
No me gustan las cosas como están. Se me han apagado las capacidades de sor-
presa, o ya me aturdió el intríngulis del mercado del arte, o ya me aburrí de flacas
cuotas políticas, o porque tal vez es que ya no es posible una derivativa superficial
más para la sala, el colchón, don colchón, doña sala… o a lo mejor es simplemente
porque ya me aburrí, perdón… otra vez me la inventé.

De los artistas y sus ausencias de riesgo y compromiso sincero, de los pro-
fesionales del arte, de la mélange bohemia, del aguacero, hasta de los buenaonde-
ros, ya… fiuu.

Leo el Manifiesto de 1960 que escribió Mathias Goeritz hace más de cuarenta
años y no puedo evitar sentir lo mismo que él. 

Vean: “estoy harto de la pretenciosa imposición de la lógica y de la razón, del
funcionalismo, del calculo decorativo y, desde luego, de toda la pornografía
caótica del individualismo, de la gloria del día de la moda del momento, de la
vanidad y de la ambición, del bloff y de la broma artística, del consciente y
subconsciente egocentrismo, de los conceptos inflados, de la aburridísima
propaganda de los ismos y de los istas, figurativos o abstractos. harto también
del griterío de un arte de la deformación, de las manchas, de los trapos viejos
y pedazos de basura; harto del preciosismo de una estética invertida que feste-
ja la exteriorizada belleza de lo destruido y podrido; harto de todas estas tex-
turas interesantes y de los juegos vacíos de una educación puramente visual
o táctil. no menos harto estoy de la abundante ausencia de la sensibilidad que,
con dogmas oportunistas, sigue presumiendo, todavía, de ser capaz de sacar
jugo a la copia o a la estilización de una realidad heroicamente vulgar. estoy
harto, sobre todo, de la atmósfera artificial e histérica del llamado mundo artís-
tico, con sus placeres adulterados. quisiera que una silla sea una silla, tal y cual,
sin toda la enfermiza mistificación inventada en torno suyo. estoy harto de mi
propio yo que me repugna más que nunca cuando me veo arrastrado por la
aplastante ola del arte menor y cuando siento mi profunda impotencia.

Estoy convencido, por fin, que la belleza plástica, en la actualidad, se
presenta con más vigor donde menos interviene el llamado artista.

Habrá que rectificar a fondo todos los valores establecidos: ¡creer sin
preguntar en qué! hacer o, por lo menos, intentar que la obra del hombre se
convierta en una oración plástica.

Mathias goeritz (manifiesto 1960)

La misma pulga
Guillermo Santamarina
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que demanda una enorme cantidad de grupos sociales para garantizar lazos en las
catástrofes, o simplemente confrontando a la pasividad existencial.

Esteee, la inercia de años en lo mismo, o el efecto de mis obsesiones, mis com-
promisos, me lleva nuevamente a imaginar una plataforma que garantice a los artis-
tas la inserción de sus caprichos y quejas, sus negociaciones tecnológicas, y sus
posibles dispersiones multidisciplinarias, particularmente formuladas en sincronía con
los chavetas temáticas que sus culturas-eje generan, consumen, observan y comu-
nican; en el tanteo de enunciados que —tal vez— sufraguen la articulación de un
cuerpo de investigación (acaso pseudo-científica, incluso metafórico-modesto), o
por lo menos, como situación paralela a la bella gratuidad, al golpe provocador o al
rasgamiento sublime… desde luego sembrando otros detonadores para la expan-
sión y concentración de diversos e infinitos territorios de conocimiento.

Bueno, finalmente, aquí incluiré, para ver si encuentra la supuesta bendición
de la —impresa— posteridad, el siguiente texto que presentó en algún momento una de
esas, aquellas, esas pues, apuestas…

Un ensayo sobre concentración y expansión
En 1953, en la atmósfera de la presentación del Museo Experimental el Eco, se pre-
sentó un “torso” de madera tallada: una escultura de Mathias Goeritz que hacía las
veces de contenedor y catalizador de sensualidad y cultura. Sus líneas de composi-
ción eran sintéticas, con una energía expresionista, o esencial, y su materialidad,
abstracción de una totalidad “madre”, siendo el puente entre los códigos clásicos del
arte y su orientación moderna. La obra “encabezaría” el recorrido —situacional, eufó-
rico— adentro del cuerpo de la arquitectura emocional que lo enmarcaba. 

El preámbulo de la circunstancia, concertada a partir del corredor de El Eco,
con su fugada traza arquitectónica orientada hacía aquel torso (El grito, 1953,
madera tallada y perforada) disponía el núcleo de concentración: un “útero” que
absorbía —hacia la cita mística, hacia los “contubernios” de las vanguardias inter-
nacionales, hacia una plena libertad de expresión exenta de cuotas nacionalistas—
y devolvía, a su vez, las expresiones plásticas y filosóficas en sentido contrario, de
vuelta a la calle…

Ese acercamiento que designaba El Eco a las múltiples raleas del discurso
simbólico, y a lo mejor hacia la emoción, o hasta formas de conciencia extraordi-
naria, dejaba de manifiesto el interés por los orígenes de la expresión: camino a
Venus, la diosa de la fertilidad…hacia el principio. El torso como la clave —o la
llave— a las promesas y virtudes que la Modernidad enunciaba… o anuncia, aún en
este difícil presente.

Políptico, 2004 de James Brown, obra realizada durante una residencia en
Oaxaca y presentada en el Museo de Arte Contemporáneo de Oaxaca en 2004, ana-
liza con placer la configuración de un orden interno, y explora al mismo tiempo, los
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Si el maestro pensaba que la tarea artística se encontraba entonces golpea-
da por fórmulas y actitudes en extremo lánguidas, ahora simplemente confirmaría que
aquellos mismos males constituyeron el diagnóstico terminal de un cadáver irresucitable.

En fin, para no quedarme en la fatalidad, preferiré, por lo menos momentáne-
amente, intentar auspiciar algunas proyecciones para una probable convalecencia
del ente en cuestión. Así, respiración boca a boca, estimulando el pálpito, creeré que
deposito la energía del hartazgo en exclusiva a mi mentor espiritual: 

Me parece que hoy día las instituciones artísticas —en todos sus troncos, inclui-
do el de la creación misma— que intenten la reconciliación de sus intereses con el
grueso de la sociedades del hombre, deberán perfilarse como núcleos de experimen-
tación digamos… ¡desvariada! Digamos, no específica de conocimiento categórica
y exclusivamente práctico. A lo mejor, más situaciones para el encuentro insólito, o
a ritmo de no cooptada divulgación del saber excepcional. 

Hacia——la———-expansión————————-de——-modelos———————-lengua-
jes——————y—————opciones——de pura——-(¿existe todavía algo pura?—————
exaltación—vital. 

Me parece también que los museos de nuestro tiempo (de arte, de ciencia,
tecnología, antropología y/o sus promisorias hibridaciones) no deben ser beneficio
urbano —de urbanidad— sino bases de firme discernimiento de muchas identificacio-
nes del entorno social de sus renovadas fascinaciones en un mundo que se quedó sin
electricidad. Y desde luego, fuentes de contradicción… y de enfrasques muy críticos.
Y en pos de ese fundamento —imprescindible— que ha sido manipulado con intere-
ses discordantes (emplazamientos políticos de breve maniobra, indolentes inversiones
del poder) olvidando que sus misiones y programas podrían —ora sí que darle— chance
tanto a una conciencia colectiva a favor del —mmmmmmmmmmmmmmmmmmmm,
¡ah, sí, ya me acorde!— desarrollo poético y humano, en tiempo presente, con beats

análogos, reverberaciones acústicas, para la renovada acreditación de capacidades
—intelectuales, creativas, geniales— que —a lo mejor— faciliten los valores trascen-
dentales de una comunidad no marginada en el anonimato. 

El Curso Histórico del Arquetipo que ha Representado al Museo Moderno revela:
• que no han sido inútiles las estructuras que garantizan un ejercicio flexible, 
• disposición a toda evolución, y sobre todo, 
• el definirse como facilitador permanentemente de la experimentación de 

sus parámetros, 
• además de mantener firme y transparente sus compromisos y sus relaciones

con sus beneficiarios, coautores, vecinos y amigos.

No puedo dudar al apostarle a un órgano de atisbo agudo, en correspondencia con los
sueños, travesuras visionarias, en la grandiosidad de la fantasía, como en la deslum-
brante reintegración de su espiritualidad. Incluso en el examen de fatalidad y abyección
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el arte acción parte de la realidad misma es una obra de arte, que no es una mer-
cancía, no se vende ni se compra, no es un objeto para contemplar y apropiarse de
él, es un acto humano que se lleva a cabo en un espacio y tiempo determinados. Cada
vez distinto, pleno de vida presente. Que sucede en realidad, no como una represen-
tación sino como la vida misma.1

Al término de la Modernidad, las estructuras dentro de la concepción plástica
se expandieron; a partir de ese eje el estado de concentración del objeto artístico se
“introyecta” aún más, incluso anunciando su probable desaparición. En efecto, serán
las cargas históricas, los planos de conciencia, las cuotas sociales y políticas, o sim-
plemente los escenarios los elementos protagónicos de la expresión artística. El ejer-
cicio de la instalación sito-específica consigna particularmente a esos constitutivos.
El espacio y los vestigios que permanecen después de la acción estética, son testi-
monio de la deriva en la que se sumergen los artistas bajo la Estética de la desaparición.
Confrontando la picnolepsia y las formas epilépticas convenientes en las sociedades
urbanas contemporáneas, Paul Virilio afirma que el ser humano inventa sus propias
relaciones con el tiempo, para así dejar pasar la potencia creadora de lo no visto, o
lo pre-conceptualizado propio de la esfera adulta. Los poderes de la ausencia, auna-
dos a los fenómenos de la “sorpresa estética”, renuevan la apariencia de la forma. Ahí
los fundamentos de una gruesa porción del arte de nuestros días.

Guillermo Santamarina — 

cruda temporada de frentazos.
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valores de la comprensión; da cuenta de una mirada fija que registra la configuración
de la presencia de quién mira, y de lo que es observado. James Brown logra dejar
hablar nuevamente a la pintura para llevarla a su última residencia, al límite de lo que
puede decir. Con ello, desplaza la atención estética del ámbito de lo reconocible al
ámbito de la poética; otorga cualidades inéditas al lienzo y a la imagen, relaciona-
das con los modos de experimentar la propia materialidad. 

Mario de Vega (Ciudad de México, 1979), vuelve a una intervención singular,
resultado de una acción vehemente inspirada en la Estética de la desaparición de
Paul Virilio —filósofo francés que ha trabajado en numerosas exposiciones de arte
contemporáneo. En 2000 se inauguró en Japón el Museo de las Catástrofes, reali-
zando bajo su dirección y proyecto— quien afirma que el ser humano inventa sus
propias relaciones con el tiempo para así, dejar paso a la potencia creadora de lo no
visto y el poder de la ausencia. Virilio habla también de los fenómenos de la sorpre-
sa estética, de donde podría deducirse que la estética de la desaparición renueva la
aventura de la apariencia. Es así como de Vega presenta la obra Match en la que se
evoca un hecho sucedido o no, en el que la intervención al sitio queda visible en un
intento de modificar las apariencias. 

Match, la obra de Mario de Vega, concuerda con los fundamentos del recur-
so expresivo denominado desde hace más de treinta años como “arte acción”. La
intención del arte acción es apropiarse de la vida a través de cualquier tipo de
acción que tenga una intención estética consciente y elaborada; puede fincarse en
la expresión de la subjetividad, en una reflexión sobre asuntos filosóficos, de con-
ciencia ecológica, de identidad social o individual, sexualidad, política, etcétera. En

1 Para conocer la extensa onda de la obra Match de Mario de Vega, la nota de Rubén Bonet en Replicante,
num. 11, 2007.
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