidados, valores esenciales que necesitan ser 

reintegrados, puesto que la sociedad contemporánea en su afán de progreso, desarraiga los 

fundamentos que permiten otorgarle sentido a la vida. 

 

Habría que mencionar también, que la cotidianidad como eje de las exploraciones 

performáticas de Hincapié, se configuró dentro de una etapa inicial, con la que pudo en un 
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principio, aproximarse a esas indagaciones de carácter humano y espiritual, con estas 

aproximaciones trasgredió lo habitual para rescatar el sentido que subyace en cada acción de la 

vida, pero también visibilizó a partir de la misma una realidad social que subordina la condición 

natural del hombre a intereses materiales, con los cuales, desarraiga aún más su espiritualidad. 

Aquí la cotidianidad se constituyó en ese vínculo común para abordar un discurso estético 

global, ya que la artista considero que era fundamental que su obra no se enmarcara dentro de un 

lenguaje individual o local, por consiguiente, creó una producción artística abierta para un 

público de cualquier parte del mundo. Se hace necesario resaltar también la unidad que define el 

trabajo de Hincapié y su proceso de continuidad, demostrando así, que los cimientos bajo los 

cuales elaboró su propuesta desde el inicio, no se fragmentaron y por el contrario se decantaron 

para alcanzar la esencia que tanto se propuso demostrar con cada acción. Es cierto que las 

reflexiones sobre lo cotidiano se consolidaron en “Una cosa es una cosa” y,  que a partir de allí, 

el interés por lo sagrado cobró mucha más relevancia para María Teresa Hincapié. De todos 

modos, la esencia de sus actos cotidianos se extendió a obras posteriores a través del simple acto 

de caminar, el cual, le permitió alcanzar diferentes estados interiores, además, de ser un 

instrumento de lo habitual con el que pudo explorar nuevos tiempos y proponer unos rituales 

performáticos, con los que igualmente enlazó la experiencia del arte con la vida.  

 

Aunado a esto, se evidencia que Hincapié al haber asumido una búsqueda de lo espiritual 

a partir de la cotidianidad, desarrolló una serie de acciones referidas a los comportamientos 

habituales y colectivos que fueron ritualizados por medio de  movimientos y gestos repetitivos, 

tal y como sucedió en “Una cosa es una cosa” e incluso desde Parquedades. Estos actos 

correspondieron a la gestualidad de una cultura actual y cobraron sentido en las acciones de la 
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artista, quien de manera consciente recurrió a los mismos para sacarlos de su condición frívola y 

mecanizada, exaltándolos como una inmanente realidad que acompaña nuestras vidas. Desde los 

planteamientos realizados en este documento, estos gestos habituales se interpretan como nuevos 

ritos que devienen de aquellas relaciones entre el cuerpo y los objetos, asimismo, de las 

interacciones de tipo social, tal y como sucedió en “Vitrina”, donde la artista ejecutó unos ritos 

de interacción e integró a los espectadores como parte de su acción, lo cual acentuó una vez más 

el vínculo entre el arte y la vida, preceptos acogidos a partir de la influencia que tuvo de la obra 

de Joseph Beuys.    

 

Se debe agregar, que María Teresa Hincapié proyectó esos nuevos ritos de la sociedad a 

través de sus gestos, expresiones corporales surgidas de lo habitual y que en ella adquirieron una 

relevancia importante, puesto que con ellos otorgó un sentido particular a cada acción que 

ejecutó, es decir que la artista trasladó a las prácticas del arte aquellos comportamientos propios 

de una cultura gestual, con lo cual, creó identificación en el espectador, puesto que corresponden 

a manifestaciones colectivas que fluyen a través de la corporalidad. Estos nuevos ritos de la 

cotidianidad presentes en la obra de Hincapié, se enlazan con las concepciones de Gillo Dorfles 

(1969), quien relacionó el rito con algunos comportamientos del hombre contemporáneo y 

algunas modalidades de la vida cotidiana. El elemento ritual en las acciones de Hincapié se 

reveló de manera consciente hasta el punto que lo subordinó al tiempo y la repetición, para 

mostrar el sentido y la esencia vital que subyace en los mismos e igualmente para desentrañar ese 

carácter espiritual que refiere a su postura sagrada con relación a la cotidianidad. Cabe decir que 

el acto de caminar, como manifestación de lo cotidiano, siempre tuvo importancia para María 

Teresa, quien lo llevó a una condición de ritual a través de la lentitud de sus pasos y la fuerza 
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espiritual que imprimió para el mismo. Esta acción cotidiana adquirió mayor presencia en obras 

posteriores a Una cosas es una cosa, y fue el instrumento para expresar su resistencia ante las 

dinámicas ligeras que dominan los ritmos de la sociedad actual, la artista rescató, igualmente, 

esta acción natural olvidada, puesto que según ella “el hombre ya no camina sino que se 

transporta” (Garzón, 2005. pp88).         

 

Con estas apropiaciones la artista no sólo confrontó la condición mecanizada bajo la cual 

se encuentra la sociedad y que la ha llevado precisamente a esa pérdida de lo espiritual, 

entendida como una ausencia de sentido de las acciones, sino que del mismo modo dejó traslucir 

la importancia de restituir el valor por las cosas más sencillas. Al otorgarle un gesto preciosista a 

cada objeto con los que interactuó en sus diferentes acciones, Hincapié restituyó la esencia vital 

por encima del valor material, con el cual, descienden dentro de una sociedad de consumo 

destructivo, reflexión que nos conecta con  Zygmunt Bauman (1998) para quien “A medida que 

las consumimos, las cosas dejan de existir, literalmente o espiritualmente”. Estas cosas que 

confluyeron como un componente inmanente dentro de las acciones de la artista, permanecieron 

libres del consumismo que se gestaba al interior de las galerías, el verdadero valor de aquellas 

cosas estuvo enlazado con las intenciones que tuvo Hincapié al integrarlas con sus acciones 

artísticas, es decir, a esa búsqueda de sentido que tanto generó interés en ella. La presencia de 

estos objetos  desentrañó unos comportamientos particulares, dejando ver así, que muchos de 

nuestros rituales inconscientes se producen a través de las interacciones habituales que 

establecemos con los mismos. Entonces, la gestualidad se convirtió en ese carácter simbólico que 

no sólo dejó ver la postura personal de Hincapié frente al mundo y sus cosas, sino que del mismo 

modo, cuestionó el comportamiento mecánico que rige las acciones de la sociedad actual.  
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Esa pérdida de control sobre los actos denota el ritmo acelerado bajo el cual se moviliza 

el mundo y la indiferencia que deviene de estas dinámicas de vida, sumadas a un consumo 

desmedido que le quita el valor esencial a los objetos, puesto que dichos valores están 

suplantados por los intereses materiales. María Teresa Hincapié, a través de todas sus acciones, 

donde los objetos hicieron presencia, los sacó de su mutismo funcional, redimensionándolos 

hacia un universo de posibilidades que fueron más allá del simple uso y la finalidad que 

determina la existencia de estos, con sus actos les otorgó un espacio en su vida y en su arte, se 

apropió del lenguaje simbólico que poseen para construir un discurso sobre la vida, sobre lo 

espiritual, pero ante todo para mostrar que en estás simples y sencillas cosas que estructuran las 

acciones de nuestra cotidianidad, subyace una esencia vital que los conecta con nuestra 

corporalidad y por lo tanto se deben asumir conscientemente. 

 

De este modo las reflexiones de su trabajo artístico se extendieron sobre una realidad 

actual, construyendo así, una propuesta que respondió a las exigencias de su propio tiempo y con 

la cual, visibilizó esos nuevos ritos como rasgos de una cultura que  se reafirma a partir de los 

mismos, pero también de una sociedad que integra dichos comportamientos de manera 

inconsciente. Y es que precisamente a lo largo de su obra persiste esa búsqueda de sentido que 

inicialmente se desbordó desde los asuntos domésticos, para luego trascender a otros escenarios 

de la vida, como la ciudad y el entorno natural, espacios afectados por el consumo desmedido y 

el desarrollo urbano acelerado. En obras como Divina proporción (1996) y Peregrinos Urbanos 

(2005), se evidenció esta preocupación por lo ambiental y el hábitat, es decir que sus intereses 

estéticos no se desligaron de los momentos vividos por el hombre y decidió ahondar en una 

vertiente del arte con la que buscó suprimir las fronteras entre la creación artística y la vida.   
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Desde sus prácticas teatrales la exploración del tiempo se manifestó a partir de la 

ralentización, con la cual, desarrolló ejercicios basados en lo cotidiano. En obras posteriores a 

“Una cosa es una cosa”, estas indagaciones se expresaron  a partir de los desplazamientos lentos 

por el espacio, otorgando de este modo, un sentido preciosista al acto de caminar y validándolo 

como una práctica sagrada. En esa búsqueda permanente e incentivada por aquellos 

acercamientos que tuvo con la obra de Joseph Beuys, extendió la duración de sus performances, 

llegando así a una forma de liberación de lo temporal que la llevó a crear una concepción del arte 

integrada a la vida, al trasgredir los tiempos de la representación teatral para corresponder con 

los de la realidad, tal y como sucedió en “Vitrina”, donde por ocho horas diarias ejecutó los 

actos de limpieza que aludían a la jornada laboral de las mujeres que desempeñan ese oficio. 

 

A propósito de esta acción, es igualmente valiosa la visión que tuvo María Teresa 

Hincapié, al extender su obra más allá de los espacios convencionales para el arte, como los  

museos y las galerías, porque al hacerlo propuso nuevas maneras de interacción inmersas dentro 

del mundo real y aproximadas a todo tipo de espectadores. Es decir que existió en ella un interés 

por integrar su arte a un contexto social en movimiento. “Peregrinos urbanos”, acción reseñada 

en el presente documento, es otro claro ejemplo de esa preocupación de la artista por generar un 

arte cercano a las interacciones humanas enmarcadas dentro de espacios urbanos. Con esta 

postura generó una concepción del arte abierta y dispuesta al intercambio, teniendo en cuenta 

que buscó la ciudad como escenario de proximidad y reflexión directa, allí asumió esos ideales 

de vida, al desistir del ritmo impuesto y dejar que sus actos simbólicos trascendieran al ámbito de 

lo público como  modelos a seguir. De tal manera que los peregrinos urbanos en cabeza de María 
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Teresa Hincapié cumplieron con lo dicho por Nicolas Bourriud (2008) “El arte es un estado de 

encuentro”.  

 

En definitiva María Teresa Hincapié con su propuesta artística ofreció una visión 

renovadora del arte, fusionando aspectos cotidianos de la sociedad actual con la esencia de la 

tradición, basada en lo espiritual. Emulando la postura de un chamán se instauró dentro de la 

esfera del arte para reflexionar sobre aspectos olvidados de la vida, para propiciar con cada 

acción que ejecutó un ritual de conciliación, con el cual, buscó restaurar el equilibrio y la 

armonía, una manera de vivenciar lo sagrado sin tener que renunciar a su momento histórico. 

Puesto que a partir de una postura autónoma y desarraigada de los paradigmas mediáticos que 

establecen los modos de ser y estar, se adentró por experiencias performáticas con las que revivió 

los cimientos esenciales de la sociedad, orígenes del hombre que sucumbieron por el afán de 

pretender ser moderno y por el impulso permanente de negar la tradición bajo el argumento y la 

convicción de que esta no responde a las nuevas realidades imperantes. Al artista le acosa el afán 

de innovar pero en ese proceso desecha sus orígenes polarizando su postura ante la realidad, 

dejando atrás aspectos de la vida y el arte con los que bien puede confrontar las nuevas 

indagaciones estéticas. La obra de María Teresa Hincapié se convierte en un referente 

emblemático que rompe con estos mitos contemporáneos que ven en lo espiritual una amenaza 

que atenta contra la libertad creativa, Ella fue capaz de ver una posibilidad, en estos aspectos 

olvidados por la sociedad, para crear un arte auténtico y acorde con su época.  
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