SIMBOLISMO DE LA PLASTICA OAXAQUENA

Para hablar y comprender sobre el desarrollo del lenguaje plastico en Oaxaca es importante
considerar los antecedentes histéricos involucrados en él; que basicamente se dividen en 3
contextos basicos:

PREHISPANICO
NOVOHISPANO
RAICES MODERNAS

PREHISPANICO

Oaxaca es heredera de una tradicion milenaria conformada por dos grandes culturas que se
manifestaron en la region: la zapoteca y la mixteca.

Ambas, como toda cultura precolonial, tenian como fuente expresiva la forma simbélica; siendo su
objetivo dar una expresion plastica a sus visiones miticas, que son resultado de la realidad
imaginaria, como por ejemplo, la serpiente emplumada.
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Representacién de Dzahui de acuerdo con el Cddice Vindobonensis

Es la serpiente de Illuvia (Coo Dzavui) como se llamaba al huracédn en la lengua mixteca

Esta forma simbdlica es la expresidon de la vivencia espiritual, va mas alla de representar el aspecto
exterior de las cosas, para ir a su sentido mas oculto. Es asi que el artista prehispdnico, en este
caso, zapotecos y mixtecos, se dirigen mas hacia la imaginacién creando un producto basado en un
idioma plastico asociado a la espiritualizacion.


https://es.wikipedia.org/wiki/Hurac%C3%A1n

Representacién de Cocijo

Este lenguaje plastico se desarrolla y sustenta en base a una serie de principios filoséficos,

religiosos y estéticos que forman parte de su cosmogonia:

1)

2)

EL DUALISMO: este rige la concepcién de los dioses, de la naturaleza y por supuesto del
arte, y se proyecta por ejemplo en el ciclo de vida y muerte, asociado al colibri, cuya
imagen en la cosmogonia zapoteco-mixteca acompafia al dios del inframundo
Mictlantecutli, teniendo como funcidn hacer mas dulce la transicion de la vida a la muerte.
Se le considera un ave que “tiene una vida breve, muere después del verano y se alimenta
del néctar de flores rojas, es decir, parece que bebe sangre”... “simboliza vida por su
interminable movimiento, pero como ofrenda funeraria recuerda que el ciclo de la vida
termina”. (“Mictlantecutliy el colibri”. Por Mdnica Mateos Vega. La Jornada. Sdbado 28 de
enero de 2012. Pp4)

La siembra y la cosecha, el dia y la noche, nacimiento y muerte, son aspectos del principio
creador del mundo. “Atraccidon y repulsion, fuerza y contrafuerza crean un equilibrio
inestable que debe ser mantenido por el conjuro magico”. (“Arte antiguo de México”. Paul
Westheim. Pp 20).

EL CONCEPTO DE ETERNIDAD: representado en el mundo mesoamericano a través del
movimiento de los astros, que describen su érbita de manera silenciosa y ajena a la vida
del ser humano; lo eterno se entiende como el “retorno ciclico de los fendmenos, el
inmutable ritmo del suceder natural” (Op cit. Pp 24).



3)

4)

5)

Es asi como el concepto de ritmo y forma se convierten en elementos fundamentales en el
culto, es decir, en la religion y por lo tanto en el arte, la filosofia y la ciencia.

De lo anterior se deriva la idea de que “el hombre no configura su propia vida”(op cit
pp24). En la vision mesoamericana la vida del hombre estd sujeta a las fuerzas sagradas del
cosmos; la felicidad, la infelicidad; la suerte y las habilidades... dependen del dia y el afio
en que se nace.

El individuo se encuentra indefenso ante una naturaleza que con su imprevisibilidad y falta
de orden, le parece cadtica; es frente a esta confusién en que el ritmo, el retorno ciclico-
periédico y orden se convierten en “milagros” que exaltan su imaginacién y revelan lo
divino.

EL PANTEON DEL MUNDO MESOAMERICANO: Es todo un sistema complejo que se
encuentra dividido en general entre, los dioses creadores; los que hicieron el Universo; y
los dioses que representan los fendmenos naturales, a quienes acudia el pueblo para
solicitarles ayuda ante las dificultades cotidianas.

Este panteén de dioses resultado de su fantasia, es un collage de divinidades que se
funden y confunden, se superponen y se complementan; pero hay siempre una deidad
particular para cualquier fenédmeno fisico y metafisico; para todos los aconteceres de la
vida y actividad humana.

Los dioses mesoamericanos son producto del pensamiento magico, donde todo lo que
ocurre es por obra de los espiritus, o seres divinos, quienes apoyan o se oponen a lo que
puede suceder. Muy al contrario de las divinidades en otras culturas, como la romana,
donde estas se conciben como regidores de determinadas actividades.

EL NUMERO 4: es un niumero sagrado y magico en el pensamiento prehispanico: los dioses
creadores caracterizan a los 4 puntos cardinales y dependiendo de la regidn, también les
correspondia un determinado color.

Esta concepcidn era igualmente aplicada a los animales, los arboles, los dias y los hombre;
dependiendo del dia en que nacian era como se definia a que lugar de las 4 regiones
pertenecian.

El nimero 4 para el mexicano antiguo era donde se realizaban las cosas plenamente y de
muchas maneras: las 4 regiones del cielo, los 4 caminos al centro de la tierra, 4 afios es la
migracion de los difuntos al Mictlan; hay 4 clases de maiz: negro, amarillo, rojo y blanco.

LA IDEA DEL UNIVERSO COMO UNIDAD CERRADA: donde cualquier objeto sea animado o
inanimado, es poseido o regido por fuerzas ocultas, sean genios, demonios o dioses, que
no son perceptibles por los sentidos y que pueden trasladarse de un sujeto a otro. Son las
representacion, que para el hombre de esa época significaba la Realidad.



6)

7)

De esta forma no hay separacidon, no se concibe la division entre lo sensible y
suprasensible, entre la naturaleza organica e inorgdnica; también el pasado, presente y
futuro son UNO. El hombre mismo no tiene un lugar privilegiado bajo este esquema, es
como cualquier otra criatura y no se cree destinado a dominar a los demds seres.

EL TRABAJO COLECTIVO: dicho lo anterior, el arte prehispanico era de caracter magico-
colectivo, es decir, que todas las actividades de arquitectura, escultura y pintura, estaban
destinadas a la construccion y ornamentacién de piramides y templos de dicados al culto,
y por lo tanto, dirigidas a la comunidad.

El adorno plastico para edificios, estatuas, figurillas y para las mismas personas, no tenian
una funcidn meramente embellecedora, sino que atestigua la proteccién por parte de la
deidad. De esta manera es como el arte es una necesidad social, de una comunidad
modelada por la fe y culto a sus dioses.

En el caso de la estatua de una deidad, esta es la deidad misma; la imagen es mas real que
la cosa, es decir, que la forma es la manifestacién de las energias psiquicas (signo). El
hombre de pensamiento magico no puede concebir a un dios y es aqui donde entra la
participacién del artista, quien plasma en la pintura o en la piedra la intensidad de la
vivencia religiosa de un grupo.

Ahora bien, desde el punto de vista expresivo, la ESTETICA PRECOLOMBINA se ve
proyectada en varios elementos plasticos muy representativos (que posteriormente seran
recursos visuales para el artista oaxaquefio moderno y contemporaneo), de los cuales
destaca primero en la arquitectura: LOS TEMPLOS Y “PIRAMIDES ESCALONADAS”, con las
cuales se ven también involucradas la pintura y la escultura.

Monte Alban

La piramide mesoamericana es entendida como un “zdécalo”, o sea, un basamento
destinado al templo que se encontraba en su plataforma superior. Estas construcciones no
tenian una funcién de culto a los muertos o a la vanidad personal como en el antiguo
Egipto. En Mesoamérica la pirdmide tenia como objetivo “encumbrar la imagen de la
divinidad por encima de lo humano ”. (“Arte antiguo de México”. Paul Westheim. Pp 123),



ya que el Cielo significa la armonia, lo invariable del orden eterno que contrarresta la
inestabilidad producida por el choque de las fuerzas antagdnicas que pertenecen al plano
terrenal.

“Es asi que la pirdmide precolombina, a pesar de su apariencia primitiva, proyecta una
conciencia césmica encauzada hacia la forma pura, abstracta y geométrica, impregnando
toda la estructura de un poderoso aliento espiritual” (op cit pp 128).

Uno de los elementos plasticos presentes en estas estructuras es la GRECA ESCALONADA,
sea pintada o tallada en piedra, es un adorno concurrente en todo objeto religioso o
profano.

En Mitla es el adorno representativo por excelencia para los palacios del sumo sacerdote y
del rey, siendo de un estilo elegantemente cursivo.

Mitla
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Cédice Tonindeye

Para la plastica prehispanica en general, la greca escalonada es lo que “el capitel para la
cultura griega o el arco ojival para el arte gético” (“Mitla y la xicalcoliuhqui” pp 37).
La explicacién de lo que significa este elemento es algo complejo y se le han dado desde
interpretaciones muy simples, que dan por supuesto que la greca es la representacion
estilizada de la serpiente, el corte transversal de un caracol marino, el viento, las olas o la
abstraccion de una pirdmide, montafia o bien el rayo de tormenta. Y dentro de las
interpretaciones mas complejas, unas han propuesto que son la proyeccion del dragdn-
serpiente-jaguar, la dualidad césmica y su lucha de contrarios, la conexién cielo tierra o el
movimiento del sol por el firmamento, entre otras.

La greca también posee una gran importancia sagrada al ser resultado de la formacion de
elementos geométricos y por lo tanto, numéricos. En este sentido para estas culturas “las
matemadticas designan realidades trascendentales y metafisicas que constituyen la ciencia
de las proporciones, de armonia y la belleza; y la ciencia de los ritmos y los ciclos que
desemboca en la perfeccién” (“Arte y Cosmogonia”. F. Gonzalez, 1983).

Respecto al color, encontramos por ejemplo, en Mitla, blanco y rojo. El primero representa
el norte (el camino al Mictlan), y el rojo es el oriente, que es por donde sale el sol parido
por la Madre Tierra.

Sea en forma escalonada, caracol o meandros formados por las ondulaciones de la
serpiente, la greca es un elemento que ayuda a llenar todas las superficies, bajo el
principio de que en el cosmos no hay ningun vacio y por ende, no lo puede haber en la
obra de arte.

El siguiente recurso plastico muy importante para la civilizacion prehispanica es la
MASCARA.


https://es.wikipedia.org/wiki/C%C3%B3dice_Tonindeye

Esta juega un papel indiscutible en el mundo imaginativo de estas personas; intimamente
ligada al ritual y al culto a los muertos, posee un significado magico-religioso: gracias a ella
el hombre se transforma en el ser representado en ella, adquiriendo todas las cualidades
fisicas y magicas.

También la mdscara identifica al otro “yo”, ya que el hombre precortesiano contaba con
dos nombres: el que le servia para su vida cotidiana (cérporea y real), y su nombre ritual,
signo de su dia de nacimiento (psiquica y suprarrenal). Es la mascara la que representa

este lado suprarreal del individuo.

Mascara representando
a Xipe Tétec
Cultura zapoteca

El objeto de la mdscara no era realmente el de antifaz. Estas eran usadas como pectorales
o como parte de; o bien, aplicaciones para el tocado o cinto. Una de sus funciones era
como talisman de defensa y proteccion contra los enemigos.

La mascara, especificamente para los zapotecas y mixtecos, fue utilizada como parte de las
ofrendas funerarias, y estas, en especial se han caracterizado por el uso de la
yuxtaposicion, es decir, de la combinacidon de mascaras de diferentes deidades en una
sola, para crear disefios que ocultaran la identidad de la deidad o deidades, a excepcién de
la elegida como predominante. Tal es el caso de la mascara de identidad del dios
Mariposa, que estd en conjuncién con la del dios Tigre, dando por resultado una obra
plastica conformada por magnificos planos y lineas en el tocado, asi como una serie de
ornamentos laterales que establecen dicho concepto de unificacion desarrollado
especialmente en Oaxaca.



Esta pieza funciona como tapa de otro Mariposa en el tocado. Una version tardia de
recipiente, quizas un brasero. En el tocado, una temdtica comun durante la fase Pitao.
hay una mascara de lagarto y encima, otra Procedencia: Miahuatlan, Oaxaca.

mascara de mariposa. El personaje sostiene un
ave en cada mano, probablemente quetzales.
Procedencia: Zaachila, Oaxaca.

NOVOHISPANO

Con la conquista de México, se establece un nuevo poder administrativo y politico del que nace la
Nueva Espafia, cuya sociedad constituida por dos razas antagdnicas se va haciendo cada vez mas
compleja con el transcurso del siglo XVI, debido a la mezcla de razas, surgiendo asi una sociedad
muy variada y plural, cuyo denominador comun era “su servicio a la empresa imperial bajo la cruz
y la espada” (“El artista en la sociedad novohispana en el barroco” Fatima Halcén pp1).

Es en este contexto donde nacen y se desarrollan los artistas. Un lugar donde el grupo de raza
blanca es la predominante y privilegiada, lo cual hace que la posicidn social del artista condicione
su mismo trabajo.

Para el artista indigena la situacion era mas agravante, puesto que pasd por un proceso de
aculturacion artistica con el fin de transformarlo en un artista “europeo”. Los antes tlacuilos
aprenden rapidamente las técnicas europeas y se convierten en técnicos al servicio de la Iglesia;
pero sufriendo siempre de la constante discriminacion, factor que explica la tendencia a que
muchas obras de este periodo permanezcan en el anonimato.

Esta poblacidn marginada emprende la construccidon de una nueva identidad: habiendo sufrido el
derrumbamiento de su cosmovision ancestral, estos se vieron obligados a transformarse
valiéndose de las formas y técnicas traidas por los espafioles, creando asi un contenido propio.
Nace de esta manera en México una manifestacion artistica que no es ni europea y tampoco



indigena, que marco la iconografia del arte virreinal en nuestro pais: el arte tequitqui o arte
indocristiano.

Es un arte resultado de la fusiéon de estilos romanico, gotico, renacentista y prehispanico. “Esta
forzosa asociacion de dos culturas produjo entonces una obra original de fuerte corriente mestiza,
donde se da la interpretacion propia y original de los modelos europeos por parte de los indigenas,
quienes asi dejan huella de su propia sensibilidad” (“Arte tequitqui en el siglo XVI novohispano.
Maria del Carmen Romano. Facultad de Filosofia de la UNAM).

Las caracteristicas estéticas se dan fundamentalmente en la pintura y talla en piedra. En el
repertorio visual predomina la mezcla de elementos vegetales, humanos y animales, que en
conjunto se les denomina grutesco.

Es en este proceso que la iconografia novohispana se encuentra basada en modelos europeos,
pero con el toque indigena; lo cual se puede apreciar notablemente en la pintura mural de los
conventos novohispanos, donde la composicidn estilistica, casi renacentista, engloba una serie de
simbolos, desde elementos de flora y fauna fantastica (provenientes de los bestiarios medievales),
gue comparte su espacio con simbolos del imaginario mesoamericano como el jaguar, que se
vuelven una aportacidon del pintor indigena para “rendir” plasticamente su nueva religiosidad
cristiana, y su manera de verla, donde “existen superposiciones simbdlicas en las que la antigua y



la nueva religidn se interpretan en un sincretismo inédito” (“Analisis iconografico del portal del
convento de San Miguel Arcangel — Cholula, Puebla. Pp 19).

El género pictérico con el tiempo comienza a tomar su particular rumbo y a hacerse mdas complejo,
con la ejecucién de escenas de contenido religioso-devocional, asi como social; como las
representaciones de procesiones.

Capilla abierta (detalle del muro sur, procesion del Santo Entierro) (andnimo, siglo XVI).
Convento de San Juan Teitipac, Oaxaca

Tanto en la pintura al fresco como en lienzo, se muestra la fuerza que tuvo determinada creencia
religiosa (milagros, apariciones) y que podemos ser testigos de que aun se practica en nuestros
dias.

Otras categorias que se desarrollaron en el ambito de la pintura novohispana fueron los retratos
qgue dan testimonio de la sociedad en general, distinguiéndose la pintura de castas, esta, ejecutada
por el pintor criollo.

Ya en una etapa mds avanzada de la Colonia, las artes plasticas tienen la influencia de las escuelas
europeas, predominando la germano-flamenca, la manierista y la barroca. De aqui destaca, el
pintor de origen oaxaqueno Miguel Cabrera, cuyas pinturas en lamina de cobre se mueven entre



los géneros de retrato religioso y costumbrista; también fue realizador de grandes lienzos con
magnificas representaciones de la vida de los santos y pintor guadalupano por excelencia.

También parte del simbolismo en la plastica oaxaquefia, recae en otro género nacido a partir de la
decadencia de la época de oro de la pintura novohispana: la pintura popular.

Una corriente pictérica que se desarrolla en los estratos mas bajos de la sociedad colonial. Llevada
a cabo por pintores no instruidos, que a su manera trataban de emular a los maestros europeos y
a sus colegas criollos; se valen de todos los medios a su alcance para crear una técnica libre,
apoyada en una gran diversidad de elementos, muchos rescatados del desaparecido mundo
prehispanico. Sus obras expresan una estética motivada por el misticismo pagano-cristiano. La
pintura popular novohispana se ve manifestada en el retrato de santos, donde hay una carente
pericia para representar el volumen, pero con un gran contenido expresivo en el rostro. Le daban
mas importancia al atuendo donde incluso aplicaron una especie de técnica de collage afiadiendo
lienzo, trozos de tela, cuentas y otros abalorios; con el fin de dar dignidad al personaje. También
nace la pintura de exvotos, de contenido anecdético, cuya funcidon es de agradecimiento y
ofrenda.




Tenemos, por otro lado, la representacion de paisajes y escenas populares. De colores brillantes,
gue denotan una visién casi infantil; eran generalmente ejecutadas en biombos. Y finalmente, otro
subgénero que se da es el de retratos de paisanos y nifios, sobresaliendo los famosos cuadros de
“angelitos” (retratos de nifios fallecidos después del bautismo), que por su tematica se

convirtieron en piezas de mucho interés.

El pintor popular novohispano no estaba regido por los prejuicios de la escuela, “a él no se le
ensefiaba a ver, imaginar o pintar; simplemente veia, imaginaba y pintaba. Nada era imposible
para ser pintado para estos anénimos maestros...” Caracteristicas que se buscan y que se pueden
apreciar en los trabajos plasticos contemporaneos: espontaneidad en los motivos, gran capacidad
expresiva y libertad técnica. (“La pintura popular mexicana del siglo XVIII y las ordenanzas para
pintores y doradores” Julio Dominguez Balboa. Pp 4.



RAICES MODERNAS

Pero no solamente este arte tiene raices antiguas, también hay una fundamentaciéon mas reciente

gue nace de algunas personalidades que no fueron nada mds promesas sino que fueron presencias

que influenciaron al arte mexicano del siglo XX, y que son eje de la manifestacidon plastica

oaxaquena:

a)

RUFINO TAMAYO, caracterizado por la intensidad en sus pinturas que a su vez son sobrias y
sutiles, juega con la figura humana construyéndola y reconstruyéndola, para exaltar las partes
que eran de su interés. Considerado fundador de la pintura moderna en México, pudo
conjugar su herencia mexicana y el arte prehispanico con las vanguardias internacionales
como el cubismo, en piezas caracterizadas por su color, perspectiva, armonia y textura, en
diferentes medios y técnicas como el d6leo, temple, grabado, dibujo, mural, mixografia,
acuarela vy litografia.

Lo que distingue a este pintor es su separacién con el muralismo mexicano, representado
basicamente por Rivera, Orozco y Siqueiros; que se produjo en su necesidad de seguir un
camino propio que lo llevé fuera de México, donde fue reconocido gracias a ese particular
interés por explorar no sélo la pintura mural sino recuperar la pintura de caballete. El abrié
posteriormente las puertas, influenciando y apoyando en algunos casos, a una nueva
generacion de artistas mexicanos, esencialmente oaxaquefios que dieron inicio a una nueva
corriente, y que se le conocié como la generacidon de la ruptura: Francisco Toledo, Rodolfo
Nieto y Rodolfo Morales.

GENERACION DE LA RUPTURA, a diferencia de los artistas a su vez activistas de la Ciudad de
Meéxico, en las décadas de los 50s y 60s, quienes tomaban como referencia para sus polémicas
propuestas estéticas, a las grandes metrépolis como Londres, Nueva York y la misma Ciudad
de México; por el contrario en Oaxaca el contexto era totalmente diferente, distinguiéndose
por un sincretismo de fondo. Por ejemplo, al trabajo de Francisco Toledo se le describié como
un “nuevo mestizaje” de los materiales occidentales y no occidentales, usando algunas veces
objetos y técnicas indigenas, en otras recurriendo a elementos tomados de tradiciones nativas
africanas y australianas. Es decir, con el nace un arte hibrido que retd a las tendencias urbanas
y occidentales del arte contempordneo mexicano de esas décadas.

Otro artista oaxaquefio de esa generacion fue Rodolfo Nieto, quien fue aprendiz de Diego
Rivera. En un principio logré mayor reconocimiento en Paris donde se quedd hasta 1970,
cuando regresa al pais ya con un bien construido reconocimiento internacional, que renové la
presencia del arte mexicano en el mundo. El se caracterizé por rechazar el nacionalismo; tenia
un estilo expresionista con influencia del surrealismo, y en sus pinturas incorporé los colores y
la iconografia del folklore oaxaquefio y los animales inspirados en los cémics de Tarzan,
representando esto una dramatica separacion con la escuela mexicana de realismo social y el
abstraccionismo.



Y Rodolfo Morales, mejor conocido como “el sefior de los suefios”, plasmd en sus piezas un
asombroso mestizaje de realidad y fantasia, donde personajes enigmaticos, y simbolismos de
las tradiciones y mitos de los pueblos indigenas de Oaxaca se unifican con deseos universales.
En sus cuadros, que son reminiscencia del arte popular novohispano, la atmdsfera creada es
muy importante, es decir, la impresion de lo pintado, que se demuestra en sus pinturas y
collages, a través de sus mujeres aladas, las arquitecturas de desbordada perspectiva, el color
nebuloso y los simbolismos de lo cotidiano erigidos casi en tdtems pictdricos etéreos lugares
de otra realidad, que invitan al espectador a seguir mirando.

El trabajo de estos artistas, marco el proceso creativo de las siguientes generaciones de la entidad
y que contintia hasta hoy, siendo esto una de las caracteristicas especiales de la plastica en
Oaxaca, por lo mismo se produjo un fendmeno controvertido y polémico hasta hoy descrito como
Escuela Oaxaquefia de Pintura. Sin embargo, esto ha sido negado por diversos intelectuales y
curadores, porque se argumenta basicamente que las regiones no crean estilos y las tradiciones no
determinan el genio o el talento de una persona. Pero si se reconoce los vinculos entre la riqueza
de las comunidades (mitos y realidades) con el desarrollo creativo.

CONCLUSIONES:

Es en la obra del artista oaxaquefio, donde se pueden identificar perfectamente todos los aspectos
simbdlicos tanto prehispanicos como coloniales: posee una personalidad propia que distingue a
cada artista, proveniente de la forma, la cual surge de la fuerza de una necesidad interior, de sus
origenes ancestrales y costumbres, asi como del anhelo que fue madurando con el tiempo hasta
su manifestacidn. La forma esta sujeta a la vez a su contexto espacio-temporal, es decir, a un lugar
y época determinados a los que al artista le tocé vivir.

El elemento base del arte contemporaneo oaxaquefio es el nacional-étnico-tribal, distinguiéndose
en las obras una rica tradicidn visual proveniente de la gran variedad de decorados mezcla del
imaginario prehispanico (mitos, leyendas, rituales) con la estética europea, que vemos presentes
en las iglesias y ex conventos, asi como en un sinnimero de objetos de uso diario que estan en los
mercados y puestos de todo el Estado, que brotan de estas manos andnimas que conocemos
como artesanos, cuyo origen proviene de los pintores populares que surgieron durante el
desarrollo artistico novohispano.

También autores como la antropdloga y poetisa Elisa Ramirez, hace un recuento de las
caracteristicas que distinguen al arte de Oaxaca:

1) Un pasado y un presente indigenas.
2) Un trato cotidiano y permanente con el arte, la arquitectura y las festividades religiosas.

3) Un mismo paisaje y un ritmo.



4) Los mismos materiales.
5) Una convivencia constante con el arte popular.
6) Una idea de Oaxaca construida desde el exterior y nutrida, con mucha frecuencia en el exilio.

7) Ancestros pictéricos inmediatos: Tamayo, Nieto, Morales y Toledo, por nombrar a los
principales.

(“lImagenes y Colores de Oaxaca”. Alberto Blanco)

A esto habria que agregar:

e Comparten la densidad del arte indigena y el vigor del arte popular

e Tienen técnicas y materiales en comun: éleo, acuarela, goache, la grafica; y una gran
variedad de materiales naturales como tierras de color o tintes como la grana cochinilla.

e El trabajo de los artistas oaxaquenos gira en torno a dos polos: imaginacidn y realidad;
mundo ancestral y la modernidad

e QOaxaca es una delimitaciéon politica que forma parte de un pais, pero que no es
estrictamente unidad

e Se comparte un pasado colonial presente en los grandes conventos e iglesias, asi como la
obra del pintor Miguel Cabrera, figura destacada del arte novohispano

e Atodos se les presenta el mismo desafio, el de renovar la tradicion artistica de Oaxaca sin
sucumbir a ella, a través de un arte que trascienda el color local y el folklorismo, asi como
superar la tentacion del mercantilismo la autocomplacencia



