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La exposición Los confines de la pintura es una revisión del acervo del Museo Tamayo 
Arte Contemporáneo, que muestra parte de las manifestaciones y posturas derivadas 
del proceso autocrítico por el que pasó la pintura durante las primeras décadas del siglo 
XX. 
 

Esta nueva lectura de la colección permanente estará abierta al público del 30 
de agosto de 2006 al 28 de enero de 2007, con 26 obras de artistas estadounidenses, 
latinoamericanos y europeos, representativos de distintas tendencias del 
abstraccionismo. 
 

Tatiana Cuevas, curadora asociada del Museo Tamayo y de esta revisión, 
explica que desde principios del siglo pasado las tendencias abstractas buscaron 
reducir la pintura a sus elementos fundamentales mediante composiciones simplificadas 
en torno del color y la forma. Esta propuesta se convirtió en una postura de rechazo a 
las imposiciones narrativas de la literatura y de la “contaminación tridimensional” propia 
de la escultura y la arquitectura. 
 

Con obras de Adolf Gottlieb, Hans Hartung, Günther Gerzso, Robert Motherwell 
y Mathias Goeritz, entre otros, Los confines de la pintura conduce al espectador a 
apreciar ciertas expresiones del movimiento abstracto, pues mientras unos artistas 
apostaron por la exclusiva depuración de la pintura, otros hicieron uso de los mismos 
fundamentos puristas, pero sin hacer de lado algunos elementos volumétricos. 
 
 Esta selección forma parte de la celebración del 25 aniversario del Museo 
Tamayo, que entre sus objetivos contempla realizar lecturas de la colección de arte 
internacional que Olga y Rufino Tamayo donaron al museo, con el fin de enriquecer el 
sentido crítico y la experiencia del público. 
 
 
 
 
 
 



 
En busca de una definición de la pintura 
 
Tatiana Cuevas indica que gran parte de las exploraciones del arte moderno se 
enfocaron a la definición de la autonomía de las disciplinas artísticas. Al someterse a un 
proceso de autoanálisis, el común denominador para defender las particularidades de 
cada medio (escultura, arquitectura, literatura, música) recaía sobre sus cualidades 
materiales.  
 

En este sentido, la pintura se definió a partir de lo que la hacía única en relación 
con las otras manifestaciones artísticas: la superficie plana y limitada que constituye su 
soporte. 
 

Con base en tal noción, los artistas abstractos consideraron que el plano 
pictórico debía ser abordado como un soporte llano sin relatos que contar, 
acontecimientos históricos que celebrar o paisajes que representar. La pintura debía 
sortear las tentaciones de hacer uso de la perspectiva para simular un espacio real o de 
sugerir volúmenes a través de juegos de luces y sombras, que sólo pueden existir en el 
espacio tridimensional. Si la pintura es fundamentalmente una superficie bidimensional, 
debía explotarse como tal para definirse a sí misma. 
 

De acuerdo con la curadora, Clement Greenberg (1909-1994) fue uno de los 
críticos más influyentes en el proceso definitorio de la pintura moderna a través de sus 
valores esenciales. En sus ensayos se manifestaba en contra de lo que él consideraba 
un permanente estado de confusión de las artes, el cual se había generado a partir de la 
fuerza que ejercía una disciplina prototípica –hasta ese momento la literatura; tal 
influencia había pervertido y distorsionado a las otras ramas artísticas al imponer 
temáticas que las distraían del medio en que se desarrollaban. 
 

El crítico estadounidense establecía que la expresividad del movimiento 
abstracto no buscaba comunicar idea o noción alguna, sino revelar sensaciones más 
directas e inmediatas de la experiencia particular de cada medio. 
 
 
Las exploraciones de la superficie 
 
Los confines de la pintura presenta algunas de las manifestaciones de la tendencia 
abstracta que surgieron como resultado de ese proceso de evaluación de la pintura. Se 
incluye, por ejemplo, el trabajo de Helen Frankenthaler, Robert Motherwell, Adolf 
Gottlieb y Mark Rothko, a quienes Greenberg apoyó como promotor convencido del 
expresionismo abstracto y la abstracción pos-pictórica en Estados Unidos. 
 

Cuevas apunta que en estas piezas el espectador puede observar varias 
características greenberguianas: el uso de color como elemento liberado de la función 
denotativa de un objeto; el rechazo a toda ilusión de espacialidad, así como la 
simplificación de las formas que se acomodan casi instintivamente siguiendo los bordes 
del lienzo. El plano pictórico es utilizado por estos artistas en tanto superficie 
bidimensional y contenida que se presenta a sí misma. 
 



Cabe destacar que el énfasis en el carácter llano de la pintura está presente en 
todas las piezas que constituyen esta selección. En ella se aprecian obras de artistas 
como Victor Pasmore, Hans Hartung y Pierre Soulages, quienes apostaron por la 
abstracción pictórica en Europa, décadas antes de la expresión más radical de las 
posiciones greenberguianas en la pintura estadounidense. 
 

También se exhiben pinturas de Günther Gerzso y Arcangelo Ianelli, artistas  
que adoptaron algunos de estos fundamentos puristas sin abandonar el uso de 
elementos volumétricos y materiales que hubieran sido mal vistos por la corriente más 
ortodoxa de la abstracción que buscaba la depuración de la pintura.  
 

Asimismo, las investigaciones en torno de la definición de la pintura motivaron el 
uso de sus fundamentos en otros soportes, como lo hicieron Motherwell y Theodoros 
Stamos con el tapiz, con lo cual el plano pictórico se adentró al campo del diseño y las 
artes aplicadas. Otra de las consecuencias de dichas indagaciones fue la introducción 
de este elemento inherente a la pintura en medios tridimensionales como la escultura. 
 

Paradójicamente, indica la curadora, la idea del plano en el sentido de elemento 
irreducible de la pintura llegó a manifestarse en obras escultóricas que restringen el 
volumen en la utilización de planos sobrepuestos, como la obra de David Smith incluida 
en la muestra, o en el realce de lo que sucede en el plano pictórico, cuyo caso es el de 
las piezas de Mathias Goeritz y Eduardo Chillida. 
 

El proceso autocrítico que experimentó la pintura moderna fijó rígidas fronteras 
que eventualmente lo encaminaron a un callejón sin salida. Las diversas prácticas del 
arte desarrolladas paralelamente a las convicciones establecidas por la escuela de 
Greenberg no tenían cabida dentro del cada vez más reducido grupo de artistas que se 
inclinaban por la exclusiva depuración de la pintura. 

 
El dogmatismo de Greenberg fue ampliamente debatido durante los años 60 y 

70. Sin embargo, sus principios continuaron ocupando un lugar central en las 
discusiones de los teóricos del arte, pues significaron un ejercicio filosófico que no sólo 
superaba los factores antes considerados como limitantes del medio, sino que 
modificaron por completo la percepción tradicional de lo que debía ser la pintura. 
 
 
 
 
 
 
 
 
 
 
 
 
 
 
 



Lista de obra  
 
1. James Brooks 

San Luis Missouri, EUA, 1906 - Nueva York, 
EUA, 1992 
Dhor  1971 
Acrílica y tinta de impresión sobre tela  

 
2. John Chamberlain 

Rochester, Indiana, EUA, 1927 
Medina ataxia  1984 
Lámina de hierro doblada y soldada 

 
3. Eduardo Chillida 

San Sebastián, España, 1924 – 2002 
Bajo relieve  1951 
Bronce vaciado  
3/3 
 

4. Eduardo Chillida 
San Sebastián, España, 1924 – 2002 
Aldizkatu I  1972 
Grabado aguafuerte  
38/75 

 
5. Stephen Edlich 

Nueva York, EUA, 1944 – 1989 
Noviembre 29, 1977 1977 
Collage sobre tela 
 

6. Sam Francis 
San Mateo, California, EUA, 1923 – Santa 
Monica, California, EUA, 1994 
Estudio para línea japonesa  1958 
Acrílico sobre papel 

 
7. Helen Frankenthaler 

Nueva York, EUA, 1928 
Sonata  1971 
Acrílico sobre tela 
 

8. Günther Gerzso 
Ciudad de México, 1915 – 2000 
Mujer en la jungla  1974 
Cromolitografía  
41/100 

 
9. Mathias Goeritz 

Danzig, Alemania (ahora Gdansk, Polonia), 
1915 – Ciudad de México, 1990 
Mensaje XV, Levítico XX:18  1959 
Mixta sobre fibracel  

 
10. Mathias Goeritz 

Danzig, Alemania (ahora Gdansk, Polonia), 
1915 – Ciudad de México, 1990 
La luna  1960 
Hoja de oro y plata sobre madera 

 

11. Adolph Gottlieb 
Nueva York, EUA, 1903 – 1974 
Explosión  1972 
Óleo y vinílica sobre tela 

 
12. Hans Hartung 

Leipzig, Alemania 1904 – Antibes, Francia, 
1989 
T 1974 E 14  1974 
Acrílico sobre tela 

 
13. Arcangelo Ianelli 

Sao Paulo, Brasil, 1922 
Ruptura de las formas  1976 
Temple sobre tela 

 
14. Arcangelo Ianelli 

Sao Paulo, Brasil, 1922 
Ruptura  1976 
Temple sobre tela 

 
15. Conrad Marca-Relli 

Boston, EUA, 1913 – Parma, Italia, 2000 
MR – 2  s.f. 
Grabado aguafuerte  
edición de 75 

 
16. Carlos Mérida 

Guatemala, Guatemala, 1891 – Ciudad de 
México, 1984 
El ojo del adivino  1965 
Óleo y acrílico sobre tela 

 
17. Robert Motherwell 

Aberdeen, EUA, 1915 – Provincetown, EUA, 
1991 
Figuración beige  1968 
Tapiz en lana  
5/20 

 
18. Robert Motherwell 

Aberdeen, EUA, 1915 - Provincetown, EUA, 
1991 
Collage con música y tela II  1974 
Collage sobre cartulina 
 

19. Pablo Palazuelo 
Madrid, España, 1916 
Gótica II  1971 
Grabado aguafuerte  
35/50 

 
20. Víctor Pasmore 

Surrey, Inglaterra, 1908 – Malta, 1998 
Desarrollo azul (jade)  1971 
Óleo, vinílica y automotiva sobre madera 
 
 



21. Mark Rothko 
Daugavpils, Rusia, 1903 - Nueva York, EUA, 
1970 
Sin título 
(guinda, anaranjado, amarillo)  1947 
Óleo sobre tela 

 
22. David Smith 

Decatur, Indiana, EUA, 1906 – Bennington, 
Vermont, EUA, 1965 
Tres planos  1960-1961 
Acero soldado 

 
23. Pierre Soulages 

Rodez, Francia, 1919 
15-1-55  1955 
Tinta serigráfica sobre tela  

 
 
 
 

24. Pierre Soulages 
Rodez, Francia, 1919 
22-5-74  1974 
Tinta serigráfica sobre tela 

 
25. Theodoros Stamos 

Nueva York, EUA, 1922 – Leucas, Grecia,    
1997 
Centro blanco  1968 
Tapiz en lana  
7/20 

 
26. Waichi Tsutaka 

Nishinomiya, Japón, 1911 – Kobe, Japón, 
1995 
De invierno a primavera  1972 
Óleo y acrílico sobre tela 
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