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RESUMEN

Se refiere a la obra de Gabriel Orozco como activadora de conciencia en el
posmodernismo actual.

El arte conceptual pareciera que no dice o no quiere decir nada, pero cuando se
encuentra la intension del artista y el espectador logra comprenderla e incluso
empatizar con ella, sale del momento del arte con un sentimiento de logro, una
concepcion del mundo diferente y una mente mas abierta. La rapidez, la fluidez y la
instantaneidad, marcan el ritmo de la actualidad, y para entrar en sintonia con la
obra de Gabriel Orozco se requiere de tiempo, investigacion y paciencia, no es arte
que entre por la retina, si no por el intelecto.

Se pretende demostrar, como, a través de su obra se puede salir de la rapidez del
dia a dia y encontrar momentos de arte en la cotidianidad.

Se cuestionara si su obra cobra sentido dentro del contexto sociocultural mexicano
y que tan pertinente es comisionarle proyectos millionarios tales como el Proyecto
de Chapultepec.

Se analiza el contexto politico mexicano, que es finalmente, el que decide otorgar
los proyectos culturales y se analiza como el artsta de convierte en solo un pedn
dentro de las grandes esferas de poder.

La conclusion se deja en manos del lector, que solo por si mismo puede
experimentar el momento del arte y empatizar con la obra del artista, dandole o
restandole sentido por si mismo.

Palabras clave:
Gabriel Orozco, Posmodernismo, Arte Conceptual, Mexico, Ceguera Moral,
Saturacion de imagen, Hiperrealidad



ABSTRACT

It refers to the work of Gabriel Orozco as an activator of consciousness in current
postmodernism.

Conceptual art does not seem to say or mean anything, but when the artist's intention
is found and the viewer manages to understand it and even empathize with it, he
leaves the moment of art with a feeling of achievement, a different conception of the
world and a more open mind. The speed, fluidity and instantaneity set the pace of
today, and to get in tune with the work of Gabriel Orozco requires time, research and
patience, it is not art that enters through the retina, but through the intellect .

It is intended to demonstrate how, through his work, you can get out of the rush of
everyday life and find moments of art in everyday life.

It will be questioned whether his work makes sense within the Mexican sociocultural
context and how pertinent it is to commission millionaire projects such as the
Chapultepec Project.

The Mexican political context is analyzed, which is finally, the one that decides to
grant cultural projects and it is analyzed how the artist becomes only a pawn within
the great spheres of power.

The conclusion is left in the hands of the reader, who alone can experience the
moment of art and empathize with the artist's work, giving it or subtracting meaning
for itself.

Keywords:
Gabriel Orozco, Postmodernism, Conceptual Art, Mexico, Moral Blindness, Image
Saturation, Hyperreality



INTRODUCCION

Con esta tesis se pretende proponer al arte conceptual como forma de escapar de
la rapidez de los tiempos posmodernos.

Un arte que se entiende unicamente a partir de la total atencion del espectador, que
requiere del analisis de la obra y su contexto, y que cause una impresion mas alla
que meramente estética, un tipo de arte dirigido al intelecto, no a la retina.

Se analizara la obra de Gabriel Orozco ya que él propone su trabajo como
“activador” de los espacios cotidianos, es decir, que pueda ser encontrado en
cualquier lugar y no solamente en el museo, y que cause un momento de pausa en
la rapidez del dia a dia, por lo cual se propone crear un contexto desde el
posmodernismo y de los tiempos de la ligereza o liquidez como los llamarian
Lipovetsky o Bauman. Para ello se incluira como apoyo la propuesta “Filosofia
practica del instante” de Luciano Concheiro que también propone la obra de Gabriel
Orozco como resistencia tangencial a un mundo en constante aceleracion.

Por otro lado, también se estudiara el contexto artistico cultural mexicano de finales
del siglo pasado, que es el contexto donde Orozco comienza su carrera artistica,
donde trabajaron artistas como Vicente Rojo, Manuel Felguérez, Pedro Friedeberg,
entre otros. Y se cuestionara ¢ Cuales fueron sus influencias? ¢ Por qué Orozco mira
hacia el extrajero? ; Cuales son sus razones para salir del pais a mostrar su obra?
¢ Qué tanta influencia genera él, en los futuros artistas mexicanos? Es importante
generar un debate acerca de su movimiento artistico alrededor del mundo ya que
es la principal controversia que genera el artista, su falta de propuesta y de
congruencia con la gente y territorio mexicano. Por lo mismo se cuestionara sobre
la pertinencia de sus proyectos comisionados por el gobierno mexicano. ¢ Qué tanta
congruencia tiene su trabajo dentro de la sociedad mexicana? Si su trabajo es
capaza de generar esa resistencia tangencial de los tiempos posmodernos de
rapidez y ligereza, ¢el mexicano promedio vive esa realidad? ¢Causa sentido su

obra dentro del pais?



POSMODERNISMO

La obra de Gabriel Orozco puede ser observada como una posible pausa dentro de
la rapidez que se vive en el posmodernismo actual, no puede ser considerada una
solucién, pero al menos es un escape de la fluidez de los tiempos, por ello es
interesante analizarla desde este punto de vista y proponerla como ejemplo para
artistas conceptuales posteriores que igualmente busquen contrarrestar los
sintomas actuales a causa de una modernidad liquida, caracterizada por falta de
empatia entre la sociedad, los ataques de ansiedad que provoca esta velocidad
constante y una prisa sin motivo. Por este lado, su obra resulta interesante e incluso
necesaria dentro de la sociedad y su cotidianidad, ya que él considera que el arte
debe de ser encontrado en el dia a dia y no unicamente reservado a los espacios
culturales.

Esta tesis se centrara en la obra de Gabriel Orozco dentro del contexto cultural
mexicano reciente y actual. Se pretende analizar de como su obra actua como
remedio para la rapidez del tiempo posmoderno, asi como también la congruencia
que ésta tiene dentro del pais mexicano.

Para ello es necesario crear una imagen completa del posmodernismo, como afecta
al desarrollo intelectual del hombre actual y cdmo ha cambiado por completo la

concepcion del mundo, la forma de interaccion de la sociedad y sus valores basicos.

Esta época de la actualidad ha sido comunmente llamada “posmoderma”. Dentro
de esta época es donde se desarrolla la obra de Gabriel Orozco y la misma que ha
sido de interés debido a la problematica alrededor de ella en cuanto a psicologia

emocional, el individualismo y la rapidez de la cotidianidad.

La Real Academia Espafriola define la posmodernidad como “Movimiento artistico y
cultural de fines del siglo XX, caracterizado por su oposicion al racionalismo y por
su culto predominante de las formas, el individualismo y la falta del compromiso
social.” (DRAE, 2021)



El posmodernismo es un término con el que se definen corrientes no solo artisticas
si no también de literatura, historiologia, sociologia, politica, economia, tecnologia
y demas areas del pensamiento humano, es toda una época que comienza de una
manera un tanto borrosa, a finales del modernismo, principios de los 70s, pero
puede ser que incluso antes, comienza poco a poco y en respuesta a situaciones
histéricas y termina por dominar el orden social. Se puede decir que el
posmodernismo es una linea historica a la que inevitablemente debiamos llegar. Es
la 16gica historica de nuestro tiempo, el orden global desde la caida de la URRS, la
aparicion de la computadora, la tecnologia satelital, etc.

La posmodernidad es una consecuencia de los hechos de los siglos pasados que
han desembocado en las actuales corrientes de pensamiento; posmodernidad es
consumismo, neoliberalismo y neoconservadurismo, individualismo, el me gusta, la
pérdida de conciencia histérica, la hipervaloracion del objeto, es deconstruccion, es

feminismo, son las minorias, es ligereza, es ansiedad y liberacion.

Este llamado posmodernismo es lo que se esta viviendo actualmente en la sociedad
universal, permeando cada vez mas en México, pero no conteniéndolo por
completo. 4 Como es que el posmodernismo es importante para analizar nuestra
situacién artistica actual? Porque a partir de la comprension de éste podemos ver
hacia donde se dirige el arte, porque el arte refleja a la sociedad y es inevitable para

un artista no reaccionar a las situaciones histéricas y sociales que lo rodean.

El posmodernismo no solo es una serie de consecuencias historicas sino también

las reacciones a ellas.

“‘Los posmodernos no andan tras la trascendencia espiritual, la comunion con la
naturaleza o la busqueda del reino milenario, sino que deambulan por las
superficies, sin interés esforzado por encontrar ideas globales recias respecto al

destino ultimo, ni siquiera el de ellos mismos”. (Roa, 1995)
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En el libro Modernidad y posmodernidad de Armando Roa se hace una lista de las
caracteristicas de la sociedad posmoderna las cuales son importantes de mencionar
para comprender el contexto de nuestro tiempo histérico, sus consecuencias y
trascendencias en el ambito social y cultural.

La caracteristica mas importante de los posmodernos es la pérdida de toda
ideologia, o como diria Lyotard, el fin de los grandes relatos. Esto es crucial, porque
de aqui se deriva mayormente la problematica de la falta de sentido de la
posmodernidad. Al perder la ideologia como ser humano se pierde el sentido de la
vida mas alla del aqui y del ahora. Ya no se tiene una promesa de resurreccion, de
reencarnacion o de una vida después de la muerte, no queda mas que el presente.
Y no solo se pierden ideologias religiosas, sino que también se pierden ideologias
politicas, movimientos sociales o busquedas de realidades cientificas o filosoficas,
es decir, los grandes relatos. Ya no se cree en causas, ya se sabe que nunca se va
a poder cambiar al mundo o al menos no se va a llegar a nada, el hombre
posmoderno cree que es mejor preocuparse por la realidad inmediata, aquella que
si se puede cambiar, como comprar un coche o irse de vacaciones el proximo afo,

es por esto que el consumismo toma un papel relevante dentro del posmodernismo.

Es relevante conocer la era moderna para asi entender como se llegd al
posmodernismo. El siglo anterior fue un siglo lleno de innovaciones cientificas, de
avances tecnologicos y de completa confianza en el racionalismo. Las siguientes
generaciones crecieron con el acceso a miles de conocimientos, pero al mismo
tiempo con dudas, vacios ideoldgicos y con una vida carente de sentido. Los
conocimientos racionales no satisficieron las dudas existencialistas tras la caida de
la religion o el fracaso de las grandes ideologias politicas. Como Diria Nietzsche,
Dios ha muerto. Por otro lado, la globalizacién, la comunicacion, y el consumismo
fue el que dio una pequefa dosis de tranquilidad a este vacio existencial del ser

humano.
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Gracias a la comunicacion y globalizacion se es consciente de la pluralidad de
realidades que hay en el mundo, se pueden conocer culturas asiaticas o europeas
sin necesidad de estar ahi, se sabe que hay paises donde la guerra o el hambre es
una realidad para miles de personas sin embargo no se vive en carne propia por lo
tanto no se sabe lo que verdaderamente significa. Esta confusion o mas bien falta
de conocimiento de los conceptos linguisticos los devalua, o, por el contrario, los
infla, dandoles un significado incierto y de esa manera transversa y desarma al
concepto en si mismo. Es por ello la importancia del lenguaje y su correcta
utilizacion. Leonidas Donskis lo explica con la palabra Holocausto, de como ésta ya
es utilizada para hacer mencion de una matanza en gran escala, y como lo encontré
en alguna nota periodistica, incluso para referirse a una matanza de pavos antes
del Dia de Gracias, el “holocausto” de los pavos. Esto no solo le quita importancia
a la palabra que tan poderosa es por si sola, si nho que también es una falta de
respeto a las personas involucradas. Recientemente, la cantante Miley Cyrus posé
para una campafa pro aborto chupando un pastel de colores con la frase “Abortion
is healthcare” (Aborto es cuidado de la salud). La palabra aborto, al igual que
Holocausto, es una palabra fuerte, cargada de significado objetivo y subjetivo para
miles de personas, la problematica llega cuando una palabra asi es relacionada con
un pastel de colores y fiestas de cumplearios, porque, aunque el aborto sea una
necesidad y un derecho para las mujeres, siempre es un proceso traumatico,
doloroso y en muchos casos peligroso, no una fiesta de cumpleanos. Imagenes
como estas tergiversan el significado del lenguaje restandole importancia y
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faltandole al respeto a todos aquellos relacionados. “La falta de respeto hacia los
conceptos y el lenguaje solo enmascara temporalmente la falta de respeto hacia los
demas; y esa falta de respeto acaba por aflorar” (Donskis, 2015, pag. 155)

Debido a esta falta de comprensién de diferentes realidades y tergiversacion
conceptos se aceptan todas las posiciones sin necesidad de darles una justificacion
racional, y dice Roa que no se aceptan por respeto al pluralismo si no simplemente
porque da igual, cada opinion ética es subjetiva y al no poder juzgarlas porque no
se esta en su misma situacién se vuelve un mundo relativista donde existen
diferentes realidades, demasiadas, entonces es cuando empieza a dar igual lo que
piense el otro. La realidad se vuelve difusa.

La subjetividad de la que proveyo el posmodernismo también aporté lo que hoy es
conocido como “politicamente incorrecto”, esto significa que uno ya no debe de
juzgar o expresar sus opiniones en contra de uno u otro movimiento, persona o
causa, publicamente o en redes sociales. Esta relatividad del posmodernismo es
positiva en cuanto a que se deja de juzgar al otro creando convivencia incluso
cuando se difieren ideologias.

Lo controversial de lo politicamente incorrecto llega cuando se empieza a censurar

a aquellos que siguen expresando sus ideas en contra de una u otra minoria, estos

llustracion 1 Abortion is healthcare, Miley Cyrus
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exigen poder mostrar su desacuerdo y que sean respetados por ello, asi como se
respetan a los que expresan las oposiciones.

Con este tipo de censuras llega también la “cultura de la cancelacion” y esta se basa
en silenciar, dejar de seguir, o bloquear a las personas que hayan hecho o dicho
algo ofensivo o con las cuales alguna actitud o ideologia no concuerda con la propia.
Un ejemplo de ello es Michel Foucault que recientemente fue acusado de abusar
sexualmente de niflos cuando vivia en Tunez y del cual ha sido cuestionada su obra
en su totalidad y ha perdido validez su propia teoria. Aqui es cuando uno debe
empezar a cuestionar que tanto se debe de separar la obra del artista, y que tanto
es necesario “cancelar” la obra de las personas por sus ideologias y acciones. Otro
ejemplo es J. K. Rowling quien ha firmado la “Carta de justicia y Debate Abierto”
donde se alega sobre la posibilidad de desacuerdo, tras haber sido “cancelada” por
hacer comentarios y afirmaciones controversiales sobre la comunidad transexual.
“‘Hay una intolerancia a los puntos de vista contrarios, un gusto por avergonzar
publicamente y condenar al ostracismo, y una tendencia a disolver cuestiones
politicas complejas en una certeza moral cegadora. Defendemos el valor de la
réplica contundente e incluso corrosiva desde todos los sectores.” (Varios, 2020,
pag. 38)

El relativismo, lo politicamente incorrecto y la cultura de la cancelacion son
manifestaciones del posmodernismo.

Anteriormente se daba la necesidad de querer producir al otro, se buscaba
catalogarlo como contrario o igual a uno mismo, de cualquier manera, mientras
entrara en un juego de diferencias antagonicas.

Esta caracteristica del modernismo Baudrillard la condena diciendo “Lo peor esta
en esta reconciliacion de todas las formas antagénicas bajo el signo del consenso
y de la buena convivencia.” Y se vuelve tajante “No hay que reconciliar nada. Hay
que mantener abiertas la alteridad de las formas, la disparidad de los términos, hay
que mantener vivas las formas de lo irreductible” (Baudrillard, 1995, pag. 167)
Baudrillard hace énfasis en la alteridad, es decir en la otredad, la diferencia de uno,
en el otro, sin necesidad de catalogarlo. Y en el posmodernismo nace esta defensa
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de las alteridades que son la consecuencia de la necesidad de definir al otro en el

modernismo.

Hay una masificacién del hedonismo, una tendencia global por buscar el placer
inmediato. Es facil entregarse al consumismo ya que se sabe que la vida puede
durar poco y se busca vivir el momento, no hay necesidad de ahorrar o pensar en
el futuro. Se pierde el respeto por la vida si ésta no sirve para dar placer y agrado.
La vida solo vale si puede ser gozada, en caso contrario no hay necesidad de
conservarla, esto explica la gran aceptacion de la eutanasia y el aborto.

Hay una pérdida del valor del deber y en cambio un aumento del valor del derecho.
Se habla cada dia mas de los derechos humanos, volviendo a esta premisa de que
la vida es efimera y no hay nada después de ella, por lo tanto, se tiene que disfrutar
mientras dure y es injusto privar a alguien del placer, sea cual sea este.

La vida debe de transcurrir sin mayores preocupaciones, la meta ya no es lo heroico
o lo trascendental, sino el disfrutar el momento, seize the day.

Bajo esta justificacion el capitalismo toma el mando del orden mundial, convirtiendo
a cada ciudadano en un consumista mas. El consumismo se puede justificar
también como una busqueda de identidad propia, algo que se ha convertido en una
de las grandes cuestiones del posmodernismo, creando y ofreciendo un abanico tan
amplio de posibilidades que culmina en una persona llena de dudas y careciendo
de toda identidad. EI consumismo se ofrece como una posibilidad para crearse a
uno mismo, eligiendo entre tantas opciones uno cree que con ello va definiéndose,
creando un gusto que se convierte en preferencias, que terminaran siendo rasgos
de identidad. Los objetos que uno posee se convierten en una externalizacion del
yo. Bajo esta premisa se crea el concepto de “individualismo posesivo”, es decir,
que el individuo crea su propia identidad dependiendo de los bienes que posea, se
define a uno mismo en términos de propiedad. El individuo también busca validacion
a partir del reconocimiento de los demas y el consumismo es una manera de

empatizar con otros. Las marcas crean identidades colectivas, que uno al
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comprarlas y ser parte de ellas forma parte de algo mas grande que uno mismo, de
un gusto colectivo, por asi decirlo, dandole validez a los demas y a uno mismo. “El
consumo funciona como una especie de matriz social de individualizacién que al
mismo tiempo genera individualidad y forja lazos sociales.” (Von Hantelmann, 2019,
pag. 44)

La experiencia del consumo no solo viene cargada de placer, satisfaciendo los
impulsos del momento y obteniendo nuevos bienes, si no que también es una carga
que recae en la conciencia de cada hombre, ya que sabe que con cada compra que
haga se esta construyendo a si mismo, tratando de justificar un gusto personal, una
identidad y finalmente su propia vida.

Ya lo decia Duchamp, quién tenia una obsesion con la sociedad de consumo y en
especial con el deseo que se encuentra en los escaparates, con respecto a su
readymade de la fuente “Que el sefior Mutt hiciera o no la fuente con sus propias
manos carece de importancia. La ELIGIO.”

Por otro lado, uno cree que al escoger tal o cual objeto se esta basando en su gusto,
pero muchas veces el mercado es quién escoge a su consumidor y no al revés. La
publicidad que se consume a diario por medio de redes sociales, television o
escaparates es la que va influenciando, y de cierta manera, orillando a uno a formar
un gusto u otro dependiendo del circulo social al que pertenezca, las amistades que
frecuente, los lugares a los que recurra, sus necesidades o incluso sus posibilidades
econdmicas. Uno cree que va eligiendo, pero la realidad es que el producto es quién
lo elige a él. “Duchamp sugiere que es mas probable que el gusto sea una
manifestacion de las condiciones sociales que de nuestra interioridad o
individualidad. Una de las falacias de la cultura de consumo es que creemos que
nuestro gusto es un signo de nuestra personalidad, caracter o identidad. En cierto
modo, el gusto nos define porque es nuestro, y al mismo tiempo no lo es.”
(Molesworth, 2019, pag. 20)

En su libro “Manipulados”, Sheera Frenkel y Cecilia Kaang, describen la manera en
que la red social de Facebook controla la informacion que llega dia con dia a las
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pantallas, manipulando, segun el criterio de unos cuantos, lo que es relevante y lo
gue no lo es, asi como son ellos mismos los que deciden que debe quedarse publico
y lo que deben censurar. Este problema ético no es tratado por expertos en los
distintos temas a tratar, si no por simples mercadologos o periodistas contratados
por la empresa. “Los encargados recibieron la orden de utilizar su criterio personal
a la hora de seleccionar temas que habia que promover. Tras crear una etiqueta y
una descripcion para cada tema, tenian que asignarle un valor que hiciera que fuera
mas o0 menos probable que apareciera en la pagina de un usuario. Ademas, debian
hacer una “lista negra” de determinados temas, tales como aquellos que aparecian
con demasiada frecuencia o eran considerados irrelevantes.” (Frenkel & Kang,
2021, pag. 98) Poner decisiones tan insignificantes en las manos de extrafios, como
mostrar tal o cual marca de ropa en la pantalla de un usuario, hacen que se
cuestione la autenticidad de una persona desde lo mas basico. Y es alarmante
pensar que se esta moldeando a la sociedad segun el criterio de unos cuantos que
no tienen la preparacion ni la capacidad de decidir ciertas cuestiones, y obviamente
tampoco la autoridad. Se creeria que al escoger una marca entre tantas esta
construyendo una identidad propia pero la realidad es que solo se esta
respondiendo a multiples estimulos mandados por redes sociales. Estos programas
son cada vez mas acertados y manipulados por expertos en temas de
mercadotecnia y consumismo, pero ¢Qué pasa cuando son temas éticos, politicos
o espirituales? La sociedad esta permitiendo que un tercero influya de manera
directa a la formacion y creencias de sus individuos. La cuestion se vuelve mucho
mas seria ya que se esta moldeando a la sociedad segun las decisiones de unos
cuantos, y muchos de los usuarios aun no tienen el criterio para juzgar por si mismos
lo que ven en las redes sociales, ya que gran cantidad es menor de edad y absorben
toda la informacién sin un filtro de experiencia o criterio que les indique que lo que
estan viendo es falso, abusivo o simplemente no resuena con sus valores
personales. “Facebook pasaba por alto su propia norma que prohibia a los nifios
menores de trece afos tener cuentas en la plataforma. En mayo de 2011, la revista
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Consumer Reports calculaba que en Facebook habia 7,5 millones de usuarios por

debajo de la edad minima” (Frenkel & Kang, 2021, pag. 112)

La tecnologia rompe con la idea convencional de objeto-sujeto. Entramos en un
punto en que ya no sabemos si se domina a la tecnologia o ella es la que domina a
la sociedad. Las redes sociales, los aparatos electrénicos, las aplicaciones digitales,
etc. tienen gran influencia sobre el ser humano y sus acciones. Y esto es solo el
inicio de esta manipulacion que la tecnologia tiene sobre e ser humano, tdmese en
cuenta que los ciborgs que ya no necesitan del hombre para su funcionamiento.
Pero mas alla del dominio que las nuevas tecnologias puedan tener sobre el
hombre, actualmente las redes sociales son las que estan creando cambios
radicales en la forma de conducirse de los individuos. Tanto en la forma en que se
comunican unos con otros como en la realidad individual de cada cual.

Las redes sociales demandan una estetizacién de lo cotidiano; individuos que estan
tan inmersos en lo mundano buscan elevar la estética de su cotidianidad llevandola
a un plano casi mistico.

La instantaneidad de la comunicacion abre camino a la saturacion de imagenes.
Estos cambios radicales en la manera de comunicacion entre individuos no llegaron
silenciosamente si no que alborotaron a la sociedad como nunca antes. Este
llamado posmodernismo se puede interpretar como una liberacion de la persona,
porque al deshacerse de toda ideologia que de cierta manera impone reglas a seguir
(como no robaras, pagaras tus impuestos, o no comeras carne de vaca), uno se
vuelve libre de hacer lo que le parezca, asi como también se pierde toda esperanza
mas alla de la muerte ya que toda ideologia tiene su propia forma de trascender, ya
sea como aportando al bien comun de una sociedad, muriendo por la patria,
resucitando o reencarnando en un animal, entonces ya no hay necesidad de vivir
con un fin ultimo, solo importa el ahora, y solo importo yo al fin y al cabo cuando
muera voy a desaparecer y ya no hay mas.

“Todo lo sdlido se desvanece en el aire” diria Marshall Berman y pareciera que
refleja la vision posmoderna. Esta frase se hace realidad tomando en cuenta los
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negocios mas exitosos del momento; Airbnb, plataforma de renta de hospedaje que
no es duefia de ninguna propiedad. Amazon, empresa con mayores ventas
mundialmente y no ha creado ningun producto. Uber, plataforma que ofrece

servicios de transporte y que no es duefia de ningun coche. Berman tenia razén.

Armando Roa hace énfasis en la diferencia entre angustia y ansiedad, enfatizando
en la ansiedad como sintoma posmoderno.

La angustia es un estado de intranquilidad, de miedo y zozobra, de depender del
destino y de no saber lo que este depara. Es un estado en el que quien lo siente se
confirma como individuo, es el origen mas remoto del tu y del yo. A diferencia de la
angustia, la ansiedad se muestra como un estado de desasosiego intimo de salir de
una situacién para entrar a otra inmediatamente. Es una urgencia sin propésito, una
voragine de productividad y una actividad sin objetivos. La ansiedad es un estado
que predomina en la posmodernidad, este rapido fluir de las cosas, la promesa de
que siempre se viene algo mejor, la tecnologia que facilita todo hace que el
momento actual no sea el mejor que vamos a vivir, si no que siempre estaremos
esperando lo siguiente. Con este incremento de la ansiedad se han acuiado nuevos
términos como estado de ansiedad, neurosis de ansia o ataques de panico, que
cada vez son mas utilizados. Estos términos son muy frecuentes en las nuevas
generaciones, es muy comun escuchar que un joven tuvo un ataque de panico, o
que tiene ansiedad. Estos son descritos como un miedo profundo del cual no se
puede salir. Un miedo a hundirse en la nada, y esta es la palabra mas utilizada para
describirlo.

Psiquiatras describen este tipo de ataques como si uno se saliera del cuerpo y se
despersonalizara, son descargas de adrenalina constantes que suceden en
momentos inesperados, es dificil respirar, se dan taquicardias, sudoracién y se
paralizan los ojos, no es facil salir de este estado. Al darse cuenta que lo que
experimentan es miedo se tiene que enfrentar de lleno, el miedo se termina cuando
se le enfrenta, y asi poco a poco disminuyen los ataques de panico. Al enfrentar un

miedo que no existe.
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El ser humano, con el posmodernismo, se vuelve autoconsciente y tiene un control
total sobre la percepcion del Yo, al igual que infinidad de posibilidades de eleccion.
¢ Qué tan positivo es darle total libertad a uno sobre si mismo? Zygmunt Bauman
habla sobre la libertad como un arma de doble filo, porque el individuo se ha
emancipado de la sociedad, y con ello adquiere total control de sus propias
decisiones, hay una libertad sin precedentes, pero esta viene acompafada de una
impotencia sin precedente. “Quiza la supuesta autonomia posmoderna implique
fendmenos no necesariamente positivos para nuestra salud psicolégica.” (Martinez
& Aza Blanc, 2015, pag. 461) Este exceso de libertad provoca estos ataques de
ansiedad, porque el individuo no sabe qué hacer con ella.

Fisicamente lo que sucede es que el cuerpo libera grandes cantidades de cortisol,
que es la hormona del estrés. Evolutivamente hablando, el hombre en la prehistoria
desarrolla esta hormona del estrés para que el cuerpo suelte insulina y de energia,
porque en aquel entonces el miedo a morir era real, probablemente habia un animal
persiguiéndole o se iba a pelear con la tribu vecina, en ese entonces si era
verdaderamente un miedo a la muerte proxima, y esta adrenalina que se liberaba
ayudaba a tener mayor energia y asi poder escapar del peligro.

Evidentemente ahora ya no existen esos miedos tan reales a una muerte proxima,
lo mas cercano a este miedo actual seria un miedo a perder el trabajo, o alguna
especie de enfermedad, pero entonces, ¢ porque vuelven a ser tan constantes estos
miedos en la actualidad? No es casualidad, es consecuencia de esta nueva forma
de pensar en que no se cree en algo mas alla, al perder la idea de que hay algo
después de la muerte, de creer en alguna religién que dé consuelo ante todo aquello
qgue no se puede explicar. El no creer nada hace dar cuenta que el paso por el
mundo es efimero y si no se cree en nada, no se es nada. Este miedo regresa en la
actualidad para golpear en la cara y dar cuenta que, si la muerte llega, no dara nada
a cambio. “Al cambiar los ideales de la sociedad se altera también su
funcionamiento psiquico.” (Martinez & Aza Blanc, 2015, pag. 465)
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Otro de los principales problemas psicolégicos del hombre en el posmodernismo
tiene que ver con la creacion del Yo.

El posmodernismo se ha caracterizado principalmente por su individualismo. Por el
autocontrol y autoconstruccion que cada ser humano tiene sobre si mismo. Una
cantidad de referentes nunca antes soportada por el individuo ejerce presion sobre
el sujeto. (Martinez & Aza Blanc, 2015, pag. 478), asi como las infinitas posibilidades
de autorrealizacion. El posmodernismo y la era de la ligereza han potencializado las
nuevas espiritualidades desde el autoconocimiento, la realizacion del Yo y el
desprendimiento de factores de peso que pausan el andar continuo, llamesele culpa
o remordimiento, patrocinados principalmente por la religion. Con el fin de los
grandes relatos ya no se busca el bien comun, inculcar valores superiores o formar
ciudadanos ejemplares, si no una espiritualidad elevada que aligere la existencia
efimera dentro de este mundo. “Con la civilizacion de lo ligero, el sentido de la vida
se subjetiva, ya que funciona como vehiculo de una existencia personal mejor
realizada. Lo que se encuentra en el principio tanto de las experiencias de los
creyentes propiamente dichos como las nuevas ‘religiones sin Dios” es la
realizacion de la persona.” (Lipovetsky, 2016, pag. 62)

El ser humano tiene un instinto de trascendencia que no puede eludir, y este, al
perder su fundamento en la sociedad secular con el fin de los llamados “Grandes
relatos” traslada ese sentimiento de religiosidad al ambito de lo terrenal y las
“religiones sin Dios” de las que habla Lipovetsky. Estas pueden traducirse a una
devocion por el consumismo o la superacion personal constante e incluso el arte
toma un papel importante suplantando el misticismo religioso. Al perder esta forma
de trascendencia, el ser humano vuelca este instinto a lo terrenal, es decir, a si
mismo.

El posmodernismo es la era de la productividad y ésta se manifiesta primordialmente
en la realizacion propia, que es lo unico en lo que se puede tener cierto control. “La
aspiracion a estar cerca de Dios se transforma en una aspiracion de continuo
aumento y desarrollo. Se convierte en un afan terrenal enfocado hacia la

productividad, el crecimiento y rendimiento que, en su implacable deseo de superar
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lo que ya se tiene, conserva una dinamica casi trascendental.” (Von Hantelmann,
2019, pag. 41)

La autorrealizacién del ser humano es un proceso continuo y que dura toda la vida,
un proceso sin tregua en el que combaten fuerzas internas del Yo por predominar
dentro de cada ser humano.

Con las redes sociales es posible acceder a todo tipo de perfiles y observar los miles
de recetas y consejos de autorrealizacidon que han funcionado a cada persona
individualmente. Cada cual comparte sus productos de cuidado de la piel, sus
ejercicios fisicos y las dietas o suplementos alimenticios que toman, asi como sus
rutinas de yoga, meditacion o libros de superacién personal. Se abre un abanico de
posibilidades en cuanto a la realizacion personal, esto porque el cuerpo y el
bienestar propio se vuelve un trabajo meramente individual, como si fuera una “obra”
de cada cual “una victoria personal alcanzada gracias a un trabajo permanente de
uno mismo sobre uno mismo. Se responsabiliza al ciudadano ante su cuerpo,
haciendo de este un dominio susceptible de controlarse, vigilarse y entretenerse
continuamente.” (Lipovetsky, 2016, pag. 105) La existencia propia es algo que
puede y debe modelarse. Ya se menciond anteriormente el peso que tiene el
consumismo en la creacion del Yo y de como cada compra que se hace, se hace
con la intencionalidad de la construccion de uno mismo, buscando en ella su
individualidad. “El incremento de criterios, posicionamientos y actitudes antagonicas
que el individuo conoce o integra en si mismo, junto con el amplio abanico de
posibilidades que afronta cada dia, ofrecen un motivo para la culpabilidad y el auto
reproche en cada momento. La incongruencia entre aspiraciones y posibilidades
generalizada a la poblacion occidental posmoderna justificaria un estado subjetivo
de inestabilidad y malestar.” (Martinez & Aza Blanc, 2015, pag. 473)

La libertad de la que hablaba Bauman cobra un nuevo sentido cargandola de
responsabilidad. Si uno tiene un trauma psicologico, depresiones, ataques de
ansiedad, se esta gordo, mal alimentado o enfermo es por responsabilidad propia y
de nadie mas, el sentimiento de culpabilidad regresa no en forma de pecado, como

se conocia anteriormente, si como reproche hacia si mismo.
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El posmodernismo llega con un exceso de conciencia, de autodeterminacion, y de
prisa para realizarse uno mismo, asi como de inseguridades, carencia de

personalidad y depresiones.

El arte, por su parte, no hace mas que responder a estos impulsos del
posmodernismo. Primeramente, forma parte de la urgencia productivista, se vuelve
un producto del mercado entrando al juego de valores y del consumismo y
finalmente suplanta el sentimiento religioso antes atribuido a la religion, tomando el
papel de trascendencia terrenal. “A la esfera de las artes visuales se le ha atribuido,
y se le sigue atribuyendo, la funcion de proporcionar un ritual en el que se cultiva
esta interaccion especifica entre produccion, consumo y trascendencia terrenal.”
(Von Hantelmann, 2019, pag. 41) Siendo el arte no solo un producto de consumo
sino que también en él se desahogan los instintos misticos del ser humano bajo la
forma elevada y refinada de la interaccion intelectual.

Bajo la produccién y el consumismo del arte se refleja la subjetividad de la sociedad
posmodernista de occidente. Ya se habia referido como el consumismo forma parte
importante de la formacion de identidad de los seres humanos, identificandose con
los objetos consumidos y creando comunidad a partir de los gustos. Lo mismo pasa
con el arte. Este se presentaba como forma elevada de cultura e intelectualidad,
envolviéndolo de un aura de grandeza limitada al conocimiento y entendimiento de
pocos, creando una comunidad estrecha y cerrada a partir de este. Esta concepcion

del arte fue cambiando poco a poco.

Duchamp fue el primero en darse cuenta de que la subjetividad, el raciocinio y
bienestar del hombre moderno radicaba en la produccién y el consumismo de
objetos; asi como de que la necesidad de trascendencia personal se sale del
ambiente religioso para entrar en lo terrenal. Con estas realizaciones, Duchamp
crea sus readymades, elevando el objeto de consumo cotidiano a objeto artistico,
revolucionando para siempre el significado de lo que es arte. Duchamp era
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consciente del papel que tomaban los artistas frente a esta nueva concepcion del
arte, “El artista, explicaba él, tiene una misién pararreligiosa que cumplir en la
sociedad moderna, es una especie de misionero. El arte ha sustituido a la religion y
la gente tiene el mismo tipo de actitud frente al arte que la que alguna vez tuvo frente
a la religion.” (Von Hantelmann, 2019)

Con el fin de la espiritualidad que buscaba la trascendencia del ser humano, el arte
entra como relevo, siendo este el que se extendera mas alla del lugar y del tiempo
traspasando el aqui y el ahora. El arte cobra un nuevo misticismo religioso.
Posteriormente Andy Warhol, influenciado por las aportaciones de Duchamp, utiliza
objetos y referentes de la clase media, la sociedad de consumo y la banalidad para
reflejar en sus obras, como una Coca-Cola, una lata de sopa o un retrato de Marilyn
Monroe, elevandolos a objetos artisticos. Con ellos cred una especie de puente
entre el ciudadano de la clase media y el arte, proporcionando referentes con lo que
se pudieran identificar y haciendo accesible este misticismo artistico a la poblacion
en general. Por lo tanto, en el arte del posmodernismo es comun encontrar
referentes de la sociedad de consumo, el mejor ejemplo de esto es Jeff Koons, quien
lleva al maximo esta apropiacion de readymades y la cultura popular. “Se tratan de
los objetos como portadores y condensadores de afectos, emociones y formas de
deseo, del poder de las mercancias para atraer el deseo humano, moldearlo y, en
consecuencia, afectar a la formacion de la identidad y la individualidad.” (Von
Hantelmann, 2019, pag. 44)
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llustracion 2 Jeff Koons, Michael Jackson and Bubbles

Con sus readymades, Koons es capaz de crear empatia con cualquiera, y volviendo
a la premisa de que a partir del consumismo se crea una identidad propia, toma
estos referentes de la cultura popular y los eleva a objetos artisticos creando un arte
con la identidad propia de la cultura de consumo con la que quien sea se puede
identificar sin necesidad de ser un experto en arte o tener una educacion superior.
“‘Eso me interesaba porque yo también buscaba democratizar el arte y el mundo del
arte” él trata de que el arte sea accesible y entendible a todos por igual, y asegura
que “cualquier persona de cualquier lugar del mundo a quien le haya gustado algo
o0 que haya deseado algo puede tener acceso a un dialogo tan rico y significativo
como quienes ostentan los titulos oficiales, siempre y cuando se acepten a si
mismos tal y como son” (Koons, 2019, pag. 68) Koons busca que el espectador
acepte y abrace su cultura de la banalidad, una cultura muy posmodernista, de las
apariencias y la superficialidad, una cultura que no intenta conocer mas alla de lo

gue se presenta a simple vista.
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Estos readymades modernos son objetos sacados del mismo mercado, sin ninguna
aportaciéon extra mas que su traslado a un museo en una vitrina volviéndolos
impenetrables, pero con estas obras, Koons alcanza la tautologia del arte,
aspiradoras siendo aspiradoras, siendo arte, llegando al punto de la mismidad.
Pero ;Cdmo diferenciar una obra de arte con el objeto auténtico de la realidad?
Solo cuando se define conceptualmente y se muestra y trata como tal. “Solo la
filosofia puede ensefiarnos la diferencia, detectar esa dimension infrafina en la que
surge el arte en la actualidad” (Birnbaum, 2019, pag. 56) Este momento infrafino es
el que crea una diferencia en lo que es arte y lo que no lo es. Duchamp concibe el
concepto de infraleve, o infrafino, como un instante poético, algo inexacto y quizas
inalcanzable. “Cuando lo banal esta a una distancia infima de sumirse en la vacua
e indolente mismidad, la inexplicable fisura de lo infrafino hace que la banalidad
difiera de si misma y vuelva a la vida en forma de arte.” (Birnbaum, 2019, pag. 59)
Gabriel Orozco, conocedor de la filosofia de Duchamp, utiliza este concepto de lo
infraleve en muchas de sus obras. Incluso, en sus primeras obras que iba realizando
en su andar con los objetos que se encontraba, era renuente a fotografiarlas por no
querer quitarle esa aura de infralevedad, posteriormente decidio fotografiarlas, pero

utilizando la fotografia como obra casi escultorica y no como archivo documental.
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llustracion 3 Notas de Marcel
Duchamp, lo Infrafino

Por supuesto, este concepto de infrafino al ser inexplicable se vuelve
completamente subjetivo haciendo aun mas dificil diferenciar obras de arte que se
sustentan de él para ser concebidas como tales.

Que los objetos comunes y corrientes sean descontextualizados, redimidos de su
utilidad y exhibidos como arte crea un conflicto de realidad. La separacion entre lo
que es real y lo que no lo es se vuelve difusa mas alla de los confines del mundo
del arte. Solo mediante la comparacion y contraposicion entre uno y otro hace

posible diferenciar la falsedad, de la realidad, de la hiperrealidad.

27



Hiperrealidad

“Que el mundo sea ilusion proviene de su imperfeccion radical.

Si todo hubiera sido perfecto, el mundo se limitaria a no existir, y si por desgracia acabara
existiendo, dejaria simplemente de hacerlo.

Esta es la esencia del crimen: si es perfecto, no deja huellas.

Asi pues, lo que nos asegura la existencia del mundo es su caracter accidental, criminal,
imperfecto.

Por eso, solo puede sernos dado como ilusion.”

(Baudrillard, 1995)

Jean Baudrillard, en su libro “El crimen perfecto” expone al mundo como si fuera un
crimen, y lo que se ve de él son solo las huellas de este crimen mal consumado.
Dice que se esta frente a un mundo donde todo lo que se ve solo es una realidad
inventada, una simulacion de la realidad, mas la realidad ya no existe, y si es que
existiera esta no es mas real que la simulacion de lo real. Es dificil de entender y a
decir verdad es un tanto fatalista esta idea de que lo real ya no existe, pero
Baudrillard no estaba equivocado cuando lo escribié en aquel 1995, tal vez para
aquella época un poco si, muy exagerado, pero hoy ya esta aqui esa realidad, y
cada vez es mas real, hasta que se llegara a un punto en que la teoria del crimen
perfecto sera algo tangible.

Baudrillard no estaba tan equivocado.

La hiperrealidad, que es solo una consecuencia de la simulacion, ha llegado para
quedarse y es inimaginable lo que esta por venir. La ceguera moral, sintoma de esta
hiperrealidad y saturacion, es el mal que atafie a la nueva sociedad y del que la

presente tesis propone solucionar con el arte conceptual de Gabriel Orozco.

La simulacion ha estado en el mundo desde tiempos remotos en forma de teatro.

Las artes siempre han tratando de copiar a la realidad con sus ilusiones O6pticas,
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trampantojos, trucos visuales y enganos; luego llega la fotografia y se hace una
reproduccion exacta de esta, y con ella viene tras de si el cine, del cual se dice que
cuando recién empezaba, en una sala donde se proyectaba una pelicula de los
hermanos Lumiére, aparece una escena donde un tren va a toda velocidad en
direccién al publico y este sale corriendo de la sala pensando que va a estrellarse
con ellos, hoy parece ridiculo, pero hubo un momento en la historia donde las
imagenes en movimiento se leian como realidad; y posteriormente llega la
tecnologia digital, y con ella la simulacion total de la realidad.

Con tecnologia digital se refiere a todo aquello digital, los videos y fotografia que
son parte del dia a dia, no hay nada que no se pueda fotografiar de manera
instantanea, tan facil como sacar el teléfono tomar una foto y mandarla en un
segundo a quien sea, este donde este, no importa si esta del otro lado del mundo,
la comunicacion es al instante incluso con video llamadas. Esto es increible y un
gran avance para el ser humano ya que puede unir personas sin importar la
distancia comunicandose con quien sea, donde sea, en cuestion de segundos.

La problematica viene cuando con el exceso de esta comunicacion instantanea
comienza la viralizacién. Esto es la masificacion del compartir algo llegando a la
gran mayoria de las personas con acceso a internet. Comenz6 gracias a la
plataforma de Facebook, en sus inicios, cuando se iban creando poco a poco las
herramientas para interactuar en la plataforma, se creo6 la funcién de “News Feed”
que consistia en un nuevo algoritmo que mostraria informacién de forma
jerarquizada segun los intereses personales, es decir, segun las paginas que visite
en linea, las cuentas que siga, los amigos que tenga, etc. utilizando la informacién
privada de cada usuario. “Tardarian casi un afio en programarlo, pero su impacto
seria inmenso: News Feed no solo cambiaria el curso de la historia de la plataforma,
si no que llegaria a inspirar a decenas de empresas de la tecnologia de todo el
mundo a la hora de reinventar lo que la gente deseaba ver en internet” (Frenkel &
Kang, 2021) Cada vez que un usuario compartiera o visitara un sitio, el algoritmo lo
mandaba hacia arriba dandole mas visualizacién a mas usuarios, creando asi la

primera experiencia viral.
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El problema es que lo que se comparte no siempre son cosas positivas, es mas, se
tiende a viralizar todo aquello que causa un fuerte impacto, sea real o no. Muchas
veces la informacion mas popular y mas compartida es informacion falsa, lo que
crea mucha desinformacion en los usuarios y esto se vuelve preocupante cuando
los usuarios no tienen todavia un criterio para saber que es correcto y que no lo es.
Ya va un rato que la sociedad es victima de esta viralizacién de contenido, ahora se
reciben videos de balaceras, suicidios, violaciones y explosiones; ya dejo de
sorprender ver caer a una persona sin vida, ya las explosiones no parecen tan
reales, y ahora no causa ningun efecto ver a un hombre tirarse de un edificio. La
capacidad de sorpresa del ser humano se esta perdiendo. “Facebook habia sido
programada para echar gasolina al fuego de cualquier expresion que evocara una
emocion, aunque fuera una expresidn de incitacion al odio: sus algoritmos
favorecian el sensacionalismo. El hecho de que un usuario clicara en un link porque
sintiera curiosidad, horror o interés era irrelevante; el sistema veia que el post era
muy leido y lo promocionaba cada vez mas a través de las paginas de usuarios.”
(Frenkel & Kang, 2021, pag. 213)

El 11 de septiembre de 2001 no solo fue un parteaguas en la historia de Estados
Unidos sino también de las imagenes. Antes de ese dia ya se habian estrellado
aviones, ya se habian derrumbado edificios completos y ya existia el terrorismo, lo
gue no habia pasado nunca antes es que un evento de tanto impacto visual nunca

habia estado en la television. La caida de las Torres Gemelas fue un evento que
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llustracion 4 Atentado de las Torres geme/ds
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todo el mundo vio. Todos recuerdan qué hacian en el momento en que vieron esa
imagen. Si, fue una imagen muy impactante pero lo mas impactante fue que se
transmitiera en vivo. Y a partir de ahi todo fue posible, la guerra de Vietnam con
Estados Unidos también fue cubierta fotograficamente de manera amplia, algo que
nunca antes habia sucedido, y asi es como el mundo se empieza a acostumbrar a

ver imagenes fatales. A partir de ahi ya se vio todo.

Y por si no se habia visto todo, o no se tiene acceso a todos estos videos virales
por Whatsapp, con que se vaya al cine y se vean sus espectaculares efectos
especiales es suficiente. Las explosiones son mas reales en la pantalla grande que
si se ven en las noticias o en el periddico. Las peliculas de los Vengadores si que
causan impacto, nada tiene que hacer un accidente en la carretera al lado de ellas.
Y los efectos especiales no son nada al lado de la realidad virtual. En la exposicion
“‘Emocion de Engafio” en el museo Kunsthalle en Munich se mostro el arte de la
simulacién desde tiempos remotos donde se hacian muebles que parecian no tener
cajones, la famosa pintura de la tela que representa el mito de Xeuxis y Parrasio’,

esculturas tamafo real que parecen personas reales, hasta un cuarto de realidad

i

llustracion 5 Lar;e Andersn, Chlk Room

' Pintores que competian en ver quien podia hacer la pintura mas realista, uno pinté unas uvas
que cuando los pajaros la vieron se estrellaron contra ella, el otro pint6 una tela, cuando se la
ensefo a su contrincante este le pidié que levantara la tela para poder ver la pintura, cuando supo
que esa era la pintura admitié ser derrotado.
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virtual. El Chalk Room, o Cuarto de Gis de Laurie Anderson es un cuarto de realidad
virtual que gané el premio a mejor VR Experience (Experiencia de Realidad Virtual)
en el Festival Internacional de Filme de Venecia; al entrar en el cuarto se le coloca
un casco y se le entrega un control que es con el que uno se mueve dentro del
cuarto. Y entonces la aventura comienza; es un espacio que pareciera vacio e
infinito, el unico soporte que parece tener son paredes y pisos rayadas con frases
escritas con gis, y dentro de este espacio infinito uno se mueve, camina dentro de
los cuartos, pero también puede caer en el abismo. Es una experiencia
impresionante que parece real, las sensaciones son reales, el miedo y la emocion
es real; solo que no lo es, y solo se da cuenta que no lo es porque se sabe que un

lugar asi no existe.

Se antoja algo asi como Disneyland, un lugar donde las emociones y sensaciones
son reales, a partir de cosas que no lo son, solo que, a diferencia de Disneyland, la
realidad virtual es una simulacion de lo real, no se opone a ella si no que pretende
serlo, y mejorada. Disney por el contrario ofrece una ilusion de lo real, que al salir
de ese mundo donde los suefios se convierten en realidad se topa con el trafico de
L.A. y los suefios se vuelven a esfumar, se da cuenta de que ese era el suefio, esta
es la realidad. Asi, se reafirma real lo que es real, por contraposicion, es decir, el
mundo en el que vivimos cada dia se vuelve menos real, con las falsas emociones
y los sentimientos que no se sienten, las apariencias que pueblan las redes sociales
y las prisas sin urgencias. Como diria Adolfo Vazques Rocca “Disneylandia es
presentada como imaginaria con la finalidad de hacer creer que el resto es real,
mientras que cuanto la rodea, Los Angeles, Estados Unidos entero, no es ya real,
sino perteneciente al orden de lo hiperreal y de la simulacion. No se trata de una
interpretacion falsa de la realidad (como la ideologia), sino de ocultar que la realidad
ya no es la realidad y, por tanto, de salvar el principio de realidad.” (Rocca, 2007)

Pero no se tiene que ir tan lejos, hoy en dia los momentos de mayor impacto y mas
reales del ser humano se vuelven experiencias sintéticas, por ejemplo un parto, que

deberia de ser el procedimiento mas natural de la humanidad, que se ha realizado
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por miles de anos y del cual la mujer esta hecha para soportar, requiere de
hormonas que el ser humano produce por si solo en base a sentimientos y
emociones, hoy se ha convertido en un tramite a realizar, donde esas hormonas son
falsas y los sentimientos inhibidos. El doctor Michel Odent, médico e investigador
brasilefio se cuestiona que pasara con nuestro sistema de produccion de hormonas
si deja de ser utilizado y que significa eso a nivel de civilizacion, “No puedo pensar
en una pregunta mas importante que esta: 4 Cual es el futuro de la humanidad que
nace por cesarea o por el uso de oxitocina sintética?” (Chauvet, 2013)

Por esta falta de emociones y sentimientos reales, hoy se pueden vivirlos a través
del teléfono o la televisién. Todos recuerdan el programa Big Brother, también este
evento televisivo se convirtié en un parteaguas, fue el primer reality show, donde se
elimina toda censura, se ve la vida privada de los participantes, se ven sus malos
ratos y también sus intimidades, uno como espectador se adentra al programa como
si fuera uno mas creando empatia u odio con personas que ni siquiera conocen.
Con estos famosos reality shows se vive a través de las emociones de las
celebridades y hoy en dia no solo de celebridades si no de cualquiera que decida
publicar su vida privada en las redes sociales. Mark Zuckerberg, creador de
Facebook, insensible ante los sesgos sistémicos del mundo, llego a decir que
compartir online se estaba convirtiendo en una norma social. Las relaciones, a
comparacion de antes, se han vuelto unilaterales, ya no son relaciones como tal, se
vuelven redes sociales, y su nombre lo dice, las redes no necesariamente son
bilaterales o correspondidas para que exista cierta comunicacion entre dos
individuos, estas llamadas redes se configuran, remodelan y deshacen
individualmente. ;Cuantas personas no estan obsesionadas con influencers,
celebridades, o simples personas que no tienen ni idea de su existencia mientras
qgue ellos saben todo acerca de su vida? Esta novedad de compartir la vida privada
da paso a las sociedades transparentes, donde todo dialogo es inutil y solo hay un

flujo masivo de informacion que no tiene mucho sentido, Foster lo llamaria pastiche.
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Anthony Giddens, sociologo inglés, acuia el término “relaciones puras” para
catalogar este nuevo tipo de relaciones que se estan dando en la actualidad y que
son libres de ataduras, estas relaciones duran mientras se obtenga cierto placer del
otro y terminan en cuanto ya no haya nada mas que obtener. Estas son las
relaciones comunes del posmodernismo, porque se busca el placer individual sin
importar el del otro y en cambio se hace un objeto de placer temporal a la pareja, y
aunque si haya placer por las dos partes eso no significa que no se objetualice al
otro, si no que simplemente coincidieron por el momento, pero en cuanto a alguno
le deje de satisfacer, el otro puede libremente desecharlo. Para que esta relacion
exista debe de haber dos partes de acuerdo, pero para que termine, con que una
de las partes deje de obtener cierta gratificacion del otro puede terminar, incluso
aunque la pareja no lo quiera asi.

Estas relaciones pueden parecer como una liberacion de la persona, que es
practicamente la premisa del posmodernismo, pero en el fondo no demuestra mas
que la insensibilidad moral que acecha los tiempos.

Por otro lado, es muy interesante y gratificante ver como las relaciones de hoy se
basan verdaderamente en amor, al menos en mayor parte. Anteriormente las
familias arreglaban los matrimonios, o se casaban por interés econémico o social,
las relaciones seguian a pesar de que hubiera maltrato o violencia en ellas por
miedo a las criticas de la sociedad o por dependencia emocional y econdmica. Hoy
todo eso es cosa del pasado, uno no permanece en una relacion en donde se es
infeliz o donde haya maltrato, es mas facil obtener un trabajo y valerse por si
mismos, asi que escasean los matrimonios por interés, hoy cada uno es duefio de
si mismo y puede escoger su pareja segun sus gustos y sin importar su genero,
estatus social o edad.

El posmodernismo, por lo tanto, se convierte en una consecuencia de la historia. La
evolucion de la tecnologia y la libertad del ser humano da paso a nuevas relaciones,
la falta de ideologias da paso al individualismo, la saturacién de imagenes da paso
a la indiferencia social, la simulaciéon da paso a la banalidad, etc. Todas estas
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consecuencias son lo que se llama posmodernismo. Ahora es necesario analizar
estas consecuencias posmodernas, una de ellas, que es la que compete a la

presente tesis es la saturacion de imagenes.
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Saturacion de la imagen

La violencia crea imagenes.

Nos bombardean constantemente con asesinatos, violaciones, atentados, guerras casi hasta
habernos insensibilizado frente al horror, como si fueran asuntos cotidianos. Pero el arte también
tiene el poder de crear imagenes, un poder que casi, podriamos decir, exorciza las anteriores,
como oponer unas imagenes nuevas sobre las otras.

(Rodriguez, 2014, pag. 127)

Lo suave, lo terso, la fluidez de comunicacion, la informacién constante, el
positivismo, la transparencia, lo bello, el me gusta. Todo ello y mas representa a la
sociedad posmoderna.

Anteriormente se mencionaba que ya se habia visto todo, con la transmisién de
guerras en television, imagenes fatales de accidentes, ataques terroristas, memes,
pornografia, efectos especiales, animacion 3D, 4D, realidad virtual, videollamadas,
teleconferencias, etc. Todo ya es posible gracias a la tecnologia. Esto es
maravilloso, uno de los grandes logros de la humanidad. Pero hasta donde es
buena esta saturacion de imagenes y donde comienza a causar dafio? Antes el arte
tenia el monopolio de la imagen, solo el artista era capaz de reproducir la realidad
en un espacio fisico atemporal. Luego llegé la fotografia reproduciendo aun mas
fielmente la realidad, pero esta seguia entrando en el concepto de arte. Este arte
que se relacionaba con la belleza y que estaba dentro del museo. Pero el arte se
salié del museo, empezando con el expresionismo abstracto que bajo del caballete
a la pintura. Pollock desacralizé el arte al lanzar la pintura al suelo. Después el
museo no supo como integrar al performance, y el land art lo elimina por completo
de la ecuacion. Y en eso llega Duchamp con sus readymades, y ahi es cuando el
arte puede ser cualquier cosa, volviéndolo algo ordinario. Warhol hizo
reproducciones masivas y sacralizo objetos comunes como una caja de jabon, una
Coca Cola o una hamburguesa. Entonces el arte pierde esa aura de grandeza que
antes tenia dentro del museo y que intimidaba al espectador y se vuelve algo
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comercial. Tan comercial que el arte entra en el mercado de la politica y el
marketing.

Antes el arte y la belleza era algo a lo que no se tenia facil acceso, hoy se encuentra
en todos lados. La belleza se sale de la categoria de lo sublime para entrar en la
superficialidad del dia a dia, todo se vuelve bello bello, todo es estético, los teléfonos
celulares son tersos, lisos y de ligero peso, las lavadoras, licuadoras y cafeteras son
ligeramente redondeadas para evitar ese terrible angulo, se encuentra en la
publicidad y en el disefio. El arte pierde el monopolio de la imagen cediéndolo a las
redes sociales donde se ha masificado y esta al alcance de cualquiera. “El arte no

desaparece por su evaporizacion sino al contrario, por exceso.” (Michaud, 2003)

La belleza se ocultaba detras del velo, para mirarla, habia que adentrarse en lo
incognito, atenerse a la duda y el miedo, hoy la belleza se mira gratis en los perfiles

abiertos, paso de ser una pieza de arte a una imagen con un filtro de Instagram.

La obra de Gabriel Orozco, asi como la del arte conceptual en general, cuenta con
esta particularidad. Que pareciera que esta escondida detras de un velo, pareciera
gue no quiere o no dice nada. No es que la obra de Orozco o todo el arte conceptual
sea bello o sublime, pero si presenta una incégnita que hace que no sea accesible
para cualquiera y ello lo vuelve mas intrigante, desconcertante o hasta fascinante.
Bajo esta premisa, la presente tesis trata el trabajo de Orozco como el incentivo
para el espectador a realmente observar e interesarse por algo realmente mas alla

de la mera superficie.

‘Lo sublime no suscita ninguna complacencia inmediata, resulta demasiado
poderoso, demasiado grande para la imaginacion. Esta no puede registrarlo, no
puede compilarlo en una imagen, asi es como el sujeto se ve conmocionado y
sobrecogido. En eso consiste la negatividad de lo sublime, al contemplar poderosos
fendbmenos naturales, el sujeto, en un primer momento se siente impotente” (Han,

2015) La belleza podia considerarse algo sublime, hoy se vuelve placentera y se
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contenta con un “me gusta”, esa negatividad de lo sublime no cabe en los tiempos
posmodernos donde todo debe ser positivo y nada debe obstaculizar la fluidez de
comunicacion.

Las imagenes en los teléfonos son bellas, son en primer plano, y se vuelven
obscenas. § Como es que lo bello que antes era algo sublime pasa a ser obsceno?
Esta facilidad de encontrar lo bello en cualquier lado es lo que lo hace obsceno,
pornografico, sin decoro alguno. Ya lo decia Goethe, que nada era mas dificil de
soportar que una serie de dias hermosos. La imagen, hoy en dia es consumida en
primer plano donde se elimina todo ambiente, se saca de contexto y se ofrece a si
misma como cualquier imagen de cualquier revista pornografica. Para ejercer un
juicio estético se necesita realizar una distancia contemplativa. El zoom elimina esta
distancia y pone fin al enigma, donde el enigma es la base de lo erético. “En lo
erotico lo que nos seduce es la vision de un cuerpo que no se deja ver del todo, su
secreto, su ausencia. En cambio, en lo pornografico nos fascina la desaparicion del
cuerpo en la aparatosidad de su presencia absoluta.” (Gatto, 2011, pag. 25) Notese
la diferencia entre ausencia y desaparicion, ausencia es algo que no esta presente
pero que se sabe que estuvo, como si dejara una huella tras de si, y desaparecer
es algo que deja de existir, como algo que estuviera presente pero no se pudiera
ver. Andy Warhol representa esta desaparicidon en sus series “Death and disaster’.
En ellas repite varias veces la misma imagen, imagenes fatales de accidentes
sacadas de reportes periodisticos, y con su repeticion anula su significado,
anestesiando al observador del verdadero significado de la imagen. Lo mismo
sucede actualmente al estar en constante acceso a imagenes de todo tipo, ya se
mencionaba arriba que los efectos especiales de las peliculas insensibilizan ante la
realidad. Warhol lo anticip6 con su serie de accidentes y al afirmar que cuando se
ve una imagen espantosa una y otra vez, deja de tener efecto. Desaparece su
significado por repeticion. Lo mismo sucede con lo pornografico, desaparece por su
presencia absoluta.

Hay una gran diferencia entre lo erético y lo pornografico. Lo erético supone un

foreplay, una conquista y una incognita, lo pornografico, por el contrario, es algo que
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se presenta sin tapujos, se pierde este foreplay, se vuelve algo facil y se elimina
todo juicio estético. Asi es como se consumen las imagenes de hoy, sin juicio
estético y ofreciéndose a la mirada sin ninguna objecion, creando una saturacion de
imagen y de excesos, que lo unico que crean en el observador es una ceguera como
aquella que describe Saramago, una ceguera blanca, de exceso de luz, donde no
es posible apreciar algo entre aquella masa mediatica a la que no se le puede
encontrar un sentido, entonces el sujeto es mera retina, o romanticamente dicho

una superficie efimera de destellos fugaces. (Gatto, 2011, pag. 22)

Esta ceguera blanca muy facilmente se puede convertir en ceguera moral.

Y la problematica de esta saturacion de imagenes reside no solo en la forma en que
estas se consumen sino en la coaccion iconica de convertirse en imagen. El hombre
tecnoldégico se convierte en imagen y por consecuencia pierde su vida privada
volviéndose una especie de readymade. Asi es como hombre posmoderno pierde
su vida privada cediéndola a la esfera de lo publico, se vuelve un hombre mediatico,
grandes comunicadores, son publicidad, objetos de consumo, entretenimiento, etc.
Perdiendo asi su calidad de seres humanos, sensibles e imperfectos.

El hombre mediatico crea una imagen alrededor de el, como si fuera un rol a seguir
dependiendo de lo que el publico espera de el. Invariablemente, Duchamp fue quien
primero visualiza su autobiografia como una obra de arte, una puesta en escena,
creando diversos personajes, tales como Rrose Sélavy, y usandolos a su antojo,
como en todo lo demas, acertd al prevenir una sociedad donde el ser humano se
convierte en un objeto de consumo. El artista, no solo es autor de las obras que
realiza si no que también es autor de su imagen pubica, creando mercancias que
reflejan el pensamiento del artista que también se vuelve mercancia en un vasto

mercado de deseos construidos. (Bell, 2019, pag. 135)
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La ceguera moral.

El término de Zygmunt Bauman, ceguera moral, se presenta en esta tesis como
problematica principal. Este término describe la falta de empatia en la sociedad
posmoderna, la insensibilidad al dolor ajeno, el desplazamiento de la mirada ética y
la incapacidad y el rechazo de comprender. A pesar de que la moralidad cambia
segun la cultura o tradiciones de ciertos grupos, no se puede negar que ha habido
un cambio importante en los valores basicos de la mayor parte de las multiples y
diversas sociedades. Se utiliza este término de moralidad tratando de generalizar

estos valores principales.

El concepto “ceguera moral” es acufiado por el socidlogo polaco Zygmunt Bauman
y que utiliza para referirse a la pérdida de sensibilidad de la modernidad liquida, otro
término acufado por él mismo cuando habla del dilema ético entre libertad y
seguridad de la sociedad posmoderna del consumismo capitalista que es el leitmotiv
de la obra del sociologo. Pero ¢ qué es la ceguera moral? Su nhombre comienza con
complicaciones ya que lo moral es un término de principio subjetivo. La moralidad
se refiere a normas que rigen a la sociedad, basandose en un criterio subjetivo de
qué es lo que esta bien y qué es lo que esta mal. También ha sido definida como
una fuerza que nos determina. Es ir a una esencia, hay una verdad absoluta a la
que hay que tender, que es la esencia del ser humano. Como cada sociedad es
diferente, cada cual cuenta con criterios diferentes para establecer su conjunto de
normas que terminan definiendo lo que moralidad seria. Esto de entrada plantea
una problematica al utilizar el término de Bauman, pero analizandolo se puede
entender su punto de vista muy particular y su propio concepto de moralidad.

“La no percepcion de signos tempranos de que algo amenaza o anda mal en el
companerismo humano y la viabilidad de la comunidad humana, y de que si no se
hace nada las cosas se pondran aun peor, significa que la nocién de peligro se ha

perdido de vista o se ha minimizado lo suficiente como para inutilizar las
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interacciones humanas como factores potenciales de autodefensa comunitaria, y
los ha convertido en algo superfluo, somero y fragil. A esto es a lo que, a fin de
cuentas, realmente se reduce el proceso conocido como individualizacion” Bauman
se refiere a que la perdida de sensibilidad que hay en la sociedad provoque una
falta de reaccidn a los problemas sociales, no evitandolos y peor aun dejandolos
ocurrir. 'Y prosigue, “El proceso de individualizacion lleva a un estado que no
necesita de la evaluacion y regulacion moral y, lo que es mas importante, tampoco
deja lugar para ello.” (Bauman, 2015) Con esto engloba y elimina a la moralidad en
favor del “individualismo”.

Bauman analiza a la sociedad moderna a partir del concepto de “adiafora” que viene
del griego adiaphron que significa algo sin importancia (pl. adiaphora). Los cinicos
y los estoicos denominaron adiafora, o sea indiferentes, a todas las cosas que no
contribuyen ni a la virtud ni a la maldad; Bauman utiliza este término como una
“retirada temporal de la propia zona de sensibilidad; la capacidad de no reaccionar
o de reaccionar como si algo le ocurriera, no a personas, sino a objetos fisicos, a
cosas o0 a no humanos”. (Donskis, 2015) En esta “adiafora” se situan actos y
categorias de los seres humanos fuera de las evaluaciones y consecuencias
morales. Es decir, que esta mas alla de los intereses y pertinencias de algunas
personas restandolos asi de toda validez. No me concierne, no me importa.

A partir de este concepto de moralidad, se hace referencia a esta ceguera moral de
Bauman para crear una imagen de la sociedad posmoderna en la que vivimos. Una
sociedad que se alimenta de ratings, de lo ligero, donde se va con prisas y uno no
se detiene para prestar atencion a los demas, a sus problemas y mucho menos a
sus sentimientos. Bauman habla de esta indiferencia como el mal del siglo XXI,
haciéndolo banal y sutil, tan sutil que habita en cada ser humano. Antes era facil de
identificar, podia ser Hitler con sus genocidios, o la guerra separando familias, o el
diablo con su promesa del infierno, aparecia en la filosofia y en la literatura, de una
u otra manera el mal era reconocible y habia que temerle. Hoy el mal habita
escondido en cada uno de nosotros, de maneras muy sencillas. Es la debilidad de
caracter, la falta de conviccidn en ideales, la falta de empatia hacia el dolor, el
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sentimiento y la desgracia ajena, el mal se ha convertido en algo banal, algo que
pasa todo el tiempo sin si quiera notarlo. Esta banalidad del mal es primero
mencionada por Hannah Arendt en su ensayo que relata el juicio de Eichmann,
aleman nazi responsable de la deportacion de miles de judios que asegura no haber
cometido crimen alguno contra la comunidad judia, alegando que solo seguia
ordenes. Arendt hace un analisis exhaustivo de este juicio y es donde da nombre a
la banalidad de mal, un término que describe como un ser humano perfectamente
normal puede ser capaz de cometer ciertas atrocidades. Al mismo tiempo una
persona que se abstiene de la busqueda de la verdad, o de emitir un juicio propio,
se convierte en un ciudadano sumamente peligroso, capaz de seguir ordenes sin
cuestionarlas y asi darle poder ilimitado a sus superiores. “El subdito ideal de un
régimen totalitario no es el nazi convencido o el comunista fanatico, si no esa
persona para la cual no existe diferencia entre lo verdadero y lo falso.” (Silva-
Herzog, 2021, pag. 44)

Esta banalidad del mal de la cual habla Arendt, concuerda al mismo tiempo con la
adiafora de Bauman, personas que actuan indiferentes a las consecuencias de sus
actos, personas que son solo un eslabon en una cadena mucho mas complicada y
por esa razdén creen que lo que hagan no hara ninguna diferencia y se conforman
con seguir con la corriente, con seguir ordenes y con no cuestionar nada. Eichmann
al final de su juicio en Jerusalén se mostro libre de todo remordimiento y se declard
inocente. Es ahi cuando Hannah Arendt escribe “Fue como si en aquellos ultimos
minutos (Eichmann) resumiera la leccion que su larga carrera de maldad nos ha
ensefado, la leccién de la terrible banalidad del mal, ante la que las palabras y el
pensamiento se sienten impotentes” (Arendt, 1963)

¢ Es posible que al extraer todo juicio de uno mismo se pueda cometer crimenes
histéricos sin ningun atisbo de remordimiento? Es posible.

Este tipo de banalidad del mal se da en regimenes totalitarios, donde se despoja a
la persona de su identidad propia y se vuelve un elemento funcional de un sistema.

Hoy no se trata de un régimen totalitario si no de un sistema de capitalismo mundial.
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¢ Qué otra cosa recuerda a esta renuncia de juicio? Mass media. La television, las
redes sociales, los anuncios publicitarios. Ellos son los que dictan el
comportamiento de la sociedad y cada vez mas uno se abstiene de un juicio propio,
asi como al mismo tiempo pierde toda subjetividad y se convierte en un consumista
mas, en un usuario y por el contrario pierde su capacidad como individuo, como ser
humano y ciudadano. Ya lo dice Jesus Silva-Herzog en su libro “La casa de la
contradiccion” hablando acerca de la contradiccién que supone la democracia “En
el momento en que dejamos de buscar la verdad, en el instante en que entregamos
a otros nuestro criterio para entender el mundo nos hemos liquidado como

individuos, como ciudadanos.” (Silva-Herzog, 2021, pag. 44)

Las personas posmodernas caminan con la mirada baja, fija en sus aparatos
electronicos, pareciera una distopia de Orwell convertida en realidad. Todo el
tiempo en que una persona esta sumergida en redes sociales o en la television es
tiempo que no esta generando ningun pensamiento propio, simplemente
absorbiendo todo el contenido que empresas millonarias se encargan de vender,
contenido que no necesariamente tiene contenido si no que muchas veces es simple
basura y el individuo se ha abstenido de juzgarlo. John Berger en el primer capitulo
de su serie documental “Ways of seeing” hace un analisis de como las imagenes al
ser reproducidas masivamente pierden su sentido original y en cambio cobran el
sentido que el que las esta transmitiendo le quiere dar, y los receptores absorben
todo aquello sin juicio alguno dejandose llevar por la corriente publicitaria. De igual
manera sefala como la publicidad es la que dirige la conducta y el gusto del
consumidor. Berger cierra el capitulo con una advertencia “Pero recuerda que estoy
controlando y usando para mi propésito los medios de reproduccidon necesarios para
estos programas. Las imagenes pueden ser como palabras, pero no hay un dialogo
aun. Mientras tanto, con este programa, asi como con todos los programas, tu
recibes imagenes y significados que son arreglados. Espero que consideres lo que
he arreglado, pero se escéptico de ello” (Dibb & Berger, 1972)
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El ser humano deja de Pensar, y al hacerlo se deja llevar por la corriente de los
tiempos. En los afios 80s se hablaba de un despertar de la humanidad, se realizaron
movimientos estudiantiles, culturales y politicos alrededor de todo el mundo, en
México, por ejemplo, el movimiento estudiantil fue de gran importancia. Hoy por el
contrario se podria decir que el ser humano esta anestesiado. Asi como se
encuentran causas por las cuales luchar como el feminismo, el medio ambiente o el
anti racismo, con igual de facilidad se olvidan y se hace de la vista gorda. Miles de
personas se unen a movimientos sin involucrarse demasiado, muy superficialmente
y sin que esto cambie su vida diaria, tal ves asistan a una marcha o dos, compartan
una que otra foto al respecto en sus redes, pero siempre y cuando su cotidianidad
no cambie y su comportamiento tampoco, y esto lo hacen para formar parte de algo,
pero en cuanto encuentran un movimiento mas conveniente o de moda, dejan el
anterior. Cambiando el comportamiento es como se puede lograr un cambio en la
sociedad, a través del ejemplo y la educacion, aunado a las marchas y las protestas,
pero estas jamas lo lograran por si solas y si el comportamiento y la actitud diaria
de las personas no cambia, cualquier movimiento tiende a extinguirse tan rapido
como comenzo.

Esta necesidad de formar parte de algo también es un sintoma del posmodernismo.
La sociedad de hoy esta anestesiada y actua sin ningun sentimiento.

Cuando el ser humano deja de Pensar y comienza a dejarse llevar por las modas,
por el consumismo o por lo que dicen los medios, este deja de ser duefio de si
mismo y se convierte en un usuario mas, sin capacidad de decision ni de enfrentarse

al mundo con una voz propia.

Esta época se caracteriza por que la informacion abunda. Se pueden encontrar
respuestas en segundos gracias a Google. Uno se puede enterar de todo lo que
pasa diariamente en su circulo social gracias a Facebook. Las noticias son
transmitidas en vivo gracias a Twitter. Es una sociedad de la transparencia, donde
pareciera que no hay nada de lo que uno no pueda enterarse. Pero esta facilidad
de la informacién no significa que se pueda saberlo todo, al contrario, tanta
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informacion termina siendo una simulacion de una realidad que se presenta dia con
dia en una aparente cercania digital. “La red ha democratizado la informacion, ha
multiplicado el abanico de fuentes que podemos consultar. Las antiguas aduanas
del papel, el editor y la imprenta han desaparecido” (Silva-Herzog, 2021, pag. 46)
Tras la pantalla de los nuevos juguetes digitales el ciudadano se esconde y da
rienda suelta a sus opiniones subjetivas, propician la participacion, pero los
encierran en una jaula de subjetividad. “La civilidad, la empatia misma desaparecen.
Tenemos al alcance de la mano herramientas para tapizar herméticamente nuestro
universo con el repertorio de nuestros prejuicios. Podemos convencernos, de este
modo, de que esa cela que hemos disefiado para nosotros es el mundo.” (Silva-
Herzog, 2021, pag. 46) Muy facilmente una opinién puede ser llevada al extremo al
nutrirse unicamente de su mismo juicio alejandose asi de un punto de encuentro
con diferentes opiniones, Silva-Herzog asegura como una persona de izquierda
terminara ignorando el argumento de una de derecha porque ni siquiera estara en
contacto con el, y puntualiza como un conservador tendera a volverse
ultraconservador.

Las redes sociales funcionan de cierta manera en que nos muestran el contenido
de nuestro interés, mas no la totalidad de la informacion, saturandonos de un
contenido repetitivo que se vuelve una realidad personal excluyendo toda aquella
que no empate con el algoritmo. “Esta cercania digital presenta al participante tan
solo aquellas secciones del mundo que le gustan. Asi, desintegra la esfera publica,
la conciencia publica, critica, y privatiza el mundo. La red se transforma en una
esfera intima, o en una zona de bienestar” (Han, 2016)

Lo que antes era privado hoy se vuelve publico gracias a este nuevo entusiasmo
por compartirlo todo. EI hombre posmoderno lucha constantemente con una
sensacion de insignificancia donde Facebook, Instagram y Twitter lo que hacen es
dar una significacion a una vida carente de existencia, estas redes actuan como un
estimulo y una protesta a esta falta de decision que tiene el hombre actual.
Cuando uno publica una fotografia y obtiene comentarios y “likes” se vuelve visible
en un mundo atestado de visibilidad, es una visibilidad que dura unos segundos, y
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con eso uno se contenta, tal es el nivel de carencia que hay en el ser humano que
colecciona likes y seguidores.

Un tuit tiene hoy mas impacto que un ensayo o una tesis.

Esta sociedad de la transparencia elimina la confianza, porque la confianza radica
en no saberlo todo de la otra persona y aun asi confiar en ella. Cuando se sabe todo
de la otra persona la confianza sobra. Por ende, la transparencia no produce
confianza si no que la elimina. Pero cuando no hay confianza se exige la
transparencia. “La sociedad de la transparencia es una sociedad de la desconfianza
y de la sospecha, que, a causa de la desaparicidn de la confianza se apoya en el
control. La potente exigencia de transparencia indica precisamente que el
fundamento moral de la sociedad se ha hecho fragil, que los valores morales, como
la honradez y la lealtad, pierden cada vez mas su significaciéon. En lugar de la
resquebrajadiza instancia moral se introduce la transparencia como nuevo
imperativo social.” (Han, 2016)

Esta coaccion de compartir la vida privada surge como una consecuencia de esta
falta de seguridad que hay en el mundo. Hay fragilidad de trabajos, los empleos no
son solidos, hay altas tasas universitarias donde si uno tiene la posibilidad de
estudiar tiende a endeudarse hasta anos posteriores a que terminen sus estudios,
hay facturas de servicios que pagar que cada vez se vuelven mas y parecen ser
indispensables. Hay una incertidumbre existencial en el mundo que se vuelve
palpable en la clase media. De ahi surge esta exigencia del pueblo por la
transparencia en los altos funcionarios, los politicos, jefes de empresas, etc. Una
transparencia que surgié de la incertidumbre existencial y falta de confianza en el
sistema.

Entonces hoy se vive en un mundo de velocidad, transparencia y accesibilidad.
Parece fantastico, pero dentro de ese mundo hay personas que no le encuentran
sentido a la vida, con problemas de ansiedad e inestabilidad emocional y como diria
Yuval Noah Harari “;jHay algo mas peligroso que dioses insatisfechos e
irresponsables que no saben lo que quieren?” (Harari, 2014)
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Aqui se propone al arte conceptual como una forma de “escape” a este mal
posmoderno, como un incitador de Pensamientos. El arte conceptual es dificil de
entender y pareciera que no dice o no quiere decir nada. Pero también podria ser
un provocador, que rete al espectador a adentrarse mas alla de la superficialidad
aparente.

¢ Qué pasaria si el arte conceptual lograra capturar la atencion de multiples
espectadores, y que al hacerlo logre comprender lo que el artista quiere expresar?
¢Y que si ese sentimiento de logro y de capacidad de comprension lo quisieran
replicar mas alla de la experiencia del arte? ; Qué si a partir de empatizar con el arte
el ser humano quisiera y lograra empatizar con el ser humano? ¢Podria el arte ser

capaz de darle la vuelta a esta llamada ceguera moral?

La obra de Gabriel Orozco se propone como este tipo de arte conceptual que incita

a la reflexion.
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Arte conceptual

“Un ejemplo de este animo posmodernista es el arte conceptual, al plantear la no adoracion del
objeto artistico basandose entre la naturaleza del objeto y el arte mismo. Con ese aire de
renovacion y comenzar de nuevo. Apareciendo la contraparte de la idea modernista de innovacion,
surge con la apropiacion de imagenes. Frente a las propuestas del arte de vanguardia, los
posmodernos no plantean nuevas ideas, ni éticas, ni estéticas; tan solo reinterpretan la realidad
que les envuelve, mediante la repeticion de imagenes anteriores, que pierden asi su sentido.”
(Gutiérrez, 2012)

Ante el analisis exhaustivo del posmodernismo, y mirado a través del lente artistico,
es inevitable no relacionarlo con el arte conceptual. Un arte que surge como
consecuencia de los tiempos, pasando de la modernidad a la posmodernidad.
Marcel Duchamp fue quien planté la idea de crear un arte que provocara al
espectador y que hiciera surgir nuevas ideas, y que no ofreciera un simple placer
contemplativo o “retiniano” como él lo llamaba.

El arte fue cambiando de significado con el paso del tiempo, los impresionistas
fueron quienes cambiaron las reglas de la pintura y a partir de ahi se comenzo6 a
permitir todo dentro de la pintura, para luego dar paso al arte mas alla de esta. Las
vanguardias, el modernismo, el arte minimalista, etc, rompieron con el concepto de
arte como tal, y es entonces cuando el arte es concebido como algo mas que
estética de las formas. “Solo cuando quedo claro que cualquier cosa podia ser una
obra de arte se pudo pensar en el arte filos6ficamente” (Danto, 2014, pag. 36)
Fluxus fue un grupo de artistas plasticos que se da en la década de los sesentas y
setentas y al que pertenecian artistas como Yoko Ono, George Maciunas, Dick
Higgins entre otros. Ellos fueron los que comienzan a realizar actos conceptuales
(comicos y serios) dentro de la vida cotidiana, creando manifestaciones primarias
como textos, partituras o fotografias invitando al espectador a detenerse a mirar y/o
escuchar creando asi una experiencia de arte en si misma. Yoko Ono en su libro
Pomelo, da una serie de instrucciones que invitan a desvincularse, por medio de la
contemplacion, de un mundo enajenado por el consumo y la produccion frenética

de informacion y de mercancia. (Ono, 2020)
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Henry Flynt fue quien da nombre a estos actos como “arte conceptual” y finalmente
se materializa en 1967 con Joseph Kosuth en su serie Art as Idea as Idea 'y al mismo
tiempo Sol LeWitt publicando sus “Parrafos sobre arte conceptual” en la revista
Artforum.

Mirando al arte conceptual superficialmente pareciera ser la mas exacta
representacion de la banalidad del posmodernismo; objetos incomprendidos y sin
aparente logica, pero con cierta estética. Por otro lado, podria funcionar como
activador de la conciencia del espectador, exigiéndole de si para poder
comprenderlo, y como diria Duchamp “que surjan nuevas ideas”. Natalie Bell en el
catalogo de la exposicion “Apariencia desnuda. El deseo y el objeto en la obra de
Marcel Duchamp y Jeff Koons, aun” describe como surgen los readymades
duchampnianos a partir de la busqueda personal de perder toda subjetividad dentro
de su obra y al mismo tiempo creando un reto para el espectador “los objetos
cotidianos que exponia como readymades eran, pura “materia gris”. Su valor e
importancia no residian en su condicion de objetos estéticos hechos para el deleite
visual, sino en el juego conceptual en el que su propia subjetividad y su propio gusto
quedaban anulados. Asi, se planteaba un nuevo reto al espectador, de quien se
esperaba reflexion y disposicion para entrar en el juego.” (Bell, 2019, pag. 24) Con
esta primera intension del readymade, se planta la idea de un nuevo arte. El arte

conceptual. “Lo suyo era una maniobra conceptual, mas que técnica.”

El arte conceptual se dio inicialmente en Estados Unidos y Gran Bretaia a finales
de los afos sesentas. Se da como parte de un proceso de desmaterializacion de la
obra artistica, con el arte conceptual finalmente se elimina el objeto formal como
objeto de arte, un proceso que comienza con el minimalismo, que buscaba darle
mayor importancia al concepto detras de cada pieza artistica que a la pieza artistica
en si. lgualmente se busca eliminar al autor como creador del arte y en cambio
posicionar al arte como algo suprapersonal, exento de la subjetividad artistica y
expresionista. Ad Reinhart fue quien le da el significado tautolégico del arte

posicionandolo como arte como arte pero la idea de eliminar al autor de la ecuacion
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fue concebida inicialmente por Duchamp, quien buscaba en sus obras eliminar todo
gusto y subjetividad del artista, y deja esto plasmado en su obra 3 stoppages étalon
(3 zurcidos de patron) donde deja caer a su aire tres hilos de un metro cada uno
sobre un lienzo cambiando asi su medida, y utilizando estas nuevas medidas para
cortar unos trozos de madera. Con esta obra recurre a la casualidad y asi elimina
no solo la decision del artista si no que el mismo

Con el arte conceptual se da el paso del concepto como base de la obra minimalista
al concepto como obra en si misma (Guasch, 2000).

Una manera facil de comprender el arte conceptual es como lo ejemplifica Henry
Flynt, comparandolo con la musica; en la musica el material son los sonidos, en el
arte conceptual el material son los conceptos y, por lo tanto, el lenguaje.
Basandose en esta definicion se llega a la conclusion que el arte conceptual no
puede estar dirigido a los sentidos sino mas bien a la mente del espectador. No es
un arte que ahoga a la vista o que abruma con su capacidad técnica pictorica, es un
arte en el que el espectador debe de realizar el trabajo de pensar, tal vez investigar
un poco acerca de la obra, que es lo que el artista tratdé de representar, decir o
manifestar en una obra especifica. “El objeto artistico, e incluso los materiales eran
algo secundario a la idea planteada. En lo que se refiere a la recepcion de la obra
de arte, el lenguaje se convirtié6 en algo mas importante que el puro efecto en la
retina.” (Morgan, 2013, pag. 12) No es un arte que se comprende al instante y
probablemente no cause impacto a su primer encuentro, pero cuando éste es
comprendido es como si algo hiciera clic en la cabeza del espectador y la obra

cobrara sentido de un momento a otro.
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De las obras de arte mas significativas de este movimiento es “Uno y tres paraguas”
1967 o “Una y tres sillas” 1965 de Joseph Kosuth. En ellas se presenta dentro de la
galeria un paraguas, junto a una imagen impresa de un paraguas y al otro lado la
definicion de paraguas. Con estas obras se vuelve explicita la utilizacion del
concepto, entendiendo con ellas la diferencia entre un objeto real tridimensional,

una imagen icoénica bidimensional y una conceptual linguistica.

llustracion 6 Una y tres sillas, Joseph Kosuth

“Para los componentes del grupo Art & Language, - grupo pionero del arte
conceptual de 1968 - el publico debe implicarse en sus proyectos y deliberaciones;
no ha de estar compuesto por espectadores desapasionados, sino por lectores
interesados.” (Guasch, 2000, pag. 182)

Como menciona Ana Maria Guasch, el arte conceptual es un arte que
probablemente requiera que el espectador lea algun texto, investigue un poco
acerca del proyecto, del artista o del contexto en que fue creada la obra. Es decir,
le pide algo a cambio. No se muestra simplemente sin tapujos esperando causar el

efecto de contemplacién artistica al espectador, si no que la experiencia de arte se
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da después de que el observador se detiene, se desvincula y se interesa por la obra
dando algo de si a cambio de comprenderla. Crea un momento de contemplacion,
pero no en una primera instancia si no hasta que el espectador se lo propone,
convirtiéndose en juez y parte de la obra, tomando un papel igual de importante que
el del creador. Se antoja como un arte envidioso, no para cualquiera, y que solo se
da a si mismo a quien llega con flores. Es como lo bello que esta velado ante los
ojos de la indiferencia.

Este podria ser el arte que mejor representa el posmodernismo. Es lo sublime que
primeramente causa incomodidad para después dar paso a la belleza, y al mismo

tiempo la banalidad que abunda en el mundo y que pareciera no querer decir nada.

El arte conceptual también hace evidente la accesibilidad que proporcionan las
redes sociales y la comunicacion instantanea. John Berger en 1972 hablaba de
como la fotografia de una imagen original se vuelve referencia para otras imagenes,
haciendo que las originales cobren un significado ambiguo y segun el antojo de
quien las ha reproducido. “Las fotografias de pinturas, como toda la informacion,
tienen que mantener su propia posicidn frente al resto de la informacion que se esta
transmitiendo continuamente. En consecuencia, una reproduccion, a la vez que
hace su propia referencia a la imagen original, se convierte ella misma en un punto
de referencia a otras imagenes. El significado de una imagen cambia segun lo que
vemos directamente a su lado o lo que viene inmediatamente después. Esa facultad
se distribuye por todo el contexto en el que aparece.” (Dibb & Berger, 1972)

Esto es lo que hace Sherrie Levine, artista conceptual de los afos ochenta, al
fotografiar o volver a pintar pinturas ya famosas como obras de Mird, Monet,
Malevich o Chasnik. Al volver a reproducir estas imagenes esta reafirmando la tesis
de Berger al decir que la camara hace mas accesible el arte, quitandole el aura que
lo rodea. (Morgan, 2013, pag. 97) Hace casi cuarenta afios cuando Levine
reproducia a mano o fotografiaba obras de arte queriendo demostrar como al ser
reproducidas una y otra vez son distanciadas de su significado original predijo la
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manera en que son consumidas las imagenes actualmente. Descontextualizadas y
de montodn.

En el programa de Berger “Ways of seeing” el ultimo capitulo inicia haciendo una
recoleccion de la inmensa cantidad de imagenes que son vistas y reproducidas en
los anuncios publicitarios, televisiones o revistas, para hacer notar como se quiere
influenciar al consumidor a obtener bienes, demuestra con ello que las imagenes
forman parte del sistema capitalista al igual que las imagenes de antes que eran los
cuadros al dleo eran un referente de riqueza, tanto por lo que aparecia dentro de la
pintura como por el simple hecho de tener un cuadro propio.

El hecho de que las pinturas sean signo de bienestar econémico no ha cambiado,
al contrario, se ha acentuado haciendo del arte en general un producto a consumir.
Un artista conceptual que ha trabajado sobre este tema del arte como objeto de
consumo es Gabriel Orozco. Artista mexicano en el que se centrara el presente
texto para probar la tesis de como el arte conceptual puede funcionar como
amortiguador de la ceguera moral de la que se hablaba anteriormente.

En el afo 2017 dentro del marco de la feria de arte mas importante en México, Zona
MACO, Orozco cre6 en la galeria Kurimanzutto un Oxxo donde al espectador se le
entregaba un billete falso que podia cambiar por cualquier articulo que hubiera en
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l/ustracién 7 Oroxxo, 2017
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el Oxxo solo que intervenido con una estampita. En la parte trasera de la galeria se
encontraban 300 piezas iguales a las que habia dentro del Oxxo, pero las cuales
estaban a la venta, el truco consistia en que las piezas salian al mercado a un precio
bastante elevado y conforme se iban vendiendo estas iban bajando de precio
drasticamente. Asi, el comprador de la primera pieza iba viendo como su “obra de
arte” iba devaluandose conforme mas se iba comprando, este mercado de Orozco
actuaba en oposicion a como funciona el mercado global del arte. En este Oxxo,
donde el espectador entraba en busca de arte, salia simplemente con unas Sabritas
o unos Chocorroles, exponiendo asi, cinicamente, el sistema del mundo del arte.
Esta exposicion solo puede cobrar sentido dentro de México. Fuera de este no
existen los Oxxos y se vuelve imposible su comprension.

El Oroxxo es considerado una obra conceptual porque su significado y la
importancia de ella radica en el contenido conceptual de la obra, es decir, en lo que
queria decir el artista a partir de ella, que en este caso seria evidenciar el
consumismo Yy el sistema capitalista del mundo del arte. Esta obra confirma lo que
se intenta probar en la presente tesis. Aparte de que es una critica directa a los
métodos consumistas y capitalistas que son la base del posmodernismo, el
espectador entra a ella sin saber lo que significa y muy probablemente salga con la
misma confusion, aunque contentandose con un refresco en la mano; pero si se
logra encontrar la intencion del artista y comprenderla, se saldra con una idea muy
clara de como funciona el mundo del arte y lo cinico que puede volverse. “Quiero
decepcionar al espectador que espera ser sorprendido, solo cuando decepcionas

puede darse lo poético otra vez.” (Fer & Orozco, 2006, pag. 515)

Esta es una de las obras de Gabriel Orozco que nos invita a ver mas alla de la
superficie. Parece un Oxxo, pero es una compleja critica al mundo del arte.
Igualmente se analizara la trayectoria de Orozco y estas obras que demuestran la
misma premisa, que, si se muestra el suficiente interés, uno puede salir de la
experiencia del arte con algo mucho mas gratificante que la mera belleza de

contemplar.
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Gabriel Orozco

Gabriel Orozco es un artista mexicano nacido en Jalapa, Veracruz en 1962. Nace
en el seno de una familia comunista, hijo del llamado ultimo muralista, Mario Orozco
Rivera. De 1981 a 1984 estudia su licenciatura en la Escuela Nacional de Artes
Plasticas de la UNAM en la ciudad de México.

Actualmente es el artista mexicano con mayor reconocimiento internacional. Lo que
genera gran alboroto alrededor de él, es precisamente la falta de “mexicanidad” por
asi llamarlo, en su obra.

Para 1986 viaja a Madrid a un par de cursos en el Circulo De Bellas Artes, esta corta
estadia en Europa causa un fuerte impacto en su obra posterior, dejando de lado
las practicas artisticas tradicionales como la pintura y la escultura, y en cambio opta
por trabajar mas influenciado por el movimiento Fluxus y el arte efimero. Orozco
narra sus dias en Madrid como excesivamente calurosos, lo que le impedia
encerrarse en un estudio a trabajar y mejor optaba por salir a caminar, fue asi como
comenzaron sus instalaciones efimeras, recolectando basura que encontraba por el
camino, organizando trozos de madera, creando pequefas esculturas y acciones
por las calles para después dejarlas a su suerte y seguir su camino. En ese entonces
no tenia una camara para guardar constancia de estos actos efimeros, y era
renuente a comprar una ya que consideraba que sus acciones eran como la estela
que va dejando un barco sobre el mar, un trazo que desaparecera en cuestion de
minutos, “Seria hermoso pensar en una estela infinita, permanente, pero entonces
ya no seria una estela” (Minera, 2013, pag. 718) sefald Orozco en referencia a
fotografiar sus obras, es necesario para conservarla pero pierde su esencia de
instantaneidad. Por esta época no fotografiaba sus trabajos, preferia considerarlos
efimeros, conservando su instantaneidad, conservaba lo poético del momento, pero
posteriormente comienza utilizar sus fotografias no tanto como documentacién de
los hechos, si no mas bien como piezas escultéricas en si, objetos que contienen
un significado en la imagen, lo importante es el objeto que contiene la imagen. “En
torno a 1989 la imagen se convirtié en algo importante para el artista, en tanto que,
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al mismo tiempo, éste difuminaba deliberadamente las fronteras de la existencia
fisica de esa imagen. Las fotografias que ha impreso son, a un tiempo, pequefios
mundos auténomos y herramientas que posibilitan el pensamiento.” (Rosenzweig,
2004 , pag. 430)

A su regreso a México sus intereses artisticos ya eran completamente diferentes,
mas interesado por el arte instalacion o de especificidad de sitio que por la pintura
o la escultura tradicional.

Esta situacion de falta de mexicanidad no se debe unicamente a su viaje de estudios
en Madrid y a su pronta salida del pais a mostrar su trabajo en el extranjero, si no
que tiene una explicacion histérica dentro del mismo pais mexicano, ya que en la
época en la que comienza a trabajar, a finales de los ochentas, el arte mexicano
tenia tan poca visibilidad que podria considerarse mudo o al menos silenciado,
incluso dentro del mismo medio.

La generacion de los artistas de los noventa, que es a la que pertenece Orozco,
busca referencias fuera del caudillismo de la cultura local que se daba a partir de
las protestas del 68 y que el mismo Estado mantiene al margen. Ejemplo de este
caudillismo cultural es el Salén Independiente, que nace junto a las protestas
estudiantiles del 68 y en el cual participaron grandes artistas como Gilberto Aceves
Navarro, Manuel Felguérez, Vicente Rojo, Lilia Carrillo, entre muchos otros, la
intencidon del Salon Independiente era no participar en ningun evento de interés
politico o con fines de lucro como bienales o eventos oficiales con premios
monetarios, era un grupo caracterizado por su actitud contestataria y rebelde, tanto
social como plasticamente, investigando nuevas técnicas y métodos artisticos como
lo es el happening, el Fluxus y el arte efimero. Las mismas razones por las que se
cred el Salon Independiente fueron por las que terminaron disolviéndolo. Los artistas
mas jovenes del grupo quisieron continuar participando en bienales y tener libertad
creativa individual en contraste con los que buscaban nuevas formas de
colectividad, por otro lado, unos consideraron necesario seguir teniendo apoyo de
parte del Estado contra los que seguian en actitud de lucha contra este. “El Salén
Independiente se disolvio simplemente porque habia dejado de cumplir la funcion
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de llenar un vacio en el contexto histérico-cultural de México” (Germenos, 2014,
pag. 48)

Otro ejemplo de la actitud de lucha de los jévenes es el grupo “Arte Otro” donde
participaban Hersua, Sebastian, Eduardo Gardufio y Luis Aguilar, y que se fundé
igualmente en el 68, como oposicion al sistema de ensefianza del arte en México.
Gracias a esta actitud revolucionaria por parte de los artistas los organismos
oficiales dejaron de prestar apoyo a sus proyectos artisticos, retirandoles becas, y
coleccionando solo una o dos obras de arte al afio durante mas de una década,
obras que eran realizada unicamente para concursos y que ganaban aun cuando
no eran representativas de lo que realmente estaba sucediendo en el arte mexicano,
creando una “dictadura” de gusto estético por parte del INBA. “El pasado reciente
estaba marginado de la historia a tal grado que parecia no haber ocurrido nunca”
(Debroise & Cuauhtemoc Medina , Genealogia de una Exposicion, 2014, pag. 21)
Varios sectores culturales que mostraron publicamente su apoyo a las protestas del
68 fueron victimas de la intimidacion policial, lo que causo que mas de uno se
autoexiliara del pais, creando un vacio cultural dentro de este y llevando sus
propuestas de vanguardia a otras partes del mundo. Un ejemplo de ello fue Margaret
Randall, que en 1969 tuvo que huir del pais, ya que apoyaba al movimiento por
medio de su revista El corno emplumado manifestando la necesidad de una
“revolucion total en la mente/cuerpo/sentidos y el orden social.” Otro de ellos fue
Felipe Ehrenberg que también parti6 rumbo a Londres por las mismas razones y
donde siguidé su produccion artistica cada vez mas tendiendo hacia el Fluxus y
dejando de lado la pintura tradicional.

Después de la matanza de Tlatelolco el espacio cultural en México se volvié una
consecuencia de esta, todo el arte realizado posterior a este evento tenia un
caracter de protesta, revolucionario y politico.

Mas adelante, entre los afios 1977 y 1982, se conformaron los Grupos. Estos eran
grupos de artistas y teoricos que trabajaban de forma colectiva renovando el
lenguaje artistico, con nuevas técnicas de impresion y acercandose al arte

conceptual. Entre ellos se encuentran Tepito Arte Aca, Fotografos Independientes,
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Suma, Proceso Pentagono, Germinal, No Grupo, Peyote y la Compaiiia, Atte. La
Direccion, entre muchos otros.

Aunque ya habian pasado 9 afios desde el Movimiento Estudiantil del 68, estos
grupos solo tenian como referencias del arte local una cultura de protesta.
“‘Respondieron a un contexto politico, social y artistico determinado por el contexto
mexicano posterior a la matanza de Tlatelolco.” (Mantecén, 2014, pag. 196)

No solo respondieron al contexto politico y social de México si no que también
surgen para contrarrestar el estancamiento artistico que hubo durante los afios
setenta, abriéndose a las nuevas propuestas plasticas que nacian en el resto del
mundo.

Durante el gobierno de Lépez Portillo se da una reforma politica que da apertura a
movimientos de izquierda en el pais lo que provoca una disminucion de los
movimientos militantes sociales y politicos. Es probable que esto causara la
disolvencia de varios de los Grupos de artistas. Esto aunado a que se reactivo el
mercado del arte y muchos de los integrantes de los Grupos pudieran enfocarse en
su trabajo como artistas individuales.

El INBA realizé un intento de reconocer el arte que se movia cada vez mas en los
circulos independientes, en 1979 se convoco a la primera Seccion Anual de
Experimentacion del Salon de Artes Plasticas. En el evento sin embargo se sintieron
las tensiones entre los grupos de artistas de oposicién y la ambicion oficial de
reintegrar la produccion contemporanea al terreno institucional, lo cual se manifesté
cuando el Grupo Suma, al obtener el primer premio, protesté contra el jurado y
contra el INBA altercando su propia instalacion. Estos Salones Experimentales
continuaron realizandose, incluso, Gabriel Orozco junto a Mauricio Rocha y Mauricio
Maillé ganaron en el penultimo Salon de Espacios Alternativos de 1988 con su
instalacion titulada Apuntalamiento para nuestras ruinas modernas, una instalacion
que aborda el sismo del 85, destacando la sensacién de pérdida y como era mas

importante el derrumbe de la memoria social que la destruccion de la urbe.
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llustracion 8 Apuntalamiento para nuestras ruinas modernas, 1988

Para inicios de los anos ochenta, todo el arte anterior préximo habia sido de
protesta, lo que causé que el Estado lo mantuviera al margen, y, en consecuencia,
en ausencia de referentes locales, para las proximas generaciones. Es entonces
cuando nace el arte conocido como “neomexicanismo” como busqueda de una
identidad nacional, sexual, cultural y emocional. Sus precursores principales fueron
Julio Galan, Enrique Guzman, Nahum B. Zenil, Magali Lara, Carla Rippey, Adolfo
Patifo, entre otros. Multiples artistas mexicanos fueron residentes de diferentes
paises y en su exilio su trabajo remitié al paisaje mexicano, y a la mas tipificada
simbologia patria, como una especia de anhelo y melancolia en su ausencia.
Ejemplo de ello fueron Rufino Tamayo, Francisco Toledo, Diego Rivera y mas tarde
Julio Galan. Este sintoma de retomar la iconografia mexicana dentro de la pintura
se extendié también dentro del pais debido a esta falta de referentes y las nuevas
posibilidades que se abrian como parte del posmodernismo, cuestionando no solo
la politica, como se venia haciendo en los afos anteriores, sino también la
sexualidad y la identidad nacional.

Dentro del “neomexicanismo” el cuerpo toma un papel importante como objeto de

transito, sus limites se vuelven flexibles con la experimentacion del performance,
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arte abyecto y Fluxus entre otras nuevas propuestas de artes plasticas. El cuerpo
rompe con sus fronteras sexuales antes reprimidas para dar paso a la liberacién y
experimentacion. Las fronteras geograficas también entran dentro del discurso
neomexicano, debido al desplazamiento geografico tras el sismo del 85, y la posible
migracion a otros paises, asi como la bienvenida de extranjeros al pais. El
‘neomexicanismo” es la busqueda de identidad propia ante la apertura de
posibilidades de un pais tercermundista. Segun lo considera Cuauhtémoc Medina
“El centro de lo que ha sido designado, de manera reduccionista, como
neomexicanismo no fue una repeticion de motivos debida al agotamiento cultura,
sino la proclamacion de una estética localizada en un espacio limitrofe de la cultura
y la sexualidad, entre los clichés de la alta y la baja cultura y de la masculinidad y
feminidad.” (Medina, 2014, pag. 316)

El artista dentro de su pintura representaba esta identidad fracturada que se abria
a nuevos limites, agarrandose de los referentes mas proximos y obvios, utilizando
al cuerpo como espacio que deconstruye la identidad nacional.

Estos artistas al representar con tal insistencia elementos como la Virgen de
Guadalupe, la bandera mexicana y un “mal gusto tipificado” parecian exiliados
dentro de su mismo pais. “Se puede explicar por un acentuado sentimiento de
ostracismo: como si ciertos pintores jovenes de México se sintieran culturalmente
desterrados en su propio pais y volvieran nostalgicamente el rostro hacia formas de
expresion en vias de extincion, hacia un folklore desnaturalizado” (Debroise, Me
quiero morir, 2014, pag. 280)

Por otro lado, diferentes grupos de artistas, buscando referentes fuera del
caudillismo cultural mexicano, y otras formas de lenguaje, se volcaron hacia el arte
internacional y a artistas como Marcel Duchamp, Joseph Beuys, Yves Klein o Robert
Morris. Por aquel entonces en México se abrieron las puertas a artistas de muchas
partes del mundo.

Gracias a la primera Bienal de La Habana en 1984, que fue caracteristica porque

tenia un formato regional y esencialmente tercermundista, pudieron realizarse
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acercamientos entre artistas latinoamericanos permitiendo a muchos cubanos ir a
México a realizar exposiciones o residencias. Los primeros en llegar, invitados por
parte de la Galeria Alternativa y Adolfo Patifio fueron artistas de la llamada
vanguardia cubana, Ricardo Rodriguez Brey, Juan Francisco Elso y José Bedia, y
tras ellos llegaron muchos mas aprovechando las buenas relaciones entre México
y Cuba como pretexto para salir del régimen de Castro y buscando utilizar su arte
para crear una nueva espiritualidad americana.

Al mismo tiempo un grupo de artistas ingleses, huyendo de un Estado protector que
limitaba el desarrollo de las practicas artisticas, llegaron a México en busca de una
nueva alternativa en las artes, entre ellos se encontraban Melanie Smith, Dixie
Appleton, Georgina Corrie, Richard Marshall, Mark Daniel, Peter McDonald, Alex
Veness y Pete Smith. También llegd el belga Francis Alys, el estadounidense
Jimmie Durham y la chilena Eugenia Vargas, creando asi un ambiente cultural de lo
mas variado en el centro de la ciudad de México, donde dada la casualidad, se
formaron estudios, talleres y lugares de exposicion mayormente en la calle de
Licenciado Primo Verdad. Los jévenes artistas mexicanos tuvieron la posibilidad de
convivir mano a mano con ideas y propuestas artisticas de diversas partes del

mundo.

Por ese entonces Gabriel Orozco regresaba de su estadia en Madrid, donde
también se estaba viviendo una apertura al mundo tras la caida del régimen
franquista, ahi tuvo acceso a las nuevas propuestas de Joseph Beuys y fue
influenciado por las ideas de Marcel Duchamp. En su llegada a México crea el “Taller
de los Viernes”, un espacio dentro de su casa donde se reunia con otros artistas
mas jovenes que se interesaban por estos nuevos conceptos de arte. Mas que ser
un taller era una excusa para reunirse para hablar de arte, y de literatura, compartir
catalogos de Chris Burden o del Whitney Museum, intercambiar libros sobre Marcel
Duchamp, Octavio Paz o Hal Foster, revistas varias y escuchar musica de John
Cage y Fito Paez. Una especie de club de diletantes del cual salieron grandes
artistas como Abraham Cruzvillegas, Damian Ortega o Gabriel Kuri entre otros mas.
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El Taller de los Viernes estuvo activo desde 1987 vy finalizé6 en 1992 con la partida

de Orozco a Nueva York.

Paralelamente existian en la ciudad de México otros grupos de artistas y espacios
donde sucedian reuniones culturales y exposiciones. Uno de ellos fue el Salon des
Aztecas, fundado en una muebleria de la calle Republica de Cuba por Aldo Flores,
Lolo Strane y Enrique Cantu.

Otro fue la Quifionera, una casa de los hermanos Néstor y Héctor Quifiones, en
Coyoacan donde vivian solos y que el curador y artista Rubén Bautista transformoé
de lugar de fiesta a un espacio de exposicion donde se realizaron 5 exposiciones
entre 1988 y 1990. Era un espacio donde se realizaron conciertos, reuniones, fiestas
y exposiciones, creando un ambiente de cultura underground, marcada por la
libertad de referencias cotidianas, espirituales, artisticas e historicas que permitio la
posmodernidad.

Otro mas fue el Mel’s café, que era el apartamento de Melanie Smith en la calle de
Licenciado Primo Verdad donde se reunian los “artistas del centro”, los ingleses, los
cubanos y los jovenes mexicanos y que servia de cafeteria brunch todos los
sabados para solventar los gastos de los que ahi vivian. Sus paredes al mismo
tiempo funcionaron para mostrar obra y venderla.

Estas “instituciones” independientes fueron importantes porque dieron inicio al
trabajo en conjunto entre curadores y artistas, donde los curadores servian para
vender obra, colocarla en diversas exposiciones y conseguir patrocinadores
privados y gubernamentales para la realizacion del trabajo artistico. “El curador no
es un funcionario, sino un companero de ruta de los artistas queriendo romper el
aislamiento localista e inyectar intensidad intelectual y emocional a la cultura. Un
primer caso, en 1987, el curador Rubén Bautista decidié transformar los amplios
jardines de la Quifionera en una “galeria de esculturas”, que a partir de entonces
fue sede de varias muestras cruciales en el proceso de los ochenta y noventa.”
(Medina, 2014, pag. 365)
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Otro espacio independiente que se formo por aquella época fue Temistocles 44,
una casa destinada a ser destruida en la colonia de Polanco y que fue intervenida
por artistas que habian sido parte del Taller de los Viernes de Gabriel Orozco, asi
como por otros artistas egresados de la ENAP y muchos mas como Eduardo
Abaroa, Abraham Cruzvillegas, Diego Gutiérrez Coppe, Damian Ortega, Sofia
Taboas, Ulises Garcia, Pablo Vargas-Lugo, Daniela Rossell, entre otros. Esta era
una generacion que se definia por el cuestionamiento constante del aprendizaje
artistico, tratando todo el tiempo de rebasar los limites del arte contemporaneo
global. “Un espacio que estuvo siempre a medio camino entre lo publico y lo privado;
extension necesaria de la escuela, en un pais donde la educacion artistica es casi
una broma, y casa de un intento de reflexion grupal cuando esta ultima es una
guimera cuanto mas reclamada porque parece imposible. En otras palabras, un tipo
de actividad que, de entrada, partia de la percepcion de que la profesién de artista
no puede ejercerse desde el talento o la inocencia.” (Medina, El regreso de los
mutantes, 1994, pag. 12)

Estos espacios independientes que se crearon gracias a curadores y artistas con el
hambre y la curiosidad de mirar mas alla de lo que se ensefiaba en las escuelas de
arte y en cambio volcandose hacia un arte internacional y apoyandose mas en los
artistas contemporaneos que compartian sus nuevas ideas y formas de trabajar con
quienes se interesaran en ellos. El trabajo artistico se volvié mas autodidacta que
institucional. Los artistas comenzaron a intervenir espacios, a hacer piezas in situ,
e invadir territorios. Esto influyo en Orozco a tal manera que continua trabajando
sus piezas mayormente en especificad de sitio.

En parte, también preferian hacer sus investigaciones artisticas en estos espacios
alternativos ya que podian hacer lo que quisieran con ellos, tirar muros, quemarlos,
romperlos, etc. Santiago Sierra incluso llegd a quemar los techos de uno de estos
espacios. Los temas recurrentes iban mas alla de los temas sociopoliticos del pais.
Ellos estaban interesados en conceptos globales, el mercado, la cultura popular, el
postporno, o la provocacidn. Su mirada se dirigia hacia el exterior del pais

analizando y cuestionando el interior, no con una mirada tercermundista si no mas

64



bien como horizontes inalcanzables. “A diferencia de los grupos artisticos de los
afnos setenta, o de los colectivos de pintores y escultores revolucionarios de los
veinte y treinta, este no vuelca el cuerpo de sus reflexiones y actos sobre el
problema de como es que el arte ha de articularse o enemistarse con el proceso
sociopolitico, o como ha de encarnar los posibles discursos y/o estéticas de los
actores del conflicto social visible” (Medina, El regreso de los mutantes, 1994, pag.
13)

Pero los espacios alternativos nunca fueron antagonicos de los espacios
institucionales, incluso, con el tiempo, los artistas supieron integrar su obra a los
espacios institucionales, y se logré de cierta manera una cooperacion entre ellos,
que no dudaron en aceptar becas, financiamientos y apoyos para la realizacion de
sus trabajos artisticos.

“Sin embargo, los apoyos a los espacios independientes no lograban consolidar
econdmicamente los proyectos, asi que, como cualquier historia familiar, los ya no
tan jovenes artistas iniciaron la busqueda de nuevos caminos, salieron del pais y
empezaron a caminar individualmente.” (Macias, 2014, pag. 372)

El hecho de que haya cesado el aislamiento al que estaba condenado el arte local
desde los afios cuarenta, aunado a la incipiente globalizacion y la caida de los
bloques ideoldgicos, los jovenes artistas pudieron participar en bienales y ferias
internacionales, pasaron a ser parte de la mirada global gracias a curadores, criticos
y coleccionistas de todo el mundo. “A principios de los noventa, las instituciones
mexicanas, salvo algunas excepciones, desconfiaban de la emergencia del nuevo
arte. En cambio, la curiosidad globalista de los curadores y la presion por la
representacion latina de las instituciones estadounidenses, hizo que artistas
mexicanos fueran invitados a los Estados Unidos y a Europa.” (Medina, 2014, pag.
392)

Se abrié el mundo entero ellos, algunos fueron Rubén Ortiz Torres que participé en
la exposicion “Trade Routes” en el New Museum en Nueva York en 1993 y quien
hablaba de la perdida del “centro” que habia provocado la globalizacién, los modelos

de desarrollo econdmicos y los nuevos flujos de comercio internacional, dejando de
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lado las preocupaciones de identidad que se abordaban en la época, Miguel
Calderdn que formé parte de la galeria neoyorquina Andrea Rosen y Gabriel Orozco
que participd en el MOMA en el programa de Proyects con su instalacion Homerun
en la que colocé naranjas frescas todos los dias en el edificio colindante del museo,
reivindicando las ideas antiartisticas del nuevo arte “en expansion” que proponia

Joseph Beuys y los ready mades de Duchamp.

llustracion 9 Homerun, 1993

Por otro lado, desde el interior del pais esto se observaba con preocupacion ya que
muchas veces la critica o comentarios de los paises hegemonicos tergiversaban los
referentes o eran ambiguos en cuanto a la cultura mexicana. “La carrera de Gabriel
Orozco a nivel global estaba empafada por deformaciones historicas, producto de
la falta de informacion sobre el arte moderno y movimientos de vanguardias en
paises periféricos, y de la pretension de criticos de retener la centralidad del
discurso sobe el arte.” (Debroise & Cuauhtemoc Medina , Genealogia de una
Exposicion, 2014, pag. 21)

Todos estos factores influyeron en la obra de Orozco causando de ella controversia
y confusion.

Para la primavera del afo de 1992 Gabriel Orozco se va a vivir a Nueva York. En
México sus ideas no encajaban bien con las estructuras del momento ya que el
cuestionaba lo artistico en si. Al salir del pais su obra cambié por completo. El

buscaba una poética de lo visual y de la vivencia de la percepcion mas que de lo
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pictorico, cuestionaba la intencién de la obra de arte y la funcion del museo,
desmantelando la estrategia de la obra de arte. Es entonces cuando crea su famosa
Caja de zapatos vacia, decepcionando al espectador que iba al encuentro del arte
esperando encontrar algo sublime y conformandolos con una caja de zapatos vacia,
como su titulo lo expone. “Me parecié que poner una caja de zapatos en el cubiculo
blanco que me asignaba el curador de la bienal era suficiente para ocupar todo el
espacio y para negar todo el espacio. Me interesa la idea del recipiente, de algo que
transporta asi como puede neutralizar y suspender lo que contiene.” (Buchloh B. H.,
Benjamin H. D. Buchloh entrevista a Gabriel orozco en Nueva York, 1998, pag. 207)
Con esta obra inicia su busqueda personal por los objetos "recipientes”, que para el
son objetos vacios que se prestan a que los espectadores los llenen de significados

personales y subjetivos.

e

llustracion 10 Caja de zapatos vacia, 1994

La caja de zapatos vacia es literalmente un recipiente esperando a ser llenado de
contenidos personales. Una de las interpretaciones de esta obra se basa en la
costumbre, no solo de los mexicanos, de utilizar las cajas de zapatos para guardar
los objetos de mayor valor sentimental, ya sean cartas, fotografias, tickets de
entradas de algun evento, servilletas con mensajes, objetos, recuerdos, etc. Gabriel
Orozco utiliza la caja de zapatos vacia en la Bienal de Venecia como un objeto
escultérico recipiente, invitando al espectador a que lo llene de su propia
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subjetividad, y con esta obra inicia su propuesta de esculturas recipientes, a la
espera del espectador para dotarlas de sentido, donde estas “obras recipientes”
generalmente son objetos que encuentra como basura o que han perdido su utilidad
y carecen de proposito. Pero ;Qué tanta casualidad es que esta obra sea
precisamente una caja de zapatos vacia? El objeto que por excelencia es llenado
con los objetos mas personales ya que este ha perdido su funcidén. Esta obra
ejemplifica sutilmente como es que hay que leerle sus demas obras. Como una caja
de zapatos vacia que hay que llenar con la propia subjetividad, sus propias
memorias, experiencias y vivencias. Es asi como hay que leer la obra de Orozco.
Ya lo decia Duchamp, “el espectador hace la mitad del trabajo”. (Hans-Ulrich Obrist,
2003, pag. 360)

Se piensa que la obra de Orozco, al salir de México, rechaza por completo los
referentes mexicanos, pero, aunque los referentes no estén de manera explicita
dentro de su obra, si lo estan en su actuar y en su forma de produccion. Una
caracteristica de la cultura mexicana es la diversidad y saturacion de elementos.
Véase por ejemplo los mercados abarrotados de productos donde se puede
encontrar fruta y verdura al lado de aparatos electrénicos o cosméticos. Véase los
tianguis donde se encuentran infinidad de puestos de comercio con variedad de
mercancia inimaginable, los altares de muertos, que contienen comida al lado de
libros, velas e imagenes fotograficas, las casas de sefioras de antafio cubiertas
todas las superficies de recuerditos, fotografias y utensilios inservibles
coleccionables. Tal vez la manera de Orozco de expresar el mexicanismo es
actuando como tal, recuperando objetos inservibles de botes de basura,
coleccionando elementos miniaturas para después colocarlos en sus “mesas de
trabajo”, es imposible no reconocer la iconografia popular en su Mural sol, o la
instalacion Carta Blanca, asi como en varias de sus fotografias. Su obra tiene ese
brinco constante de una técnica a otra, la diversidad de su trabajo, sus exposiciones
siempre con elementos o piezas artisticas sin una aparente conexion entre ellas, la

saturacion de estos elementos, etc. Un ejemplo de esto son sus obras
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Constelaciones Astroturf, 2012, Astroturf, 2012, Asterismos: Estrellas de arena,
2012, y Asterismos, 2012, asi como sus multiples mesas de trabajo tienen una clara

influencia del kitsch urbano mexicano.

llustracion 11 Astroturf, 2012

Pero también es un artista inmigrante, de una nueva nacionalidad que deberia
llamarse internacional/turistica, a la cuales no solo deberian de llamarse a ciertos
artistas sino también actores, musicos, profesores, conferencistas, etc.
Personalidades que se han dedicado a viajar y trabajar no en un solo lugar, sino
gue son trotamundos.

A Gabriel Orozco se le deberia de considerar asi, ya que vive en varios lugares
durante el afo, viaja segun sus proximas exposiciones y su obra se caracteriza por
que se relaciona directamente con el lugar en donde fue realizada o el lugar en
donde se va a presentar expuesta mas que con la carga subjetiva e histérica que el
artista tiene. Por otro lado, el aborda recurrentemente el tema de la vulnerabilidad
desde la otredad, al encontrarse en un pais que no es el propio, uno se convierte

en inmigrante, en el Otro y asi uno se vuelve vulnerable y su obra artistica cobra un
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significado diferente, incluso la relacidn con sus propios origenes cambia, uno se
empieza a comprometer con su propia cultura de manera diferente, desde la
distancia. “Creo que mucho de mi trabajo tiene que ver con este tipo de exposicion,
exponer la vulnerabilidad y convertirla en tu fortaleza. Esto no tiene tanto que ver
con viajar, sino con el desplazamiento y la intensidad de ser el Otro.” (Morgan J. ,
2011, pag. 561)

Molly Nesbit clasifica un nuevo tipo de ciudadano, el nuevo inmigrante, que vive
entre paises, trabaja en uno, pero vive en otro, aunque de ninguna manera
permanentemente, y dentro de estos nuevos ciudadanos esta el artista que gracias
a sus andanzas trabaja con tal diversidad de soportes que se ha creado una crisis
de clasificacién tanto laboral como civica. Al mismo tiempo son artistas que son
habitantes del mundo, un mundo globalizado que no se puede dejar limitar con
clasificaciones arcaicas, si el mundo se vuelve global es natural que sus habitantes
también lo hagan, especialmente sus artistas que al final son los que van dejando
constancia de los tiempos. “Sus pies son tan importantes para su trabajo como sus
manos” (Nesbit, Caminar al trabajo, 2003)

Cuando la obra viaja a diferentes lugares para ser exhibida, esta cambia por
completo de significado, muchas veces incluso puede perderlo. Un claro ejemplo es
la obra “Hasta encontrar otra Schwalbe amarilla” que consiste en una serie de
fotografias que el artista realizo durante su estancia en Berlin como parte de una
residencia artistica. Durante su estancia se transporté con una motocicleta amarilla
clasica fabricada en la Alemania Oriental lo cual la hacia de un precio bastante
econdmico y por lo que se volvio el medio de transporte mas comunmente utilizado
por sus ciudadanos. Orozco recorria todos los dias la ciudad hasta encontrar otra
Schwalbe amarilla, (valga la redundancia) como la que él utilizaba, las colocaba una
al lado de la otra y las retrataba, juntando una larga serie de fotografias de dos
motocicletas amarillas. Esta obra cobra bastante significado para los alemanes que
conocen el porque de estos famosos scooters, conocen su historia y saben que fue
el medio de transporte de toda una época historica. Si se transporta esta serie de
fotografias a cualquier otro pais, carece de significado y se convierte en un simple
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juego de azar. “Orozco nunca constrefido geograficamente, pero si arraigado a la

especifidad de los lugares” (Spector, 2013)

llustracion 12 Hasta econtrar otra Schwalbe amarilla

Otro ejemplo de la obra de Orozco es el Oroxxo que se mencionaba anteriormente.
Una obra que no puede ser comprendida fuera del marco social de México.

Es por esto que la obra de Orozco se considera in situ. Aunque también hay
multiples obras que sacandolas de su contexto siguen teniendo significado, como
por ejemplo sus mesas de trabajo. Son mesas en donde expone obras en miniatura,
ideas, objetos que encuentra en sus paseos, basura, etc., articulos que ha
encontrado a lo largo de muchos afios y que ha ido guardando en cajas de zapatos.
Todos estos objetos funcionan como recipientes, que es como el los llama, objetos
que hacen al espectador encontrarse con algo vacio dispuesto a llenarse. Objetos
que no importa el lugar en donde se encuentren, son simples objetos que van a
activar un espacio y crear una experiencia de arte en el espectador, ya sea en Nueva
York, Londres o la Ciudad de México.

Una obra que da ejemplo de esta versatilidad de sus obras es Papalotes negros,

una pieza escultorica realizada para Documenta X mientras se recuperaba de un
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seria operacion de pulmon, que consiste en la detallada y minuciosa intervencion
de un craneo humano con grafito. Alrededor de la escultura se origina una identidad
subjetiva dependiendo de las formas de memoria personales de cada observador,
muchas veces remiten a sus propias experiencias personales, otras tratan de
identificarla con la identidad propia del artista. “Esta obra realmente toca algunos
nervios en el cerebro estructurado del que se pone enfrente. jPor eso funciona!”
(Morgan J. , Conversacion con Gabriel Orozco , 2011, pag. 609) La muerte esta
presente en todas las culturas, por eso es que causa impacto a cualquier persona
que la vea, es una internacional, al contrario de sus obras in situ, que solo cobran
sentido en ciertos lugares. Pero para Gabriel Orozco, al ser un artista mexicano, un
pais permeado por la pobreza, el analfabetismo y las multiculturalidades, existe la
necesidad de crear una aureola mitica alrededor de el. “La especificidad de la
iconografia local, lo regional, lo nacional, opera como un registro mnemotécnico en
la obra de Orozco para asi articular el complejo proceso de formacién del sujeto
como uno que inevitablemente se origina, y sin embargo necesariamente también
se emancipa de todas las formas de sometimiento mitico.” (Buchloh B. H., 2009,
pag. 617) Gabriel Orozco menciona que se inspird para esta pieza en una tienda
de articulos de rock que se encontraba en la esquina de la calle de su departamento
de Nueva York, algo completamente diferente de lo que se cree o espera de esta
obra.
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llustracion 13 Papalotes negros, 1997

El tedrico Benjamin H. D. Buchloh llama a estas esculturas de Orozco “de la vida
cotidiana”, porque son objetos que se encuentran dentro de la cotidianidad del
artista, en este caso esta pieza la encontré en la tienda Evolution Nation Store en
Nueva York, no son para nada similares a los ready-mades de Duchamp ya que con
ellos Duchamp pretendia cambiar la forma en que se veia el arte con objetos de la
cotidianidad, mientras que Orozco lo hace en sentido inverso, el pretende cambiar
la forma en que se mira la cotidianidad a partir de la mirada del arte.

Estas obras suyas son consideradas dentro del arte povera.

“El artista povera debe trabajar sobre cosas del mundo, producir hechos magicos
maravillosos, descubrir las raices de los acontecimientos partiendo siempre de
materiales y principios que se dan o pueden darse en la naturaleza para poder asi
describirla, representarla, o presentarla. El artista povera no expresa juicios morales
sobre su entorno: participa de el, de los acontecimientos naturales y se identifica
con estos sobre la base de revivir la organizacion de las cosas vivas. De este modo,
en ese revivir de la naturaleza en su estado elemental y pobre, se descubre a si

mismo, descubre su cuerpo, su memoria, sus gestos, y al hacerlo, adquiere la
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capacidad necesaria para dominar lo sensorial, lo impresionable y lo sensual.”
(Guasch, 2000, pag. 124)

Pareciera que Orozco encaja perfectamente dentro de esta categoria, pero eso
seria limitar el resto de su obra, es verdad que el encuentra estos momentos
magicos en su cotidianidad y utiliza las sobras industriales o basura para producir
sus objetos artisticos que posteriormente coloca en sus mesas de trabajo o
simplemente son fotografiados, pero no toda su obra consiste en ello. Aparte de
estas mesas de trabajo, de las fotografias, o de las obras con especificidad de sitio,
tiene también pinturas, esculturas, pequenas y de gran formato, tiene acciones,
performances, etc. Es un artista que no es facil de definir debido al dinamismo con
el que trabaja, él mismo ha dicho en repetidas ocasiones que pretende decepcionar
al espectador, y cuando estan por definirlo en cierta categoria vuelve a cambiar de

estilo, técnica, o materiales.
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Discusion

Orozco considera que no existen los objetos puros o la materia prima como tal, todo
bloque de marmol tiene un lugar de origen, alguien lo corté y lo transport6, por ello,
aunque sea un bloque de marmol sacado de la montaina, este ya tiene una historia.
“Cada objeto tiene una carga: no hay materia prima pura; tienen una carga cultural
y una implicacion politica, tienen una historia. Desarrollo su potencial innato como
objetos socioculturales y con memoria. Al desarrollar un nuevo objeto, se da la
posibilidad de comunicacién, porque sigue teniendo su historia, ademas de la
historia de la transformacion que ha sufrido.” (Orozco, Gabriel Orozco conversa con
Guillermo Santamarina , 2004, pag. 445) Y el opina que eso sucede con cada
materia, el acero, el cobre, la arcilla, la pintura, es por eso que no encuentra
diferencia entre una escultura de bronce a un trozo de madera encontrado en la
calle. “Los miles de objetos encontrados no son mas que lo que son: naufragos
recuperados de nuestra cultura comercializada, desechos arrojados por la vida
cotidiana.” (Spector, 2013, pag. 641) Sus piezas artisticas van desde espuma de
poliuretano, madera, hueso, video, fotografia, plastilina, coches, focos, acetatos,
impresiones, y cualquier otro material que se cruce en su camino, incluso pelusa de
lavadora. Orozco habla de como encontrarse con objetos abandonados provoca
una cierta ternura en la que encuentra una obra de arte funcionando como tal, habla
de como no logra entender la obra de Richard Serra que utiliza el hule como materia
quitandole todo propdsito y utilidad, ya que el, por el contrario, encuentra lo poético
en su utilidad, o la falta de esta, como lo muestra en su obra “Pelota ponchada,
1993”. “La obra provoca un tiempo en el cual, primero intento comprender el
fendbmeno que tenia enfrente, el material, el objeto, la estructura, y luego puedo
reproducir ese mismo espacio posteriormente, de modo que el espectador pueda
acercarse a la pelota de hule y sentir lo mismo que yo senti la primera vez que miré
la llanta de hule desinflada. Senti algo muy importante hacia ese material; en ese
momento senti que la obra estaba funcionando, el ciclo estaba completo, la ternura

se encontraba al comienzo, de cierta manera... y cuando es posible que eso suceda
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de nuevo, cuando el espectador puede sentir eso, creo que es maravilloso.” (Gabriel
Orozco, 2000, pag. 277)

“Pelota ponchada” muestra una pieza cotidiana, que alguna vez tuvo una utilidad y
la perdio, pero eso no le quito la historia al objeto y al encontrarse con el, uno puede

llustracion 14 Pelota ponchada, 1993

empatizar con todo lo que alguna vez significd. Asi es como el propone encontrar
momentos artisticos dentro de los objetos cotidianos. No es casualidad que utilice
una pelota, ya que este objeto, al ser utilizado por nifios, se carga aun mas de
sentido emocional, haciendo aun mas facil empatizar al espectador con la obra,
llevandolo a algun recuerdo de su infancia, a algun antiguo barrio, o incluso al
anhelo.

El afirma que el arte se puede encontrar en cualquier parte mas no en cualquier
momento. “Se busca un momento que puede ser interesante, comunicativo para
otras personas y entonces muestras eso en un museo, pero se trata de algo que
esta sucediendo en esa institucion. “Después de eso, de algun modo, la realidad lo
vuelve a reclamar y es ahi donde interviene el espectador, el publico, la sociedad,
el mundo al pensar, repensar y ver si se queda en la memoria, si después de tener
contacto con ese objeto se ve la realidad de otro modo, si genera consecuencias

posteriores al encuentro en el museo. El proceso que empieza con el individuo
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enfrentandose a la realidad, al fenomeno de lo real, y como lo empieza a
transformar, pasa a través del museo en su momento de comunicacion, pero es
después cuando realmente empieza el proceso de significacion de ese gesto.”
(Orozco, Gabriel Orozco conversa con Guillermo Santamarina , 2004, pag. 446)
Con esta afirmacion Orozco les da importancia a todos los objetos en general, sin
importar si es basura, una escultura, o restos de una obra en construccion, lo
importante es lo que el objeto cause en el observador, si el objeto regresa a la
memoria de este es porque funcioné como objeto de arte.

Es dificil vivir un momento de arte en este mundo posmodernista, todo yendo tan
deprisa que no se tiene verdadera contemplacion, y aun teniéndola es dificil apreciar
verdaderamente lo que se esta observando ya que el ser humano actual ha perdido
la capacidad de concentrarse en una sola cosa, mientras se observa la television
se contestan mensajes por teléfono, mientras se come se revisa el mail, mientras
se platica con alguien se toma una foto, ocasionando asi que el cerebro humano
trabaje en distintas cosas al mismo tiempo, y cuando no, es dificil mantener la
atencion durante varios minutos. “La actividad de observar algo con detenimiento
ya es bastante, si de verdad ocurre. Es ya bastante establecer una interaccion con
alguien que pone atencion a lo que uno dice o hace en una sociedad donde resulta
sumamente dificil concentrarse en algo. Es muy dificil que todo este ruido del mundo
no nos distraiga.” (Buchloh, Benjamin H. D. Buchloh entrevista a Gabriel orozco en
Los Angeles, 2000, pag. 238)

Es por eso que Gabriel Orozco propone los momentos de arte, y esos momentos
no precisamente se dan dentro de un museo, él los encuentra en su andar, en un
charco de agua, en latas vacia en la playa, o en restos de fabricas de lavado.

“El artista trabaja para el publico que se pregunta cuales son las razones por las
que existe el arte. Este arte no puede ser espectacular, como la realidad no lo es,
sino accidentalmente o porque el individuo decida que esa realidad es espectacular.
El espectaculo como intensién esta hecho para el publico que espera y el artista no
trabaja para ese publico. A través del espectaculo no es posible convertir al publico
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en individualidades. Cuando el arte se realiza es cuando el individuo se realiza con
él, aunque sea por un momento. Porque finalmente el arte es un problema del
tiempo: del momento del arte” (Orozco, Conferencia, 2001, pag. 309)

Orozco coincide con Michael Fried al juzgar al arte que depende cada vez mas del
espacio convirtiéndolo en un arte teatral, Fried enjuiciaba al minimalismo alegando
que atentaba contra la autonomia de la auténtica obra moderna, la cual debe
manifestarse independientemente de quien la contemple, (Guasch, 2000, pag. 29)
asi como Orozco propone que el arte sigue sucediendo después del museo, al salir
de este y enfrentarse con la realidad. Como si la pieza de arte solo fuera un estimulo
para que el espectador al salir del museo contemplara la realidad de otra manera,
que pudiera apreciar sus momentos de arte en la cotidianeidad de su propia vida.
Al fin de cuentas uno se pregunta cual es el verdadero propdsito del arte. Habra
multiples conclusiones, pero una de ellas habla del propdsito del arte como activador
de conciencia, mas alla de ser catalogado como un bien de consumo, sirve para
afectar emocionalmente al espectador.

El ser humano esta dirigido por las corrientes que dominan las masas, es por ello
que hoy mas que nunca la imaginacién es importante, porque crea nuevos
pensamientos propios, alejandolos de la corriente mediatica. Orozco habla de como
su obra trata de despertar la imaginacion, de causar emociones y sentimientos
propios a partir de los objetos que él muestra, de estos “recipientes” que deben ser
llenados por el espectador. “Me encantaria que mi obra transgrediera los limites de
la vitrina, y que siempre pueda ser lo bastante clara para que funcione en la
imaginacion de la gente. La imaginacion es el primer y ultimo y mas importante lugar
para el objeto de arte.” (Hans-Ulrich Obrist, 2003, pag. 362)

Actualmente, causar emociones es cada dia mas dificil, ya se mencionaba
anteriormente como el ser humano esta siendo anestesiado emocionalmente, como
la saturacion de imagenes y el exceso de comunicacion causan que cada dia sea
mas dificil llegar a ese estado de sorpresa que es tan envidiable de los nifios. Lo
mas cercano a sentir algo puede ser en los estados de la ansiedad y la depresion.
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El arte, naturalmente tampoco causa un efecto instantaneo en el espectador, ese
pequefio factor de admiracion estética es cada vez mas dificil de conseguir, por lo
tanto, el arte pierde también la cualidad de causar sentimientos y emociones.

Hoy el arte debe de exigirle al espectador que continue con el proceso de
apreciacion, que termine la obra, por asi decirlo, llevarla mas alla del museo y de la
valoracion meramente “retiniana”, darle un significado personal y hacer algo a partir
de ella. Para Duchamp, el arte debia tener un uso, no debera de ser meramente
complaciente, si no que el espectador deberia sacar algo de él, siempre y cuando
este esté dispuesto. “A contrario de lo que a menudo ha reivindicado la estética de
la recepcion, los espectadores no estan ahi para completar una obra de arte con su
participacion, si no para hacer algo a partir de ella, tanto si le gusta al creador como
si no.” (de Sutter, 2019, pag. 92) Es precisamente eso lo que hace posible al arte
conceptual, la interpretacion subjetiva del espectador acompafada de la idea
principal del artista, llevada mas alla de los limites fisicos e intelectuales de la obra.
El efecto consiste en trascender, mas que en ser, la obra de arte cumple con su
objetivo de afectar al otro cuando el espectador es capaz de trascender después de
estar en contacto con ella. (de Sutter, 2019, pag. 96)

Luciano Concheiro utiliza la obra de Gabriel Orozco para ejemplificar y sustentar su
“Filosofia practica del instante” una filosofia que acepta la inevitable rapidez y
ligereza de los tiempos actuales, pero al igual que Lipovetsky sabe que “la ligereza
es bella y deseable, pero no podria ser el principio supremo que rigiese la conducta
del género humano” (Lipovetsky, 2016, pag. 22)

Concheiro no se opone a esta rapidez, ya que todo intento de ir mas despacio se
vuelve inevitablemente una nueva carrera, si no que propone una resistencia
tangencial. Esta resistencia tangencial consistiria en fomentar la aparicion de
instantes en la vida diaria. El instante considerado como un momento en el que el
tiempo se para, no es algo extraordinario ni tampoco excepcional, sino que suceden
en la simple cotidianidad. “Mediante el instante, desde nuestra condicion de

mortales, accedemos a un momento de eternidad: un momento en el que el tiempo
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este detenido. El instante es el no-tiempo, breve suspiro en el que se anula el
devenir.” (Concheiro, 2016, pag. 121) Para entender mejor el significado del tiempo
siempre se puede recurrir al Conejo Blanco respondiéndole a Alicia, “4Cuanto
tiempo es para siempre? A veces, solo un segundo.” (Carroll, 1865) Todo el tiempo
puede concentrarse en un instante, si se sabe apreciar el instante. Y a través de
estos instantes es como propone Concheiro que se puede escapar a la rapidez.
Estos instantes los compara con el termino “infraleve” inframice acufiado por
Duchamp quien decia que era imposible dar una definicion exacta del término y en
lugar de definirlo propone ejemplos como el calor de un asiento que se acaba de
dejar, el jabén que resbala, o o nacarado que brilla solo en cierto angulo. Orozco
realiza una pieza en base a este concepto de lo infraleve, “Aliento sobre piano”, de
1993, donde el artista deja su aliento, que se esfumo en cuestion de segundos,
retratado para siempre, y asi también propone a la estela que va dejando un
barco, que desaparece tan rapido como se aleja. Estos ejemplos son la mas
cercana definicion al instante. El apreciar un instante en la cotidianidad del dia a

dia es como robarle un pedacito al tiempo que va tan deprisa.

llustracion 15 Aliento sobre piano, 1993

Se habla de lo poético de la obra de Orozco, estas obras son un ejemplo de ello,
son momentos que duran segundos y él deja retratados para siempre, resignificando
estos momentos infraleves de los que habla Duchamp. Dejan al espectador la tarea
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de imaginacion, de pensar que fue lo que paso, como paso, quien hizo que pasara;
muchas veces también evocan a memorias propias, a imagenes o recuerdos, 0
incluso al anhelo. Orozco reconoce lo poético dentro de su obra debido a un acto
de fe o de ilusidén por parte del espectador. “En otras palabras, lo poético no es algo
que el artista ponga en su propia obra, sino algo que el observador extrae de ella,
una cualidad creada por el encuentro entre el artista y el mundo, entre el espectador
y una obra de arte. Jorge Luis Borges, un escritor que ha tenido una influencia
profunda y amplia en el pensamiento de Orozco, dijo algo parecido en una
conferencia de 1977: “El hecho es que la poesia no son libros en la biblioteca... La
poesia es el encuentro del lector con el libro, el descubrimiento del libro™
2004, pag. 420)

Esa estela que va dejando el barco es como un trazo que va dejando el artista para

. (Fineman,

que el espectador lo habite, lo contemple y lo continie “su motivacion es
antiautoritaria: al borrar su propia presencia deja espacio y tiempo para que el
publico complete la obra. En una ocasidn explico que “creo que es mejor vaciar...
el espacio del cuerpo real. Asi ese espacio puede reactivarse, para que todo el
mundo pueda ocuparlo por si mismo. Quiero abrir ese espacio y convertirlo en un

recipiente para que lo ocupe el espectador. Quiero borrar mi presencia.”™ (Spector,
2013, pag. 649) Esta es la intencion de Orozco al activar estos espacios infraleves,
los muestra al publico y los deja a su libre interpretacion dejandolos que el
espectador los termine y juzgue por si mismo, activando espacios y momentos de
conciencia.

Gabriel Orozco habla de como encuentra momentos infraleves en el andar de su
dia a dia, siendo consciente de lo que sucede a su alrededor, pausando la
cotidianidad para observar las cosas simples. Cuando comienza a notar estos
momentos, al igual que al realizar sus esculturas de la vida cotidiana, se negaba a
fotografiar y dejar constancia del hecho, pensaba que le quitaba su aura de
instantaneidad, pero posteriormente toma conciencia de la imagen en si, y es
cuando decide tomar registro de los hechos, pero al hacerlo, decide mostrarlos

como piezas escultéricas y no como fotografias documentales. “Eran parte de un
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momento en el que sales a encontrar algo que genera un instante de contemplacion.
Por eso empiezo a usar la fotografia cuando empiezo a salir a la calle, porque al
final me doy cuenta de que son momentos en los que una madera tirada en un
charco, por como le pega el sol y el reflejo en el agua, esta generando luz, hay
atmosfera, temperatura. Y me acuerdo que regresaba al dia siguiente a la misma
esquina con el mismo madero tirado, pero el charco ya no tenia potencial poético,
ya no me generaba nada. La camara se convierte en una manera de aprovechar
ese momento y capturarlo en la imagen, porque sabia que no se podia repetir.
Aunque hay una intension de documentacion de estos encuentros, tampoco me
interesaba reproducir los sistemas de documentacion de los afios sesenta y setenta
de los artistas conceptuales y de Fluxus. Sentia que la fotografia con el texto, con
la explicacion y las vitrinas con los objetitos que se usaron para hacer una accion
se convertian en reliquias, y la idea de reliquia tampoco me ha interesado mucho.
Creo que el objeto artistico en el museo tiene que ser algo mas activo, algo que
tenga cierta vida como objeto. En mis fotografias estas viendo algo que
evidentemente ya paso, pero no se esta explicando como documento, no hay una
intencion de reliquia, sino de imagen, y en el momento en que es apreciado por el
espectador se reactiva y sigue sucediendo de algun modo.” (Orozco, Gabriel
Orozco conversa con Guillermo Santamarina , 2004)

Los instantes de los que habla Luciano Concheiro, lo infraleve de Duchamp y los
momentos poéticos que Orozco encuentra en su andar son lo que se pretende
resaltar y mostrar como escape a la rapidez y ligereza, utilizandolos como ejemplo
no solo para aplicar en el dia a dia, si no también como conductor de hacia donde
se debe dirigir el arte actual. Proponer estos conceptos como precursores para crear
un nuevo arte enfocado a una nueva sociedad, no solo como espejo de esta, que
es lo que mayormente se ve en el arte contemporaneo, si no como un escape de
esta, una especie de antitesis que haga al espectador detenerse, pensar, y salir con

una nueva percepcion de su cotidianidad.
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En estos tiempos de ligereza, de banalidad, de consumismo y de rapidez, es cuando
mas se necesita del arte para detenerse un momento en la contemplacién, para la
reflexién, para ser consiente de uno mismo, para apreciar la vida que pareciera que
se escapa de las manos. Pero en estos tiempos el arte mismo pareciera que no
quiere decir nada si no mas bien fundirse con esta banalidad y apuntalar el
consumismo masivo, confirmando un mercado que se rige de los valores capitalistas
convirtiendo el arte en mercancia absoluta. “En esa sociedad degenerada por la
proliferacion, el objeto no es valorado por sus cualidades intrinsecas o por sus
significados, si no por sus apariencias: el simulacro ha suplantado la realidad... El
objeto artistico, como cualquier mercancia debe tomar la apariencia de fetiche
triunfante.” (Guasch, 2000, pag. 340)

Baudrillard, Foucault, Lyotard y Barthes fueron algunos de los filosofos que trataron
el tema del posmodernismo, y definieron conceptos posestructuralistas como
simulacro, simulacion, hiperrealidad y cultura de mercancia, de los cuales ya se
hablo anteriormente. Y es alrededor de estos conceptos que se fue creando un
nuevo arte de la simulacién a partir de artistas como Jeff Koons, Haim Steinbach,
Peter Halley o Ashley Bickerton, un arte que acogia todas las ideas posmodernistas
y las convertia en commodity, cambiando asi el significado del arte.

Con lo infraleve segun Duchamp, o la filosofia practica del instante, segun
Concheiro, se escapa de cierta manera a este nuevo arte/mercancia, porque estos
instantes infraleves no se venden y solo pueden ser experimentados en carne
propia. “El arte, pensaba Duchamp, se habia vuelto un producto como los ejotes,
algo para ser comprado, como el espagueti... las transiciones infra-mince se
hicieron precisamente para resistir este tipo de conversién, por una parte, el infra-
mince no era algo que se pudiera vender. Era un tipo de campo, pero no un
mercado. Era fluido, pero no se definia por una economia. Fluctuaba, pero nunca
tuvo valor de cambio. No necesitaba un capital.” (Nesbit, La tempestad, 2000, pag.
272)
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El fildsofo y critico de arte, Benjamin Buchloh, define al artista como un
fildsofo/creador que muestra su pensamiento de forma objetiva a través del arte,
convirtiéndolo en un ser trascendental.

En esta tesis se propone el trabajo Gabriel Orozco, asi como al arte conceptual,
como otra forma de “escape” a esta rapidez posmoderna, y como una manera de
hacer a los espectadores seres pensantes y por lo tanto trascendentales.

Orozco realiza su trabajo buscando causar estos instantes infraleves en el
espectador. Busca que la pieza artista solo sea un elemento para activar espacios
y momentos, donde esta “activacion” como él lo llama, es solo poner a rodar la rueda
de la cabeza, hacer a uno pensar, que, al salir del espacio de arte, se salga
diferente, o para tal cosa, sacar el espacio del arte a la cotidianidad. Tal es el
ejemplo de su obra, “Jonrén” que consistio en sacar el arte del museo e integrarlo
con el paisaje de la ciudad. En 1993 fue invitado a participar en la serie de Proyectos
del MOMA de Nueva York donde puso a prueba los limites del museo saliéndose

de este.

llustracion 16 Jonron 1993 MoMA

Se les pidi6 a todos los vecinos de la calle de enfrente que colocaran una naranja

fresca en sus ventanas que el museo les proporcionaria todas las mafanas,
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creando asi una singular obra de arte en el panorama urbano de la ciudad de Nueva
York sin la necesidad de entrar en el museo para tener ese momento de arte. Claro,
esta obra no era evidente para todos, si se entraba al museo se tenia conocimiento
de que existia ya que se les informaba que al otro lado del museo habia una obra
mas de la exposicion, pero un transeunte comun que fuera pasando por ahi y tuviera
la curiosidad de mirar hacia arriba podria darse cuenta por unos segundos que
habia algo comico en el edificio, naranjas en cada ventana. El transeunte
seguramente se generaria multiples preguntas, ;Qué hacen naranjas en las
ventanas? ; Sera el edificio de una sola persona? ¢ Que significa tener una naranja
en la ventana? ;Deberia poner una naranja en mi ventana? Con ella hizo evidente
que el arte puede contenerse en la cotidianidad del dia a dia, provocando que cause
una impresion mas alla de la mera estética, una impresion que cambia la manera
en que uno se relaciona con su entorno. Generaria preguntas a todo aquel que se
topara con esta rareza insignificante, lo haria cuestionarse e incluso abstraerlo,
aunque sea por unos momentos de su realidad. Es una obra artistica provocativa
que se sale por completo (y literalmente) del contexto del arte y de su significado,
pero probablemente sea una obra que gener6 mas pensamientos que cualquier
otra. “Lo importante no es lo que las personas ven en una galeria 0 museo, si no lo
que ven después de ver estas cosas, como confrontan posteriormente la realidad.
El arte verdaderamente valioso regenera la percepcion de la realidad: la realidad se
enriquece, no mejora ni empeora, solo distinta.” (Fineman, 2004, pag. 423) Algo asi
como lo que propone Yoko Ono en su libro Pomelo, piezas artisticas que son
simples actos fuera de lo normal, haciendo a uno cuestionarse lo cotidiano por
medio de la contemplacion y el simple hecho de salirse un poco de la normalidad.
“El arte es una actividad para experimentar o completar la relacion con lo que te
rodea y la manera en que te defines en esa relacion. El arte implica lo que ves y
como lo percibes. Es una forma de jugar con eso y con el lenguaje. El arte genera
instrumentos que alguien mas usara para experimentar, transformar, aclarar,
cambiar y activar lo que sienten. El museo es solamente un momento, una fraccion

de la vivencia que permite que alguien experimente la realidad de manera distinta.
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Si el espacio de arte en el museo es importante no lo es por el museo en si, sino
por lo que ocurre después.” (Buchloh, Benjamin H. D. Buchloh entrevista a Gabriel
orozco en Nueva York, 1998, pag. 176)

Esta misma obra Jonrén recuerda a otra obra mas temprana de Orozco, Turista
maluco, de 1991. Durante un viaje acompanando a su esposa por Brasil, Orozco
llegd a un mercado vacio, probablemente después de que este habria cerrado, y se
encontré en el un saco de naranjas podridas. Tomo las naranjas y las fue
acomodando en las mesas vacias del mercado causando risa y desconcierto a los
qgue lo miraban. Lo llamaron turista maluco, es decir, turista loco. De este momento
resulté una fotografia que fue el testigo del hecho. Esta obra gener6 desconcierto
en los que lo miraron crearla, lo llamaron loco, se rieron de él. Pero el lo que estaba
realizando no era una fotografia, si no mas bien estaba respondiendo a un impulso
que lo llevo a acomodar las naranjas de cierta manera y al mismo tiempo generando
cuestionantes alrededor de el, una especie de momento surrealista del que fueron
participes varias personas y del que hoy solo queda imaginarselo. Esta imagen,
después de haber sido creada, sigue causando cuestionantes y generando
pensamientos. De igual manera recrear esta accion espontanea dentro del museo
careceria por completo de sentido, Maria Minera considera estas obras de Orozco
realizadas al vapor, o, en otras palabras, infraleves, repetirlas seria como explicar

un chiste que no se entendio a la primera. (Minera, 2013, pag. 723)
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llustracion 17 Turista Maluco 1991

Esta es la propuesta que hace Gabriel Orozco con su trabajo. Una propuesta que
incluso es un poco poética. En concordancia con lo que propone Concheiro, la obra
de Gabriel Orozco se convertiria en un remedio contra esta rapidez del mundo
posmodernista, esta pausa en el tiempo para reflexionar y vivir un momento sublime
dentro del arte. Y si se aplica esta misma ecuacion no solo con la obra de Orozco
si no con la obra de cualquier otro artista conceptual, donde el arte le exige al
espectador toda su atencién, entonces este tipo de arte, que no entra por la retina
si no por la intencion, el intelecto y dedicacion del espectador, seria el encargado
de darle a este mundo posmoderno un escape de su rapidez y sinsentido. Seria el
arte conceptual el que haria pensar de nuevo a las personas, el encargado de
devolver la incomodidad de lo sublime al arte. Este mismo arte que pareciera no
decir nada, seria el arte que causara una pausa en la banalidad del dia a dia,
siempre y cuando el espectador sepa apreciarlo, dedicarle un momento dentro de
la rapidez diaria.

Entonces no solo seria Gabriel Orozco el unico artista que pueda causar estos
momentos infraleves, si no cualquier otro artista que sea capaz de desconectar a

su publico por unos instantes y hacerlos salir del momento del arte con un nuevo
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pensamiento, una nueva sensacion, algo distinto a como entraron en un principio.
El mismo Orozco lo define como un proceso funcional donde el artista “deja de ser
un creador de formas inéditas para volverse una especie de desestabilizador de la
identidad de los objetos cotidianos que, al ser en una alguna medida intervenidos
(o por lo menos reenfocados), toman nuevos y movedizos significados.” (Minera,
2013, pag. 715)

¢ Pero esto no es la intencion del arte en general? 4 Cual seria la diferencia entre en
arte conceptual de Gabriel Orozco y cualquier otro tipo de arte contemplativo?

Y, por otro lado, Gabriel Orozco en papel y tinta da un discurso y una justificacion
tedrica impecable a su trabajo artistico, pero ¢que tan pertinente es en cuanto al
contexto cultural mexicano actual? ; Cémo su haber artistico aporta a la comunidad
mexicana? Incluso, ¢a su cultura? ;Cémo es que este discurso acerca de llevar el
arte fuera del museo crea impacto en la sociedad mexicana? Si su discurso teorico
fue concebido fuera del pais, ¢como es que sus proyectos en participacion con el
gobierno aportan a la cultura mexicana? ;Qué tan sensato es otorgar proyectos
millonarios a artistas que manejan un discurso que no concilia con la cultura actual

mexicana?

El arte ha sido desacralizado y ante ello la posicion del artista como productor y el
espectador como receptor ha cambiado y los ha llevado a cierta igualdad. El arte
pide del espectador mucho mas de lo que se pedia anteriormente. Ya lo mencionaba
José Jiménez en su Teoria del Arte, que el nuevo espectador debe tomar una actitud
activa frente a la obra, que la reverencialidad pasiva, eterna e inmutable hoy ya es
extinta, incluso menciona como se debe de llegar a la obra de arte libre de prejuicios,
olvidar todo lo que se habia aprendido y dejarse impregnar por lo que la obra suscita
y plantea. Si, el arte en general ha cambiado y aunque podria parecer que mucho
del arte actual esta encerrado en una burbuja de banalidad y consumismo, siempre
hay un motivo detras, por esa misma razén este sigue y seguira llamandose arte,
porque anteriormente era posible asombrarse ante una pintura maestra, una técnica

impecable, un oficio excelente. Pero hoy no es tan facil asombrarse con la maestria
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de una técnica, ya existen computadoras que crean cosas mas reales. Hoy el arte
lo que genera son sentimientos mas alla del asombro, la expectacién y la
contemplacion. El Arte sigue llamandose Arte porque sigue causando emociones,
solo que ahora todas estas emociones son mucho mas dificiles de encontrar,
incluso, muchas veces es mas facil causar decepcion, sorpresa o disgusto, que
placer y encanto. El espectador que no comprende esta nueva forma de arte es
porque no sabe como sentirse ante ella, es famosa ya la frase mi hijo de 5 arios
podria hacerlo mejor, pero esta es solo una reaccidon mas ante algo incomprendido,
una emocion mas causada por el arte, simplemente no la que el espectador
esperaba. “Incluso ahi, en esas actitudes de incomprension y rechazo, lo que se
advierte en el fondo es una voluntad de comprender y poder enjuiciar.” (Jiménez,
2002, pag. 220) Los artistas lo saben, no es facil causar un impacto en un mundo
ya se ha visto todo, y es mas facil disgustar que gustar.

Si, el Arte en general sigue buscando causar algo en quien lo mira.

Gabriel Orozco por su parte lo que busca, como se ha demostrado anteriormente,
despertar la consciencia del espectador, mostrarle las cosas cotidianas fuera de la
cotidianidad, busca encontrar una mirada inquieta en el espectador, y mas
importante, busca que esa mirada inquieta se salga del museo y vague por su vida
propia, haciéndolo que pause el correr del tiempo, que encuentre lo poético en un
charco de agua con un reflejo de luz, que quiera encontrarle sentido a un juego de
ping pong sin sentido. El no busca que el espectador se pare a admirar y contemplar
sus pinturas de circulos, lo que el quiere es hacerlo pensar, e incluso decepcionarlo
al encontrar exactamente lo contario.

Orozco, al igual que cualquier otro artista busca causar algo en quien mira su
trabajo. Solo que, en su obra, y en la del arte conceptual en general, se pide mas
del espectador para encontrar el significado de lo que el artista quiere decir. Pero
eso0 no significa que su trabajo sea mera banalidad sin sentido.

Esta tesis se ha enfocado en su obra, particularmente, porque precisamente le pide
algo al espectador, en un tiempo en que todo es facil, se muestra todo sin tapujos e
incluso se facilita a las personas los pensamientos, creando del hombre
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posmodernista una especie de ente que sigue corrientes sin crear un juicio propio o
cuestionar nada de lo que sucede a su alrededor, el arte de Gabriel Orozco no se
muestra sin tapujos, para comprenderlo hay que adentrarse en el, en el
pensamiento del artista y tratar de comprender. Es decir, la obra de Orozco es dificil,

en un mundo en que todo es facil.

Por otro lado, se cuestiona que tan pertinente es la obra de un artista como Orozco
dentro del contexto social y cultural mexicano. Es verdad que en la Ciudad de
México ya se vive una rapidez usual del posmodernismo y que el arte que se
presenta es mundialmente reconocido, sin quedarse atras en cuanto a exposiciones
de artistas internacionales y nacionales. Al mismo tiempo hay una creciente
propuesta cultural por parte del medio artistico mexicano. Es pertinente mostrar su
obra en galerias y museos de la Ciudad de México, pero ¢,que tan pertinente es que

sea él el encargado para un proyecto millonario con el presupuesto de todo el pais?

El actual presidente de México, Andrés Manuel Lopez Obrador, ha comisionado un
ambicioso proyecto cultural de transformar el bosque de Chapultepec en un espacio
cultural sin precedentes. Este proyecto millonario consiste en renovar, crear nuevos
espacios e intervenir espacios del bosque, y se ha puesto a cargo de tal proyecto a
Gabriel Orozco, que junto a un equipo de arquitectos, ingenieros, artistas y
ambientalistas transformaran el bosque de Chapultepec, los ya conocidos como el
Taller Chapultepec, han propuesto un plan maestro conceptual que intentara
rescatar espacios en ruinas, duplicar su aportacion ecoldgica, su oferta ambiental y
cultural, reforestar espacios y rehabilitar la funcion cultura y social que representa
el espacio. Este mote de “Taller Chapultepec” remite inevitablemente al “Taller de
los viernes” que se juntaba en casa de Orozco en la época de los noventas, donde
se intercambiaban ideas, propuestas artisticas, libros y revistas, mientras se
disfrutaba de una cerveza, y es imposible no preguntarse que tanta seriedad se le
esta dando a este proyecto millonario y que tan licito es al repartir el trabajo entre

amigos y conocidos.
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“Entre los participantes del Taller Chapultepec se encuentran el doctor Roberto
Lindig Cisneros, del Instituto de Investigaciones en Ecosistemas y Sustentabilidad
de la Universidad Nacional Autonoma de México; los arquitectos Benjamin Romano,
Rozana Montiel, Mauricio Rocha, Oscar Hagerman, Juan Carlos Cano, Emiliano
Godoy y Ernesto Alva; las doctoras Cristina Barros Valero y Cecilia Barraza; los
doctores Adalberto Noyola y Alejandro Alva, asi como los especialistas en
movilidad, urbanismo vy legislaciones ambientales Alberto Marin, Gustavo Carvajal
y Raul Berarducci.” (Mateos-Vega, 2020)

El bosque de Chapultepec es considerado el pulmdén de México, son 800 hectareas
de area verde dentro de la ciudad, considerado uno de los espacios verdes urbanos
mas grandes del planeta, siendo este dos veces el tamafio de Central Park en
Nueva York. Dentro bosque de Chapultepec se encuentran museos como el Museo
Nacional de Antropologia, el museo Tamayo y el Museo de Arte Moderno, también
se encuentra el Castillo de Chapultepec que fue residencia oficial de Maximiliano y

de Porfirio Diaz.
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llustracion 18 Bosque de Chapultepec

El bobsque de Chapultepec cuenta con 4 secciones, una de ellas, que colinda con
la comunidad de Santa Fe, estaba cerrada al publico incluyendo la que fue la
residencia oficial del maximo mandatario del pais conocida como “Los Pinos”. El
complejo residencial y cultural de Los Pinos fue abierto al publico cuando el
presidente cambio su residencia oficial al Palacio Nacional y Los Pinos quedé como
un espacio publico, donde se muestra la historia de los gobernantes de México, asi
como un museo con salas permanentes con obra de diversos artistas mexicanos, y
salas con muestras itinerantes. En julio del 2021 se reabri6 la cuarta seccion del

bosque donde se encontraba el Molino del Rey que fue el primer molino de América
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Latina, y que el 29 de septiembre del 2021 se inaguré el Cencalli, “casa del maiz”
en Nahuatl, que es el Molino del Rey ya restaurado y que hoy se ha convertido en
el “Museo del maiz”. Otra seccion ya restaurada es la antigua Fabrica de pdlvora
que tambien fue el Campo Militar 1-F y que hoy se abre al publico los fines de
semana con un cartelera cultural cambiante, donde se encontraran obras artisticas,

talleres, mercaditos y diferentes propuestas culturales.

Aunque Gabriel Orozco no es considerado un artista conceptual como tal, sus obras,
que también se acercan al minimalismo, parecerian que no contienen ningun
sentido, pero en realidad son obras que estan cargadas de un fuerte significado
conceptual, “Lo importante en las pinturas de Orozco no es su efecto visual, si no el
proceso conceptual mediante el cual se forma la imagen” (Bois, 2006, pag. 465) lo
cual crea que su trabajo sea mayormente incomprendido y criticado por su aparente
banalidad y la impresion de un trabajo meramente improvisado. Si su trabajo
pareciera ser improvisado ¢ porque se le otorgaria un proyecto de tal magnitud sin
siquiera un proceso de licitacidn publica? Al ser él un artista contemporaneo
propone un nuevo pabellon Contemporaneo Mexicano y una nueva Bodega
Nacional de Arte, aun cuando en esta zona de la Ciudad de México ya se encuentran
museos de arte moderno, tal como son el Tamayo y el Museo de Arte Moderno,
¢ Por qué no mejor descentralizar y realizar estos proyectos en otras partes de la
ciudad? Las interrogantes son multiples y parece no haber respuesta, lo cual hace
dudar de los intereses publicos y los traficos de influencias.

En una entrevista con el urbanista, videasta, ensayista y creactivista, profesor e
investigador de la UAM de Xochimilco, el Doctor Pablo Gaytan, integrante del frente
Ciudadano para la Defensa y Mejora de Chapultepec habl6é acerca de como el
proyecto de Chapultepec esta siendo considerado como un proyecto personal del
artista Gabriel Orozco, cuando se estan hablando de implicaciones que rebasan a

un sujeto creando obra personal para un museo, ya que el proyecto involucra la

93



reserva natural mas grande del pais, es un bosque que pertenece a todos los
mexicanos e incluso una fuente de oxigeno del continente entero.

Es algo mucho mas complejo que una obra de arte y debe de ser manejado y
administrado como tal, dandole su debida importancia, a cargo de personas
competentes y expertas en los temas involucrados, ya sea de ecologia,
urbanizacién, construccion, ambientacion, etc.

Otro punto que se cuestiona es si el proyecto es ecoldgico, que por la naturaleza de
este deberia serlo. La mayor parte del presupuesto esta destinada a obras de
movilidad alrededor del bosque, lo que incluye un cablebus, dos lineas de metrobus,
cuatro puentes, uno de ellos sera peatonal y flotante, y se actualizaran avenidas
como Constituyentes. El doctor Gaytan recalca que es cuestionable la participacion
de un urbanista en el proyecto y cuestiona la legitimidad de los integrantes del
“Taller Chapultepec” alegando que se trata mas bien de un Cartel del Arte
Contemporaneo, o como él lo llama CACO y no de personas competentes en las
distintas modalidades implicadas en el proyecto. Este cartel esta conformado de lo
que el doctor llama “Juniors” hijos o amigos de altos puestos funcionarios
involucrados en el ambito cultural del pais, que han heredado de sus padres puestos
o proyectos publicos de gran presupuesto, asi como de amistades y compromisos
del cerrado circulo de elite artistico contemporaneo de México. Como ejemplo da al
arquitecto Mauricio Rocha, a quien se le ha comisionado la nueva Cineteca Nacional
en Chapultepec y quien su padre, Manuel Rocha fue el arquitecto encargado de
renovar la Cineteca Nacional de Coyoacan tras el incendio de 1982. (Gaytan, 2022)
Gaytan habla de las redes imaginarias del poder expuestas por el antropologo
Roger Bartra, y de como estas estan implicadas en la asignacion del proyecto.
Describe a la cuarta transformacién como la construccion de un nuevo imaginario
colectivo en donde Andrés Manuel Lopez Obrador se presenta como un cuarto
Padre de la Patria por detras de Hidalgo, Juarez y Madero. Andrés Manuel es el
primer lider social que ocupa la presidencia de México, con su discurso populista ha
apuntado hacia el verdadero problema del pais, ha sefialado un enemigo y ha divido
a la poblacion en dos, ocupando él, el lugar de salvador que con su mera presencia
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es capaz de combatir el mal que acecha a México. “Su discurso embona con el
animo contemporaneo de México -y del mundo- porque refleja una sincera pasion
antielitista. El dirigente registra como nadie el abismo de México. Su denuncia,
obsesivamente empaquetada por la ideologia, exhibe la captura del poder politico,
la desverglenza de la corrupcion, la atrocidad de nuestra guerra, la falta de
oportunidades para millones. El diagndstico no es particularmente minucioso, pero
es certero. Entiende que la desigualdad es el principio generador de México. Los
remedios que propone son otra cosa.” (Silva-Herzog, 2021, pag. 143) Como dice
Silva-Herzog, lo que propone es otra cosa. Y es precisamente lo que demanda el
doctor Gaytan cuando senala a los integrantes del Taller Chapultepec, alegando
que el poder sigue estando donde estaba antes de la llamada 4T, los proyectos
siguen siendo asignados a las mismas personas y a los mismos circulos elitistas. Y
acusa al actual gobierno de una simple fachada frente a la poblacién, cuando detras
se encuentran las mismas redes imaginarias del poder. “Para Lépez Obrador la
politica es voluntad y teatro. Poco mas. Para lograr el cambio, para refundar la
nacion, basta con desearlo y pintar los telones de una patria nueva. Por eso su
politica es escenografia y centralizacion. — El problema es que termina siendo muy
mala politica aquella que se queda en teatralidad, aquella que se desentiende de
las restricciones, la que se entrega al espectaculo de las apariencias, la que, por
contar cuentos, deja de hacer las cuentas. Esa es la trampa del lopezobradorismo.
Su intencidén de inaugurar una nueva era de la historia se topa con el desprecio a
los instrumentos concretos de la accién politica.” (Silva-Herzog, 2021, pag. 150)
Ese odio a los instrumentos de la accion politica se ha demostrado a lo largo de su
mandato en lo que se refiere a los diferentes 6rganos constitucionales autbnomos,
asi como a diferentes procesos democraticos y entre otros, a las licitaciones
publicas.

Este proyecto se presenta como parte del proyecto de una nueva era para México
y de una insercion a la modernidad ante el mundo, pero los métodos utilizados para
su asignacion y la forma en que ha sido llevado a cabo demuestran que la politica

sigue siendo la misma, a base de favores, palancas y compromisos.
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Al juicio del doctor Gaytan, el proyecto de Chapultepec asignado a Gabriel Orozco,
es una muestra del verdadero gobierno detras de la fachada de cambio que propone
Lépez Obrador. “Roger Bartra, el gran explorador de las redes imaginarias del
poder, fue uno de los primeros que, desde esa tradicion, lo vio con claridad. El
lopezobradorismo no representa la izquierda democratica y moderna que necesita
México. Lo que hay en Lopez Obrador es clientelismo, nostalgia autoritaria,
confusioén intelectual, conservadurismo.” (Silva-Herzog, 2021, pag. 160) Al igual que
Silva-Herzog, el doctor Gaytan cita a Roger Bartra y las redes imaginarias del poder
que siguen perpetuando en el gobierno actual, aun con su slogan de cambio.

Claro esta, la asignacion del Proyecto Chapultepec a Gabriel Orozco se orienta mas
hacia temas politicos que artisticos o culturales.

El nuevo gobierno bajo la direccion de Andrés Manuel Lopez Obrador y MORENA
(Movimiento de Regeneracion Nacional), pretende hacer un cambio a los gobiernos
pasados, proponiendo proyectos que inserten al pais a una nueva modernidad. El
cambio de gobierno es evidente, pero los bloques de poder siguen siendo los
mismos, esto es lo que el doctor Gaytan argumenta al demostrar como los
anteriores representantes del arte contemporaneo en México siguen estando al
frente de los nuevos proyectos, aun tras la argumentacidon de una cuarta
transformacion. El autor Silva-Herzog describe adecuadamente la situacion de
poder detras del gobierno mexicano. “Los partidarios de cualquier democracia
establecida se han habituado a recibir periodicamente la tunda de los electores,
pero ¢ no debemos reconocer que se ha construido una casta de intereses que se
mantiene a salvo de las sanciones de la politica? Hablo de un bloque de poder que,
precisamente por no ejercer el poder politico directamente, se mantiene a salvo de
las intervenciones de la politica democratica.” (Silva-Herzog, 2021, pag. 57)

Uno de estos bloques bien puede ser el de arte y cultura, que, aun enfrentandose a
cambios de gobiernos, sigue perpetuando bajo el mando y la direccién del mismo

circulo de personas.
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Gabriel Orozco, al haberse posicionado dentro de estos circulos de poder, fue uno
de los muchos beneficiarios en los que recayo la promesa de una nueva modernidad
por parte del gobierno. Es por ello que el asunto no puede ser tratado como esencial
para juzgar su obra y su pertinencia en el contexto de la sociedad mexicana. Puede,
por el contrario, considerarse completamente circunstancial a la situacion politica

del pais, donde el es solo un instrumento mas en los grandes circulos del poder.

llustracion 19 Gabriel Orozco en el Proyecto Chapultepec
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Conclusion

El pais mexicano, al igual que muchos paises del mundo, esta pasando por un
proceso de cambio de una modernidad tardia al posmodernismo.

El arte, al ser el reflejo de la sociedad debe de cambiar junto con ella, adaptarse a
los nuevos movimientos, responder a las nuevas necesidades, expresar el
sentimiento colectivo y mostrar su realidad.

Gabriel Orozco se ha posicionado como un artista internacional desde sus inicios,
que, aunque no rechaza sus origenes mexicanos, si ha comentado como se ha
influenciado por artistas extranjeros, e incluso, él considera que su obra no se
caracteriza por demostrar sus raices como mexicano. De hecho, su obra carece de
una marcada influencia mexicana.

Gabriel Orozco forma parte de la galeria Kurimanzutto, que se encuentra en la
Ciudad de Meéxico y que se caracteriza por promover trabajos de arte
contemporaneo y conceptual. Entre los artistas que la integran se encuentran
Abraham Cruzvillegas, Damian Ortega, Eduardo Abaroa, Minerva Cuevas, Sofia
Taboas, entre muchos otros artistas mexicanos e internacionales.

Aunque si maneja artistas mexicanos, no es una galeria que se caracterice por
impulsar y promover nuevos talentos, si no que trabaja con unos cuantos que ya
estan consolidados, y entre ellos se encuentra Gabriel Orozco.

Una de las exposiciones que ha montado Orozco en la galeria mencionada es el ya
famoso “Oroxxo”. En esta obra, precisamente, se puede observar y analizar el modo
de operar de su obra en general. Es una obra con una fuerte carga conceptual,
donde todos los objetos que la conforman son prefabricados y otorgados por la
empresa “Oxxo”, el artista unicamente presento la idea del proyecto y la obra se
creo en base a ella, pero él no produjo ninguna pieza manualmente. Esta es la forma
mas comun de trabajar del artista, proponiendo una idea para luego ser creada por
agentes externos de manera industrial. Pero lo importante es el concepto, como en
cada obra de caracter conceptual, no importa tanto la manera en que es fabricada

si no lo que el artista quiere expresar con ella. El concepto que Orozco propone en
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la pieza “Oroxxo” habla del mercado del arte y lo enfoca especificamente en la
sociedad mexicana, dentro de una galeria que se dedica a vender obra de arte
contemporaneo, de artistas de renombre, a precios exorbitantes. Su obra no podria
ser comprendida fuera del imaginario colectivo mexicano, que es donde existe esta
cadena de tiendas de conveniencia, que monopolizan el mercado y se encuentran
en “cada esquina” del pais, y aunque en otros paises también existen tiendas de
conveniencia no son de la misma cadena corporativa o son de vendedores locales.
El Oxxo se ha convertido en México en un término de uso comun para referirse a
un mandado rapido y cerca, donde se puede encontrar cualquier cosa, incluso se
escucha “no son Oxxos” para referirse a algo que lleva tiempo, o también se puede
ver en localidades donde no hay Oxxos, tiendas locales con rotulos de variaciones
de la palabra para identificarse con el tipo de servicio rapido y donde se encuentra
de todo. Por ello el Oroxxo es tan atinado, porque forma parte del colectivo
imaginario de la sociedad mexicana.

La obra de Orozco, como se dijo anteriormente, se realiza y se muestra o expone in
situ, es decir, que tiene especifidad de sitio, siendo esta dirigida a la sociedad y
colectividad del lugar de exposicion logrando empatia y comprension por parte de
los visitantes. Otra vez, ejemplo de ello es el Oroxxo. Esa muestra fue creada
especificamente para la sociedad mexicana, y aunque su obra no tiene una
marcada influencia de artistas mexicanos, si esta dirigida hacia ella. Y no solo esa
obra si cada una que presenta dentro del pais, al igual que hace en los diferentes
paises donde expone. Como el lo dice, se podria considerar un artista internacional,
y esto nuevamente refleja bien a la sociedad contemporanea, que es habitante del
mundo, que conoce diversas realidades, que viaja y recibe viajeros, que esta
conectada por redes sociales y por el internet, que se ha vuelto global. Asi es la
sociedad actual. En México esa realidad no aplica para la totalidad del territorio ni
sus habitantes. Aun hay localidades marginadas en las que incluso no llega la
electricidad. Pero es verdad que dia con dia las metrépolis estan viviendo un fuerte
acercamiento a esta nueva globalizacion posmodernista. Con Gabriel Orozco, como

artista que se desarroll6 en la Ciudad de México y posteriormente en Nueva York,
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no es extraio que su obra sea dirigida al sector de la poblacién en vias de desarrollo
posmoderno, y que sus intereses, conceptos y formas de creacion sean claramente
influenciadas por agentes externos a su pais de origen.

La diversidad de discursos artisticos y artistas dentro del pais es lo que le da riqueza
a la cultura. Un solo artista no puede abarcar todos los temas concernientes a la
poblacidn en general. Asi como se necesitan artistas feministas para darle voz a la
mujer también se necesitan pintores de caballete que muestren la belleza del pais,
autores transexuales para darle vida a la comunidad LGTB, y también artistas como
Gabriel Orozco que representen a un pais desarrollado e integrado al mundo global
del arte. El arte refleja a la sociedad y Gabriel Orozco solo representa a una infima
parte de México, pero eso no significa que no exista y que no deba de ser
representada.

¢ Un proyecto como el de Chapultepec en manos de uno de los representantes de
esta minuscula parte de la poblacién? Probablemente no sea lo mas pertinente,
pero eso no es nuevo en México, siempre el poder queda en manos de unos pocos,
se parte el pastel y se reparte entre los de arriba, mientras, los de abajo seguiran
alzando su voz y creando para no ser borrados y para darle realidad a los diferentes
discursos existentes en el pais. El problema no es el artista a cargo de representar
el arte mexicano, el problema es la forma en que funcionan las esferas del arte
mexicano, exclusivas y sin apertura a nuevas. propuestas. Las diferentes instancias
de gobierno encargadas de dar apoyos a artistas solo los dan a unos pocos,
evitando darles voz a las minorias, creando asi un monopolio del arte
contemporaneo. Tal vez el doctor Gaytan exagere en llamarlo Cartel de Arte
Contemporaneo, pero no esta tan equivocado. Orozco como artista a cargo del
proyecto Chapultepec, deberia tener la audacia de invitar a diferentes artistas
mexicanos a colaborar con el, crear un abanico de discursos artisticos integrados al
proyecto, porque al ser un proyecto de los mexicanos para los mexicanos, con
dinero de mexicanos en un patrimonio y suelo mexicano no se deberia excluir a
nadie. El parque de Chapultepec deberia representar la diversidad de un pais tan

rico como lo es México y eso solo podria lograrse integrando a los que por
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excelencia son los denunciantes de la sociedad, los artistas. Nadie deberia ostentar
saber que es lo mejor para un pais completo, menos aun, cuando se es parte de un
sector privilegiado, como lo es Gabriel Orozco.

La obra de Gabriel Orozco si es pertinente en la sociedad mexicana, pero no es la
unica que lo es. No se puede invalidar su obra en base a un proyecto que
probablemente le quede grande, cuando por otro lado puede ser que cause
resonancia en el discurso posmodernista de la capital y con el que muchos se
pueden sentir identificados. Como se menciond anteriormente, su obra puede ser
utilizada como una herramienta para escapar de la rapidez del dia a dia. Esta tesis
se basa en ese supuesto, en el de que cuando uno como espectador entra en
contacto con su obra, o con cualquier obra de caracter conceptual, se debe de
entregar a ella por completo para poder comprenderla y causar empatia con la
intension del artista. Y en base a esto, se espera del espectador que cree una mayor
sensibilidad para empatizar no solamente con piezas de arte, si no con el mundo
alrededor, que, al finalizar el momento del arte, el espectador salga con una
consciencia abierta, capaz formular juicios propios y mire al mundo no solo a través
de una pantalla si no con sus propios ojos. El truco seria ver al arte conceptual como
una trampa que atrape a sus espectadores, que no sea algo complaciente que
causa emociones de primera instancia, si no que solo unos cuantos sean capaces
de comprenderlo, y al hacerlo causar la misma satisfaccion que causa un trabajo
bien hecho. Una tarea dificil, pero que al lograrla se vuelve propia.

Esto solo puede ser confirmado personalmente, por ello se le pide al lector que la
préxima vez que entre en contacto con una obra que pareciera no querer decir nada,
que su caracter conceptual le cause frustracion por no comprenderlo, lea la ficha
técnica, tal vez que pregunte a un guia, o interésese por buscar en internet el
significado de la obra, y si es capaz de comprenderla, sentira esa satisfaccion de
cuando algo hace clic y todo encaja. Y querido lector, si logra llegar a ese momento
de éxtasis artistico, llévelo a su dia a dia, mire el mundo con la mente abierta, cree

Sus propios juicios, busque empatizar con su alrededor, y solo ahi es cuando se
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dara cuenta de que la obra del artista cobra verdadero sentido. Solo ahi esta tesis

cobrara sentido.
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