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La definición del arte contemporáneo en el contexto mexicano está lejos de ser simple o evidente. La relación de tensión que los artistas más propositivos de nuestro país tienen hacia adentro y hacia afuera de nuestras fronteras, ha provocado en no pocas ocasiones debates y confrontaciones que parecen innecesarios. Sin embargo, parece mantenerse    -en gran parte de la limitada historiografía así como en el discurso museográfico e institucional- una postura basada en la dicotomía centro-periferia, a partir de la que se estructuran los juicios de valor y las interpretaciones sobre el arte más reciente producido por artistas mexicanos.

En este contexto, me quisiera enfrentar a la pregunta que no me ha abandonado desde que comencé a pensar en cómo abordar este texto: ¿cómo hablar de la obra de Eloy Tarcisio al margen de los debates sobre el nacionalismo, la mexicanidad y la relación del arte de aquí con el Arte de allá?
Como quiera que se responda a esta pregunta, me parece importante ubicar a la figura y las propuestas de Tarcisio dentro del contexto más amplio del arte que se sale de la tradición, de aquel arte que no se limita a ocupar el espacio de una tela enmarcada o de una escultura físicamente ubicada. Al mismo tiempo, y con todo la que han tenido de propositivo las obras de Eloy, también es cierto que se insertan en lo que puede llamarse la "tradición de la ruptura" instaurada por la vanguardia artística en occidente desde el último cuarto del siglo XIX. Aquí es donde a mi parecer se abren todas las posibilidades de su obra que es capaz de jugar en más de un campo material, conceptual, regional, estético y artístico. El esquemático rastreo histórico que propongo de ninguna manera determina influencias directas o lecciones literales de los movimientos y las obras con los que lo vincula. Más bien intento tender líneas que me permitan hablar de sus obras insertándolas en un contexto más amplio que el de la monografía y más complejo que el de la cadena de influencias. Se trata de abrir las posibilidades de interpretación de su obra, con el fin de demostrar la riqueza de las relaciones que ellas mismas plantean.
Desde esta perspectiva, creo que toda su obra -incluso la tradicional- está signada por el reconocimiento y la reconciliación con el sentido de lo efímero -de lo que pasa. Es a partir de este principio que intentaré establecer la dialéctica que con el arte que se ocupa del tiempo propone el trabajo de Eloy Tarcisio.
Lo que entiendo por arte efímero tiene que ver con una condición intrínseca a las obras mismas -desde el momento de su concepción-, es decir, a las obras que en su manera y razón de ser consideran ya una condición visiblemente transitoria. Esta condición muchas veces se refiere literalmente a la destrucción de la obra. Otras veces tiene que ver con soportes materiales más o menos inestables, que se transforman ellos mismos o en su disposición en distintos lugares de exhibición. También se hace referencia a obras "abiertas" que en vez de autocontenerse se expanden y -en términos de Rubert de Ventós - se implican en el contexto que las rodea, sin olvidar los géneros del comportamiento, la acción, los happenings y performances. Una gran cantidad de manifestaciones que de un modo o de otro contemplan y provocan, en su estructura compositiva, formal y material, cambios y transformaciones visibles que las alejan de la quietud en la que el arte tradicional se deja contemplar.

El leit motiv reconocido de las manifestaciones artísticas efímeras, especialmente en sus inicios, fue una actitud contestataria ante los sistemas, los medios y los conceptos del arte tradicionales, y muy especialmente ante la mercantilización del mismo. El surgimiento de ciertas prácticas dadaístas y surrealistas, así corno de los primeros eventos futuristas tenía que ver con una desacralización del objeto artístico y con una crítica a la burguesía que lo consumía como "salchichas y mujeres". Ya en los primeros años de la década del sesenta, y ante la absurda inflación de precios en subastas y galerías en los Estados Unidos, surgen las prácticas minimalistas seguidas de las conceptuales. Su fin era contrarrestar el sistema del mercado artístico, eliminando el objeto tangible susceptible de ser convertido en mercancía. El antagonismo implícito en estos motivos originarios duró relativamente poco tiempo. Sus consecuencias serían mucho más impresionantes y definitivas en cuanto a las posibilidades y redefinicíones que plantearon para el arte del resto del siglo.
Al margen de la desmercantilización del objeto artístico, existe un arte efímero que se presenta como la culminación del Arte Conceptual, aquel que se fundamenta en ideas y actitudes artísticas más que en objetos. Otra vertiente más, surge como negación del arte como objeto de contemplación pasiva de modo que pareciera querer negar la existencia misma del arte y ya no sólo su perdurabilidad o su consumo.

Aparte de estas tendencias, todas ellas inmersas en profundas paradojas y cuestionamientos diversos, encontramos que sí ha lugar un arte efímero constructivo: aquel cuyas temáticas se encuentran en constante cambio y por lo tanto sus soluciones también, aquel que plantea experiencias y vivencias que sólo son posibles a través de obras vivas en continua transformación, o cuyos mensajes sólo son expresabas a través de este tipo de lenguajes. Los trabajos efímeros de Eloy Tarcisio se insertan en esta dirección.

En este sentido el desarrollo histórico del arte no tradicional en México ha sido contradictorio y polifacético, tanto en sus intenciones como en su recepción por parte del público y los estudiosos. La participación de Tarcisio en el Primer Encuentro Nacional de Arte Joven en 1981 es un ejemplo claro de esta situación. En dicho encuentro, Eloy Tarcisio recibe una mención honorífica con la obra efímera.- "Vista del sitio de Huipana Michoacán". Se trata de siete tablones de madera sobre los que se clavaron nopales que después fueron bañados con pintura rosa mexicano. La pieza era en parte un homenaje al padre del artista y a las jornadas de labranza en el campo michoacano; pero también se presentó como una protesta contra el internacionalismo vacío simbolizado por la "cortina de nopal" de Cuevas. Siguiendo su trabajo conceptualista - Tarcisio había participado en el movimiento grupal de la década anterior- la obra tenía referencias al land art y al arte povera, además de tratarse formalmente de una pieza tendiente al minimalismo. La principal propuesta de Tarcisio era la recuperación de valores locales, pero a través de los lenguajes más internacionales que posibilitaron los formalismos de los 50 y los conceptualismo de los 60. Si bien era la primera vez que una pieza de esta naturaleza recibía reconocimiento por parte de la crítica y las instituciones, le fue negado el premio de adquisición por tratarse de una obra planeada para degradarse hasta desaparecer. Independientemente de los prejuicios materiales y mercantiles que este hecho pone en evidencia, lo que quisiera recuperar es el sentido de la obra en el radical y acusador comentario sobre el contexto del arte mexicano implícito en la pieza.

La obra, evidentemente trataba un asunto local que podía leerse en la utilización de los nopales y en el título mismo de la obra, pero también plantea una problemática fundamental para el arte que hasta ese momento -e incluso recientemente- se legitimaba en México a través del sistema de mercado y galerías. En efecto, la transformación propuesta por la llamada Ruptura se limitaba a una especie de radicalismo formal influenciado por la abstracción y el informalismo tan en boga después de la segunda guerra mundial. En este contexto, poco o nada se cuestionaba la materialidad del objet d'art que dependía como nunca antes, de un sistema de mercado y galerías para su difusión y desarrollo.
A pesar del respiro que en este sentido significaron la Gráfica del 68 y el trabajo grupal, el arte de caudal seguía instalado en los "logros" de la generación de la Ruptura -especialmente frente al nacionalismo folklorista heredado del muralismo-, algunos de cuyos miembros manifestaban su modernidad apegándose a una estructura cada vez más geométrico, cada vez más neutral. Aquí es donde hay que ubicar esta obra seminal de Tarcisio: la disposición de los nopales sobre los tablones dejaba de ser iconografía para convertirse en elemento primordialmente formal de la composición. La cubierta de chapopote, como una versión local del velo de Maya, ponía en evidencia lo que cubría precisamente al cancelarlo. La cortina del Nopal, tal como la había comprendido la generación anterior, era demasiado obvia para ser verdad, y en el gesto -ya no sólo de cubrir los nopales- sino de dejarlos degradarse hasta desaparecer junto con su soporte, Eloy ponía en evidencia la futilidad de Cualquier esfuerzo por definir en términos de localismo o internacionalismo la experiencia vital del arte. De cualquier arte.

Me he detenido ampliamente en esta pieza, porque considero que en ella se resume todo el sentido del trabajo de Eloy, por lo menos desde la lectura que propongo. Algo que me ha parecido significativo es su capacidad para utilizar materiales y referencias obviamente locales, sin por ello limitarlas a una lectura exclusivamente semántica o iconográfico. Al contrario, el aspecto formal y composicional de sus propuestas tiene el efecto de una transubstanciación sobre sus materiales y motivos: son lo que se ve -corazones, pétalos, sangre, semillas, nopales- pero también son otra cosa, y esa "otra cosa" siempre tiene que ver con un aspecto vital integral de la condición humana.

En este sentido lo efímero no sólo es literal, en el sentido que los materiales y soportes de las piezas son obviamente degradables, sino que las obras se nos presentan ellas mismas durante este proceso de transformación, y ello precisamente porque se trata de obras de arte (que no objetos). Desde este punto de vista es significativo el carácter procesual de una gran parte de su trabajo: la obra -tal vez sería mejor hablar de evento o acontecimiento- esta sucediendo ahí frente a nosotros, gracias a nosotros pero sobre todo, sólo porque estamos ahí para atestiguarla, integrándose en el acto a nuestro bagaje de experiencias.

“Muerte de todos, Ofrenda de Participación”, instalación que repite en el Museo del California Center for the Arts Escondido, cada año para el Día de Muertos cuenta con la apropiación de parte del público que es quien se encargará de completar la pieza al dejar sus ofrendas. Se trata de una obra que funciona para reconciliar al público con algo más fundamental y que forma parte de la vida de todos y aún así tampoco podríamos confundirla con cualquier ofrenda de día de muertos, la pieza se circunscribe claramente en el contexto del arte y el mismo la trasciende.

Esta capacidad de diferenciarse como obra artística es una constante de su obra. Ya se trate de pintura sobre láminas de desecho encontradas, de lienzos -sin marco- pintados con sangre y pulpa de frutas, o de tablones de madera o muros cubiertos de flores y pétalos, es imposible confundir cualquiera de estas cosas con un acontecimiento accidental o con el producto exclusivo del azar. Se trata de obras procesuales intencionadas que ponen de manifiesto la capacidad del artista para pensar su arte en registros diferentes y a la vez simultáneos. Es decir, las obras funcionan vitalmente justamente porque no se confunden con la cotidianidad, parten de ella pero para transformarla, traducida estética y artísticamente, de tal modo que el poder de la verdad que nos revelan es mucho más contundente.

Esta percepción se relaciona con el nivel de depuración material y conceptual que lo material y conceptual que la mayoría de sus obras presentan. “La Línea” presentada en InSite'94 es un caso paradigmático. El tubo de cobre recorrido por una ranura perfecta se relaciona simultáneamente con el povera y el minimal, las semillas contenidas en su interior de pronto lo convierten en un trabajo de land a earth art, todo lo cual se integra en una propuesta procesual y evidentemente conceptual. Está además la lectura semántica: el contraste entre el metal y la tierra (la naturaleza que eventualmente predominará sobre la técnica), el proceso vital de crecimiento y transformación, el aspecto público y temporal de la obra. Es aquí donde entiendo este tipo de trabajos como los centros desde donde se tienden una serie de hilos que nos pueden tocar y aludir en muy distintos niveles, y que son finalmente los que permiten actualizar la obra de Tarcisio -incluso y especialmente la efímera- cada vez que nos enfrentamos a ella.

En sus más recientes trabajos, Tarcisio ha recurrido a la utilización de semillas -ya sea con lodo y tierra, o solas- aludiendo a un tipo de efimeridad del todo distinta a la de obras anteriores. Si en la “Vista del sitio...” entre otros trabajos, se trataba de evidenciar el proceso de descomposición de los materiales, las transformaciones que actualmente sufren las semillas tienen una connotación más productiva: las piezas están pensadas para que las semillas germinen, se produzcan. En este sentido hablar de un re-nacimiento no es descabellado. En la trayectoria de Eloy Tarcisio vemos por fin como los dos extremos se unen en el círculo que contiene la creación y la destrucción, y muy probablemente para llegar hasta este punto, le fue necesario transitar por parajes más desoladores pero no por ello menos ciertos. Desde cualquiera de los lados, se puede participar del proceso curativo.

Algo interesante es que Tarcisio también participa de esta actualización o puesta en marcha. Muchas de sus obras efímeras inician con un performance-ritual en donde el mismo artista transita en el tiempo de su obra. Parece que su trabajo lo alude y lo sana también a él, o precisamente porque es personal, porque es suyo funciona para el resto de los espectadores. Este es un punto en el que el artista hace énfasis: las obras están hechas para el público, para que el espectador se sienta aludido, para provocar en el que observa una reflexión y una sensación que le permita reconciliarse con lo transitorio, con la sucesión de experiencias efímeras que conforman la vida de todos los días.

Así el trabajo de Eloy Tarcisio es doblemente contemporáneo. Sus propuestas se han vinculado formal y conceptualmente con el arte más actual, pero especialmente en su condición de efimeridad se vuelven momentos, tránsitos pasajeros en la vida de quienes las experimentan y que se ven tocados en ese instante, en el presente de la experiencia, por su arte.
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