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Being born is like being kidnapped. And then sold into slavery. 

-Andy Warhol 

– 

 

 

El caso Murillo ha sido bien sintomático. La revista Bocas del periódico el Tiempo, 

tituló : Óscar Murillo, el artista de los 391.475 dólares, dejando muy en claro que la 

magnitud de la cifra es lo que inmediatamente lo consagra. 

http://www.eltiempo.com/gente/ARTICULO-WEB-NEW_NOTA_INTERIOR-13080127.html La particularidad de la 

anécdota ( jóven pintor afrocolombiano desconocido y de orígen humilde, triunfa en 

Londres ) sacó a la luz del debate fricciones que no siempre encuentran ocasión de 

manifestarse. Unos, más entusiastas que otros, lo asumieron como el triunfo del artista 

colombiano marginado y genérico, aceptando sin más el consenso de que el arte 

consiste precisamente en eso. Mientras que otros, menos automáticamente patriotas, 

miraron las pinturas a través de la cifra y atribuyeron la explosión repentina de su éxito 

a manipulaciones del mercado. Que cuál fue la jugada? Que si el valor comercial 

corresponde al mérito artístico? Que si la obra es buena o es mala? Cómo saberlo?  

http://esferapublica.org/nfblog/?p=62949 En Business is business: especulación y mercado en la obra 

de Óscar Murillo, Halim Badawi –el primero de dos textos publicados sobre el tema– 

retoma la cifra y las circunstancias que dispararon 33 reacciones de todo calibre en 

esferapública : ... El pasado 26 de junio, la casa de subastas Christie’s (sede Londres) 

vendió en subasta una obra del artista colombiano Óscar Murillo por la suma de 

391.475 dólares ó 756 millones de pesos. Con este mágico ejercicio de mercadotecnia [ 

los subrayados de aquí en adelante son míos ], Murillo, de tan solo 28 años, se convirtió en uno 

de los cinco artistas más costosos del arte colombiano, superando a Alejandro 

Obregón, Andrés de Santa María y Alipio Jaramillo, y ubicando el precio de una de sus 

obras al mismo nivel de Fernando Botero y Doris Salcedo, artistas de reconocida 

trayectoria. ... Entonces ¿Quién es Óscar Murillo? ¿Cómo ocurrió un evento comercial 

de tal magnitud? ¿Es sostenible? ... Para todos, el nuevo protagonista será un perfecto 

desconocido, un personaje milagroso que parece repetir precariamente, a punta de 

salón de belleza y maquillaje, el comercialmente exitoso mito trágico del artista 

moderno, [ no sin hacerle de paso el retrato a Basquiat, el artista aludido ] quien fue, durante la 

década de 1980, la figura arquetípica del heroinómano atormentado, del 
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incomprendido artista de buhardilla, pobre, latino y negro, procedente de los 

extramuros de la Gran Manzana. 

http://www.elespectador.com/noticias/cultura/el-pintoresco-caso-de-oscar-murillo-articulo-436388 Juan David Torres 

Duarte en El caso pintoresco de Oscar Murillo, ofrece su versión del 'mito trágico' : ... 

un moreno alto, robusto, de cara seria ... El artista maldito [ primer subtítulo ] ... nació en 

1986 y a los 10 años se trasladó a Londres, donde sus padres y él laboraron como 

trabajadores de limpieza. ... un artista cuya obra busca retratar la vida de la calle en el 

Valle, su niñez, a través de la abstracción, las líneas deliberadas sobre el lienzo y la 

escenificación." Señalando enseguida que "A menos que se esté interesado en la 

apreciación plástica de su obra, lo que más llama la atención sobre Murillo son las 

galerías que han promocionado su obra. ... Murillo es comparado, de manera 

constante, con el artista Jean-Michel Basquiat —El Tiempo lo llamó “el Basquiat 

colombiano”— y en los medios se lo señala como un artista intrépido y rebelde, igual 

que a Hirst. Su imagen y la forma en que el mercado del arte desea nuevas caras (cuyas 

obras podrían ser insulsas) han impulsado su obra. Y En el corazón del mercado [ 

segundo subtítulo ] ... Saatchi no ha sido el único de los galeristas que ha adquirido la 

obra de Murillo. ... Su más reciente golpe de éxito —además del nombrado cuadro— 

fue la residencia de cinco semanas en 2012 en la casa de la familia Rubell, que posee 

una amplia y reconocida colección de arte. En ese tiempo, Murillo realizó una serie de 

obras que luego fueron expuestas en julio en una de las salas de la galería familiar y en 

diciembre de ese año en Art Basel Miami. Allí encontró un espacio, una mirada que 

legitimó aún más su trabajo. ... Su obra —vendida por fuera de la categoría de arte 

latinoamericano— lo ha conducido a una dinámica distinta: las obras contemporáneas, 

dado su alto valor, se convierten en  objetos de estatus, para galeristas y compradores 

privados. Así no digan nada. Así no sean arte.  

 

Badawi, a su vez, nos da la ecuación institucional del problema : ... el museo es al 

artista como el banco central es a la moneda, es decir, entre el museo y el artista 

ocurre una transacción simbólica que le concede al artista respaldo, legitimidad, 

credibilidad, visibilidad y reconocimiento. De ahí la necesidad que tienen el mercado y 

los coleccionistas de trabajar de la mano con instituciones culturales. Explayándose 

luego en aclaraciones y cálculos relacionados principalmente con la desestabilización 

del mercado del arte introducida desde hace ya un tiempo. 
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Y como el dinero es el tema, http://esferapublica.org/nfblog/?p=62949 Francesca Bellini, Analista 

financiera de ArtTactic Ltd., respondiendo al escandalizado Badawi, dice : Este texto [ el 

de ella ] amplia algunas observaciones pertinentes hechas por Badawi, y contribuye con 

información nueva para precisar algunos de sus hallazgos, así como para aclarar 

algunos puntos desarrollados en su análisis. Este texto, sin embargo, no va a discutir el 

valor artístico de la obra en cuestión, ya que la manera  en que esta planteado este 

punto en el texto de Badawi es subjetiva. http://esferapublica.org/nfblog/?p=62949 Como si la cifra, 

el tag de la obra, instaurara un principio de objetividad cuando en realidad la 

especulación financiera es tanto, o más subjetiva, que cualquier otra cosa.  

 

De ahí el tema candente pasó a manos del artista indignado y el crítico entusiasta, más 

tolerante. Soho, revista de farándula, publicó las dos caras de la moneda.  

 

http://www.soho.com.co/opinion/articulo/yo-acuso-oscar-murillo-por-nadin-ospina/32966 Nadín Ospina, Yo acuso a 

Óscar Murillo. Señores del Jurado : El fenómeno comercial del artista colombiano 

Óscar Murillo nos recuerda la declaración crítica [ se refiere a Peter Schjeldhal ] de que ―el 

arte es la vida sexual del dinero‖. ... Como estoy muy lejos de creer en el mundo 

rutilante y banal de las subastas y no me trasnocha el universo mercantilista de las 

cifras, voy a intentar dar una mirada de artista a la obra misma de Murillo. ... Una 

reiteración ya manida es la comparación de la obra de Murillo con la de Basquiat, el 

malogrado artista de quien el primero es la personalidad rediviva ... La pintura de 

Murillo es un intento de representación expresiva con un fondo que recuerda el 

informalismo de posguerra y algunas obras del gigante Cy Twombly. ... los textos y 

caligrafías de Basquiat hacían alusión a un lenguaje urbano marginal y tenían una 

potencia poética rebelde y ácida. La obra de Murillo es solo un balbuceo, pero 

probablemente esta anodina palabra escrita en español [ Pasteles ] tenga a los críticos 

contemporáneos devanándose los sesos para descubrir el misterioso mensaje oculto. 

Murillo no es innovador, no es magistral ni deslumbrante en su técnica, y de su obra 

insustancial se puede escribir cualquier cosa por encargo, ya que su identidad es tan 

débil que le cuadra cualquier fórmula. 

 

http://www.soho.com.co/opinion/articulo/yo-defiendo-oscar-murillo-por-eduardo-serrano/32967:Y Eduardo Serrano, 

Yo defiendo a Óscar Murillo. Señores del Jurado : La obra de Óscar Murillo ha sido 
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fuertemente criticada por algunos artistas colombianos, sin que jamás se haya 

presentado en el país, lo que no deja de resultar insólito. [ como si el internet no existiera y 

sólo contara el contacto directo con los originales ]  ... Por lo que he podido ver a través de 

reproducciones, la pintura de Murillo se inscribe en la tendencia urbana, grafitera, de 

buena parte del arte contemporáneo, y por su variedad formal y técnica patentiza una 

gran libertad. Su combinación de líneas, manchas, huellas y palabras ha redundado en 

un lenguaje pictórico que galeristas y coleccionistas han encontrado atrayente y 

vigoroso, y el cual, como es propio del arte contemporáneo, se halla más interesado en 

transmitir ideas y suscitar pensamientos que en provocar placer estético o inducir a la 

contemplación. ... Según declaraciones del artista, en sus obras se incluyen alusiones a 

su infancia en el Valle del Cauca y, por lo tanto, a su identidad, y de ahí, tal vez, que 

muchos de los escritos de sus lienzos se mantengan en español, que puedan 

relacionarse con su región natal (maíz, tamales, pasteles) y que generalmente se 

refieran a alimentos y, por extensión, al hambre (pan, chorizo, pollo), lo que permite 

adjudicarles algún tipo de argumentación social. 

 

http://www.revistaarcadia.com/opinion/columnas/articulo/la-novelita-mercantil-de-oscar-murillo/37347 Lucas Ospina, a 

su modo, ironiza sobre las contradicciones que pueden encontrarse en Murillo : No hay 

que olvidar que la obra del Maestro Murillo es una crítica a la pintura, al éxito, a la 

identidad, al turismo social de los ricos, al mercantilismo, al coleccionismo, a los 12 

empleados de relaciones públicas que trabajan para Zwirner, a la explotación de los 

trabajadores vallecaucanos por parte de la industria azucarera (y al exilio de algunos 

sindicalistas en el Reino Unido), al racismo (los Chocmelos son negros por fuera pero 

blancos por dentro), a la "comunidad del arte" (una idea que el Maestro Murillo 

calificó en la Revista Bomb de "pura mierda"), a la logorrea y a toda la historia del 

arte. Así de amplio es el espectro de esta obra, a fin de cuentas, su arte es vida: es 

todo… y es nada.  

 

 Ante la recepción suspicaz que corresponde por definición a la crítica y a las 'miradas 

de artista', el público profano que 'no sabe de eso', ni tampoco les interesa, reviró 

indignado ante tanta cizaña y acusó a los más informados de física envidia. Eso sí, sin 

atreverse a hablar de la obra 'como tal', pues eso del arte es bien complicado.  
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El éxito, en todo caso, fue inmediato. Lo normal había sido que el artista accediera al 

reconocimiento a través de un proceso gradual, pero ahora, ya sabemos, se comienza 

por el final saltando cual liebre sobre las instancias que lo verifican, pasando 

velozmente de revolucionarios a winners. Como escribió Stefan Beyst : The 

metamorphosis of genius, over avant-gardist to succesful self-promoter has its 

counterpart in the parallel metamosphosis of the adepts of modern art into adepts of the 

new ritual of the permanent vicarious revolution. http://d-sites.net/english/notdone.htm 

 

 

+ Murillo me llevó a Basquiat 

 

Había visto sus pinturas más bien de reojo, rápidamente, como quien percibe un graffiti 

desde un automóvil. Me llamó la atención la eficacia del gesto, el color audaz y preciso 

al mismo tiempo, el garabato jeroglífico; pero no me había puesto a observarlas, ni 

tampoco tenía una idea muy precisa de quién era el personaje detrás de todo eso.  

 

Después ví Basquiat ( 1996 

), la película de Schnabel, 

el operático pintor de 

platos rotos –con  Jeffrey 

Wright en el papel de 

Basquiat y Gary Oldman 

haciendo de Julian 

Schnabel. Un homenaje 

post-mortem, vital, a un 

rival talentoso; el jóven afro-americano salido de la nada con quien compartió el Nueva 

York de esa época, cuando comenzaba a subir el graffiti como una marea de lenguaje al 

final de los años 70s.  

 

Okwui Enwezor, el conocido intelectual y curador nigeriano, comentó de manera 

implacable las connotaciones de tipo racial que según él pueden detectarse en la película 

de Schnabel I can’t think of any motivation for making this film other than artist envy: 

Schnabel’s desire to vanquish Basquiat’s ghost. There is a comparison here with 

Salieri’s pathological envy towards Mozart’s insouciant, childlike genius. 
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http://www.frieze.com/issue/article/ Aunque viéndolo bien, creo que exagera. La reseña que le 

hiciera Roger Ebert ( 3 estrellas y medio sobre 4 ) así lo consigna : Schnabel knows the 

New York art scene intimately (his own paintings appear in the movie as the work of a 

character played by Gary Oldham), and he shows us the agents, the critics, the 

collectors and the dealers (Parker Posey plays Basquiat's dealer Mary Boone) ...  

Schnabel also has a good ear for the lingo. Racism is not racism, apparently, if it is 

expressed with the right tone of bored sophistication, and so we hear Basquiat's 

admirers saying, ―This ... is the real voice of the gutter!‖  

 

El hecho es que no se aprende mucho sobre arte mirando la vida de los artistas en 

episodios novelados ( pienso en Kirk Douglas en el papel de van Gogh, y en Javier 

Bardem y Natalie Portman en El fantasma de Goya, etc ), y ahí lo dejé... Hasta que 

apareció Murillo, 'el Basquiat colombiano'. Misma raza y mismo pelo ( antes y después 

de la peluquiada ) sobre un fondo gestual de graffiti; y también, cómo no, lo de la 

proyección meteórica ( meteoric y skyrocketed, son los adjetivos que más aparecen ) ya 

que Basquiat ha sido el artista más rápidamente exitoso de toda la historia. Lo que me 

llevó a preguntarme qué tantos pintores negros famosos ha habido, y aparte de Basquiat, 

no recordé a ninguno –con la notable excepción de Bill Traylor, un outsider artist de lo 

más depurado, nacido en 1854 como esclavo en una plantación de Alabama. 

http://www.billtraylorchasingghosts.com/ 

 

 

Bill Traylor, Untitled,1939-1947 / Runaway Goat Cart, c. 1939-42 

 

Google, por su parte ( black painters no es lo mismo que black panters ), muestra un 

banner con fotografías de 20 pintores negros destacados, Basquiat entre ellos; todos de 



 8 

norteamérica. Traylor, evidentemente marginal, no aparecía en la lista. Conclusión, arte 

negro y pintores negros ha habido muchos, pero famosos mundialmente, uno : Jean-

Michel Basquiat, nacido el 22 de diciembre de 1960 en Brooklyn, New York, de padre 

haitiano y madre puertoriqueña.  

 

Luego leí Radiant Child, el ensayo 'seminal' que René Ricard le publicó en Artforum en 

1981 y que ubicó a Basquiat y a Keith Haring en el contexto que les corresponde : The 

most accessible and immediately contagious productions in these shows were those of 

the graffiti stylists. The graffiti style, so much a part of this town, New York, is in our 

blood now. It's amazing that something so old can be made so new. There is an instant 

appeal in the way spray paint looks, ditto markers. Any Tag by any teenager on any 

train on any line is fairly heartbreaking. In these autographs is the inherent pathos of 

the archaeological site, the cry down the vast endless track of time that "I am 

somebody," on a wall in Pompeii, on a rock at Piraeus, in the subway graveyard at 

some future archaeological dig, we ask, "Who was Taki?"  Taki 183, fue el adán de los 

grafiteros de Nueva York, el primero en diseminar su tag por todas partes como un 

perro orinando paredes, hidrantes, estaciones de metro, vagones, etc. En su emblemática 

y modesta webpage, http://taki183.net donde aparte de Taki 183, no se encuentra nada 

particularmente gráfico, declara sin ambages que se retiró cuando 'adquirió 

responsabilidades' y 'dejó de ser jóven'. El padre del graffiti contemporáneo se dedicó a 

reparar automóviles, y de ahí en adelante, silencio. 

 

Basquiat por su parte, gracias a la fusión franco-caribeña heredada de sus padres, se 

desenvolvía con facilidad en inglés, francés y español. Solvencia idiomática que hay 

que tener en cuenta al considerar el efectivo arsenal que estructura su lenguaje pictórico 

: Primero, en lo que tiene que ver con la descripción integral del cuerpo humano, Grey's 

Anatomy ( 1918 ), cuando el estudio anatómico ilustraba al artista y al médico para 

habérselas con la revelación escatológica y estética de los cuerpos ( regalo de su madre 

una vez se recuperó del cuasi fatal accidente automovilístico a los 7 años ), 

complementado por los Cuadernos de Leonardo da Vinci, con sus topografías 

anatómicas detalladas y estudios de fisionomía grotesca. Y segundo, en lo que 

corresponde más precisamente al lenguaje visual, The Symbol Sourcebook. An 

authoritative guide to international graphic symbols de Henry Dreyfuss ( 1984 ). 

Directorio supralinguístico de señales y símbolos prologado de manera bizarra y 
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profética por el muy leonardesco Buckminster Fuller http://www.bfi.org/about-bucky : ... In the 

great overall evolutionary trending of humanity´s gradual learning to produce even 

more with ever less, it is implicit that the present discoveries of the electromagnetic 

behaviors of the brain and its local nerve system controls by mind will eventuate in 

telephaty's being graduated from society's assessment of it as mystical–magical 

phenomenon to an everyday communication facility. Sorprendente. Lo que se suma 

perfecto al cuarto 'evangelio' de imágenes esenciales, el African Rock Art de Burchard 

Brentjes ( 1969 ), una introducción indirecta a lo que podríamos llamar la arqueología 

del graffiti en contexto africano desde la edad de las cavernas. Todo un repertorio 

'estilístico' por fuera de los avatares formales de la historia del arte europeo, en sintonía 

con Picasso y las máscaras africanas.  

 

 

 

Jerry Saltz, intuyendo el alcance subliminal de sus imágenes, escribió : He didn't want 

painting to only be looked at. He wanted it to function in the ways that it did a thousand 

years ago: as a sacramental or talismanic object, something that had the shamanic 

power to change lives, protect cities, or perform magic. This sounds like pseudo-

religious romantic claptrap, but it's borne out in the uneasy ways his bumpy paintings 

adorn walls, occupy space, and are constructed. Made on doors, fences, and other 

supports, they are presented not as paintings so much as banners, standards, and 

shields, things meant to be carried into battle, posted as warnings, or planted in 

graveyards. http://www.smartwentcrazy.com/basquiat/text/jmb_radiantchild.htm  Cuatro libros de imágenes 

como iconoteca esencial del artist communicator, cuyo insumo inmediato no es otro 
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que la información ambiental que el artista destila ( puro McLuhan ) como radar afinado 

de su época. Jean-Michel Basquiat, the most language oriented in graffiti art. 

 

It is significant that one of his favorite source books included a dictionary of hobo 

signs--and from it he took not only symbols but poetry. ("Nothing to be gained here.") 

http://en.wikipedia.org/wiki/Hobo ... He was, in a sense, a cipher; a black hole too dense to 

penetrate, whose strange gravitational pull ultimately--and predictably--caused it to 

implode. http://www.nytimes.com/books/first/h/hoban-basquiat.html 

 

Basquiat, the Hendrix look, 'the black Picasso'              y una de las pinturas que produjo con Warhol 

 

 

Pero lo que realmente me reveló el personaje fue el otro Radiant Child, 

http://archive.org/details/Jean-michelBasquiatTheRadiantChild2010-YoutubeArtHistory el documental homónimo de 

Tamra Davis editado en 2010, casi veinte años después de la entrevista que la autora 

filmara en 1986 cuando Basquiat tenía 25 y estaba en la cima de su fama; dos años antes 

de morir por sobredósis en el 88. Protagonistas? Los mismos de la película de Schnabel, 

los originales : Basquiat y Andy Warhol, su providencial 'hada madrina'. 

http://www.youtube.com/watch?v=82agfocSSUA O como lo pudo haber visto Warhol, a rebel looking 

for the security of an understanding of a surrogate father. Si tenemos en cuenta que la 

madre de Basquiat terminó en un asilo, la muerte de Warhol lo dejó triplemente 

huérfano. Una amistad productiva también en términos de pintura. Los cuadros que 

pintaron al alimón ( conjuntamente ), delatan el conflicto latente entre una cultura 
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corporativa ( presente en los logos de Warhol ) y una sensibilidad natural oprimida. 

http://dangerousminds.net/comments/andy_warhol_and_jean_michel_basquiat_in_1986 

 

Pero antes de Radiant Child está Downtown 81, aka 'New York Beat Movie', escrita por 

Glenn O'Brian y dirigida por Edo Bertoglio ... a rare real-life snapshot of ultra-hip 

subculture os post-punk era Manhattan ... a bizarre elliptical urban fairy tale. ... Jean 

Michel was homeless at the time of the movie, and slept in the production office during 

most of the shooting. The film production bought Basquiat canvas and paints to make 

paintings for the film. The paintings are by Basquiat and among his first canvases. 

http://en.wikipedia.org/wiki/Downtown_81 Basquiat, haciendo de él mismo, no ofrece ninguna 

resistencia, fluye en un estado de naturalidad encantada ( drogas? ) como un ángel dulce 

y sufriente asentado en la 'maldición' de su talento. Un muchachito de 25, very relaxed, 

ignorando la cámara con la sabiduría y certidumbre de alguien en plena posesión de su 

lenguaje. Visto desde ahora, es como si hubieran filmado a Van Gogh en vivo y 

endirecto predicando el Evangelio en las minas de carbón de Borinage, antes de 

sacrificarse por entero a su arte. Downtown 81, es un documento profético sobre el 

destino singular que le esparaba, cuando se inició como un grafitero de frases 

enigmáticas ( ORIGIN OF COTTON / SAMO @ AS AN END 2 THE NEON FANTASY CALLED 

LIFE / THE WHOLE LIVERY LINE BOW LIKE THIS WITH THE BIG MONEY ALL CRUSHED 

INTO THESE FEET ), como sociólogo nato capaz de encapsular en escritura puntual, 

telegráfica, las contradicciones ambientales de su época. The message dialogued with 

the situation in New York at the time, and attracted copycats, countergraffitists, and 

journalists. It was a mythic experience. ... A viewer in 1978 encountered the graffiti on 

doors and walls http://www.henryflynt.org/overviews/samo.htm Henry Flynt, un testigo con olfato 

suficiente y cámara en mano, los fue coleccionando. También escribió un ensayo. 

http://www.henryflynt.org/overviews/Samo/viewingsamo.pdf  

 

Todo esto, antes de su providencial encuentro con Warhol, cuando Basquiat era 

SAMO© y se acercó a ofrecerle sus postales. 
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Ultimately, Basquiat would be the only black artist to survive the graffiti label, and 

find a permanent place as a black painter in a white art world. ... the first 

contemporary African-American artist to become an international star. ... Basquiat is 

obsessed with deconstructing the images and language of his fragmented world. His 

work is the ultimate expression of a profound sense of "no there there," a deep hole in 

the soul. ... On the ledge of the tub was a small pile of bloody syringes. There was a 

jagged hole punched in the bathroom window. Beneath it was scrawled the legend 

"Broken Heart," with Basquiat's favorite punctuation, a copyright sign. 

http://www.nytimes.com/books/first/h/hoban-basquiat.html 

 

En Downtown 81, sin buscarlo, él ya era la estrella. Y antes de él,  Jimmy Hendrix, The 

world's highest-paid performer ... before his accidental death from barbiturate-related 

asphyxia on September 18, 1970, at the age of 27.  A van Gogh, el 'artista maldito' por 

excelencia, le tomó diez años culminar su carrera, a Hendrix cuatro, a Basquiat, ocho.  

 

The image of the great artist as a suffering visionary is a recent invention, observes 

sociologist Nathalie Heinich--an invention rooted in the "canonization" of Vincent van 

Gogh as a cultural hero for the twentieth century. Heinich explores how and why the 

impoverished and mentally tormented van Gogh came to be glorified shortly after his 

suicide at the age of 37. Did the secular art world need a rebel-saint of its own? ... 

Heinich explores the economics of the art market and the themes that make up the van 

Gogh myth, such as the personalization of artistic grandeur, the celebration of the 

interiority of the creator, and the glorification of abnormality. By examining the 

mythology that helps drive artistic investment, she forces us to reconsider the nature of 
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admiration and particularly the notion that obscurity during an artist's lifetime is a 

guarantee of true genius. –The Glory of van Gogh : An Anthropology of Admiration, 

1997. http://pup.princeton.edu/titles/5793.html 

 

 

+ ART Flipping  4  buy and sell (something, esp. real estate or shares) quickly to make a profit. 

 

http://www.urbandictionary.com/define.php?term=Flip+Artist 

  

 

http://esferapublica.org/nfblog/?p=49318 /A pesar de la advertencia expresada en Diez razones para 

NO escribir sobre el mercado del arte, de William Powhida, comentando a Sarah 

Thornton, de las cuales la 6. Escribir sobre el mercado del arte es dolorosamente 

repetitivo sería tal vez la más pecaminosa, creo que vale la pena elaborar sobre algunas 

ideas que subyacen en el fondo abismal de estas elucubraciones numéricas.  

 

La situación general, ejemplificada en el caso Murillo, es más o menos la siguiente : 

 

http://www.businessweek.com/articles/2014-02-13/art-flipping-speculators-boost-the-young-artist-market 

―There’s a tremendous amount of speculation in the market right now, particularly for 

emerging artists,‖ says Todd Levin, director of the New York-based Levin Art Group, 

who has advised collectors for more than 25 years. ―It is more ferocious than it’s ever 

been. / Art flipping has picked up as collectors chase works by up-and-coming artists 

with the intention of reselling them quickly, a sign there may be a bubble in the 

contemporary art market. / Pieces by twentysomethings Oscar Murillo and Lucien 

Smith have surged more than 3,000 percent in the past two years." 
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Dibujos sobre la pared, el que le compró Leonardo DiCaprio a Óscar Murillo.  

 

... Murillo’s works were priced from $2,500 to $8,500, according to dealer François 

Ghebaly, who sold them at a Miami art fair. Last year 24 Murillo pieces generated a 

combined $4.8 million at auction, according to Artnet. At least eight of the artist’s 

works are on offer at the London auctions. / Skill, will, and good fortune set these high-

profile young artists apart from the multitude toiling away in studios from Brooklyn to 

Berlin. But the Parker Itos and Oscar Murillos have something else going for them, too: 

well-connected art-world insiders who are buying their work while at the same time 

talking them up to their clients and friends. / Untitled (Drawings off the wall), a Murillo 

canvas marked with doodles, dirt, and stains, which according to Simchowitz was 

acquired by a client of his for less than $7,000 in 2011, sold for $401,000 at auction 

last September. Simchowitz says a picture can change hands five or six times in a single 

year: Every time it trades, it creates virality.  

 

Virality, principio maestro catalizado a partir del XIX por la proliferación de fantasmas 

que introdujo 'la época de la reproductibilidad mecánica' de la imagen [ Benjamin y 

Warhol ]. Desde entonces, cuestión de velocidad, el nuevo paisaje de la actualidad 

informática se asume como un arsenal estilístico de citaciones y patrones formales. La 

nuestra, ya sabemos, es una época de designers, publicitaria, donde reina la noción 

consumista de la novedad del producto y sus líneas de montaje. De ahí la figura del 

artista 'emergente' ( 'jóvenes promesas' ) como item equivalente a la emotividad 

especulativa que suelen tener las apuestas ( a más juego, más adrenalina ). Antes, el 

posicionamiento social del artista lo determinaba su trayectoria de modo que el paso del 

tiempo gradual ( más lento ) contribuía en el mejor de los casos a su 'consagración' 
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definitiva. Con las tecnologías eléctricas el modelo se invierte : al tiempo que ofrecen 

un sistema de comunicaciones instantáneas que comprime el espacio y tiempo, la 

noción de linealidad progresiva y gradual termina por disolverse.  

 

Lo que hace la mayoría de artistas 'emergentes' es someterse al corto-circuito instaurado 

al interior del sistema del arte, es decir, al efecto intermitente que caracteriza el Flip Art 

: prendidos, apagados, nacen y mueren. Los 15 minutos de Warhol. I’m bored with that 

line. I never use it anymore. My new line is ―In 15 minutes everybody will be famous.‖    

 

It's about buying to sell, really, it's gambling, and has nothing to do with any of the 

issues that are central to the creation and appreciation of art in our time. –Magda 

Sawon. http://www.villagevoice.com/2013-02-06/art/uptown-money-kills-downtown-art/3/ 

 

Una fauna ágil salpicada de casos curiosos como el 'estrategic advisor' retratado en 

Saltz on Stefan Simchowitz, the Greatest Art-Flipper of Them All  

http://www.vulture.com/2014/03/saltz-on-the-great-and-powerful-simchowitz.html 

 

... Simchowitz is a Hollywood producer 

and the co-founder of MediaVast, a 

photo-licensing service that he sold to 

Getty Images in 2000 for $200 million. 

Simchowitz talks a lot about being the 

first to buy the work of many of the 

young artists now fetching huge prices — 

mediocrities like Parker Ito, Lucien Smith, Artie Vierkant, Oscar Murillo, and Mark 

Flood. On March 4, his Facebook status update began, "I LOVE LUCIEN. I LOVE 

OSCAR. I LOVE PARKER. AND SO DOES THE MARKET." [ He criticizes me and others 

for griping about the excessive prices being paid for the work of Oscar Murillo, tossing 

out the silly accusations that it’s because the artist is "dark-skinned" and doesn’t come 

from inside the art clique. (In fact, it’s because Murillo's work is a dull knockoff of 

Julian Schnabel and Joe Bradley http://www.peresprojects.com/artist.php?artist=joe_bradley with some 

Basquiat mixed in.) ].   

 

http://www.artspace.com/magazine/interviews_features/stefan_simchowitz_interview 
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Simchovitz, a disruptor almost entirely at odds with the art establishment. ... In fact, 

many people may have first encountered Simchowitz when he was featured in Katya 

Kazakina’s widely read Bloomberg article about ―art flippers,‖ which reported that he 

had bought 34 paintings by the white-hot market star Oscar Murillo—whose canvases 

can now command as much as $400,000 at auction—for a total of roughly $50,000 

early in the artist’s career. But Simchowitz’s real market influence might be found 

online, where he uses his Facebook and Instagram accounts to advertise the young 

artists he is championing (such as the Post-Internet star Petra Cortright, who parted 

ways with her gallery, Steve Turner Contemporary http://steveturnercontemporary.com/, to pursue 

alternate modes of distribution) and inject a potent sense of “virality,” his favorite term, 

into the art world.  

 

La respuesta de Simchovitz  en una entrevista con Andrew M. Goldstein es indicativa 

de cómo interpreta y aplica su idea de 'viralidad' : 

 

AG –As a collector and art advisor, you have a unique way of manipulating the levers 

of power in the art market on behalf of yourself, your clients, and the artists that you 

work with. The way you operate is in stark contrast to the traditional modes of doing 

business in the art world. Can you talk a little bit about the worldview behind your 

approach?  

SS –The alchemy of art is that it’s not just the artist who produces the work but the 

spectator and audience that essentially refines the art in its raw state into a refined 

product. After 1945 and the destruction of World War II we saw the emergence of the 

postwar art world in a very systematic way : you had the emergence of small galleries, 

expert writers and critics, academics, curators, and small groups of artists —many of 

them emigrants escaping the bleak landscape of Europe— that led to the expansion of 

the art business, both demographically and geographically. And over a 60-year period, 

as dealers like Leo Castelli guided artists’ prices to grow in a linear fashion, art was 

given its value by the people who wrote about it in journals and more traditional 

media.  / Then the Internet occurs, you have the browser, and in 2006 you have the 

emergence of what is essentially the mainstream social media, and you begin to see the 

distribution of imagery and artworks begin to expand online at the same time that you 

see the rapid expansion of the art business, because essentially there’s much less 

friction for the spectator to experience the artwork. More people see the art, more 
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people can consume it and engage with it, and, more importantly, many more people 

have started taking and sharing photos and describing what they’re seeing. These posts 

aren’t in a descriptive format like a critical review, but they’re microbursts of cultural 

criticism that can balloon to be seen by a multitude of people. ... A lot of it is instinct, 

and it’s difficult to explain, to be honest with you. I can just feel it. When I saw Oscar 

Murillo’s work it was immediate. No one else saw it at the beginning. I can’t explain it. 

 

The alchemy of art! ... acomodando astutamente, y sin comillas, el principio viral, el 

meme Duchampiano : 'el espectador es quien hace la obra'.  Idea central de El proceso 

creativo ( 1957 ), donde desglosa la peculiaridad del asunto : ... el artista no está solo al 

cumplir el acto de creación pues el espectador establece el contacto de la obra con el 

mundo exterior descifrando e interpretando sus cualificaciones profundas, agregando 

de este modo su propia contribución al proceso creativo. Esta contribución es todavía 

más evidente cuando la posteridad pronuncia su veredicto definitivo y rehabilita a 

artistas olvidados. http://pablomontealegre.wordpress.com/2008/08/21/marcel-duchamp-el-proceso-creativo/ Para 

Simchovitz, un judío bien aterrizado en términos monetarios, valga la redundancia, el 

espectador NO es quien interpreta la obra, sino el intermediario 'alquimista', el 

comerciante que transforma la obra plomiza ( cualquier cosa ) en oro contante y 

sonante. Sin la viralidad contagiosa que las convierte en noticias, en microbursts of 

cultural criticism, el chisme no hubiera sido posible. ... You have to think of culture 

like it's oil in the ground : it needs to be mined, refined, and it needs to be distributed. 

Sabias palabras.  

 

 

Y cómo se sitúa Óscar Murillo en todo eso?  
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Mi trabajo está enfocado a lo social y hago pinturas. De entrada uno se pregunta ¿un 

artista hace trabajo social pero vende pinturas? Pero muchas de las personas que 

mandan en un contexto capitalista occidental, las personas que tienen el poder, son 

coleccionistas. ... La pintura es el medio más tradicional y conservador y el más fácil 

de manipular. Yo veo mis pinturas como una manera de infiltrarme en un segmento 

social del que yo no hago parte, una sociedad elitista‖, explica. Y añade: ―Si alguien 

está en desacuerdo porque un artista joven vende una obra en más de 300.000 dólares, 

yo también estoy en desacuerdo‖. http://www.semana.com/cultura/articulo/oscar-murillo-artista-obras-

caras/363966-3 

 

At home with the Rubells  

The 26-year-old artist on what it was like to live and work at the Miami collectors’ private museum this 

summer. http://www.theartnewspaper.com/articles/Interview+with+Oscar+Murillo%3A+at+home+with+the+Rubells/28110 

 

Un ejercicio de contraste : 

 

– You are the first artist to 

have had a residency at the 

collection.  

– It’s a kind of residency but 

it’s not something that [the 

Rubells] do as collectors—

they did it to facilitate my 

project. I said that I needed to work in situ in order to make something on a large scale. 

The museum closes in the summer, so it was the perfect opportunity to go there and 

make the show happen. 

 – What was the set-up like? Were you given any rules to follow?  

– It wasn’t like a commission—I was never told ―we want this type of work‖, but I knew 

I was going to have a show in that space and there were certain things I wanted to focus 

on. However, there was enough time to treat the space as a studio and not assume that 

certain works were going to be shown. My living quarters were linked to the museum 

so, if I wanted to, I could wake up at 2am and have access to it. Despite the fact that 

they—the Rubells, the museum staff—had seen my work, they were still relatively new to 

what I do, so this project was something of a leap of faith for them. 
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Supongamos ahora que la Familia Rubell son efectivamente unos mecenas muy 

poderosos, guardadas proporciones, algo así como el Papa Julio II por allá en 1508, 

cuando le pidió a Miguel Angel encarar el desafío de pintar la bóveda de la Capilla 

Sixtina. El pintor del Renacimiento trabajó 4 años bajo la tutela del Papa ( el 

'representante de Cristo en la tierra' ) así como del acopio simbólico ofrecido por la 

iglesia católica, la institución artística que prevalecía en esa época. El tema, como puede 

inferirse, estaba dado; no la manera. Con el arte moderno sucede distinto, a falta de 

cosmogonía, ocurrencias personales, cada quien por su cuenta : o se acabaron los 

grandes relatos o son inconscientes... Los Rubell, en Miami, poseen también un galpón 

inmenso en su Museo Privado y se les ocurre proponerle al joven Murillo que también 

haga algo. They suggested this incredible large room –I mean, it's overwhelming! I 

didn't feel comfortable making work for such massive space without inhabiting it 

somehow. So I said, 'I think it's very important to come here and make the work from 

scratch. 'From scratch', literalmente rayando, marcando, y frotando. Con todo el espacio 

posible, y el tema, una adivinanza. 

 

El Museo Privado como estudio del artista es una buena figura para demostrar cómo la 

serpiente se muerde la cola. El taller de trabajo coincide palmo a palmo con el espacio 

legitimador por excelencia del sistema del arte, lo que constituye la prueba más sucinta 

de que se acabó el tiempo histórico. Lo dijo Badawi, el museo es al artista como el 

banco central es a la moneda, es decir, entre el museo y el artista ocurre una 

transacción simbólica que le concede al artista respaldo, legitimidad, credibilidad, 

visibilidad y reconocimiento. De ahí que Murillo, al igual que otros artistas emergentes ( 

nuevos, suceptibles de inventarse ) haya logrado 'consagrarse' de manera instantánea sin 

tener que pasar por los protocolos y filtros lineales que otorgan las instituciones 

tradicionales y sus especialistas. ( Then the Internet occurs, you have the browser. ) 

Entonces, qué vigencia podría tener la crítica cuando los modelos referenciales son cada 

vez más difusos? A partir de qué establecer un criterio? La 'crítica positiva', el visto 

bueno, corre ahora por cuenta de los inversionistas, que como es apenas lógico evitan 

olímpicamente discutirla, no sea que interfiera con la fluidez de sus transacciones. No es 

sino leer los textos que acompañan las obras en el sitio online de Saatchi. 

http://www.saatchigallery.com/gallery/intro.htm El coleccionista, quién lo duda, es quien hace la obra. 

El espectador solo aplaude. 
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 In the 1960s we had the dematerialization of the art object; now we're experiencing the 

dematerialization of the art audience. 

http://www.artspace.com/magazine/interviews_features/the_sacred_cows_of_the_art_world 

 

 

+ The Cleaner  

 

Dónde está la crítica? 

preguntaba Bernardo 

Salcedo en un afiche 

que resucitó por los 

días del debate. En lo 

internacional,  Jerry 

Saltz, William 

Powhida y otros 

críticos han discutido 

la obra confirmando 

la versión comúnmente aceptada de un artista valorado sobre todo estratégicamente. Y 

ya en lo más específico –como un índice de lo extraño que hay en todo esto– la pintura 

Sin título ( Pasteles ) 2013, por la que pagaron los 391.475 dólares, la cifra encantada 

que despertó la atención del mundo artístico y de los colombianos, no ha sido una 

imagen de la cual se haya hablado mucho. De los que la han abordado localmente, 

Badawi, en Business is business, como vimos, la despacha de modo expedito, 

precisando en un segundo texto, http://esferapublica.org/nfblog/?p=64132 Tapen, tapen : mitos y 

ficciones del mercado del arte, la generalidad del problema : La verdad es que resulta 

imposible analizar en clave autónoma la producción artística contemporánea, más aún 

cuando una gran parte del arte contemporáneo parece haber llegado para fundirse con 

la vida en todas sus formas, y cuando uno de sus campos de tensión más fuertes se da 

en relación al mercado y a la forma como éste convive con el arte ... enfatizando el 

tejemaneje económico en detrimento de lo que pueda transmitir la obra por sí misma. 

Badawi expone bien las piruetas, las matemáticas eufóricas del mercado del arte como 

un campo elástico que moldea con cifras y porcentajes  precisos, pero le hace el quite a 

la imagen ( lo cual es corriente, hasta el punto de que estamos acostumbrados a eso ) 

diciendo que le parece 'precaria en lo técnico o visual', lo cual no es decir demasiado. 
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Mientras que Nadín Ospina enfocó su 'mirada de artista' en un diagnóstico más incisivo 

diciendo que La obra de Murillo es solo un balbuceo, pero probablemente esta anodina 

palabra escrita en español [ Pasteles ] tenga a los críticos contemporáneos 

devanándose los sesos para descubrir el misterioso mensaje oculto, y terminar con un 

reproche central, según su punto de vista : ... de su obra insustancial se puede escribir 

cualquier cosa por encargo, ya que su identidad es tan débil que le cuadra cualquier 

fórmula. Lo cual carece de argumento ya que resulta evidente que el pintor de La Paila 

–como se verá más adelante– no tiene que tomar prestada la memoria precolombina 

para refrendar la identidad que se tenga. Tema particularmente neurálgico en el que han 

reincidido otros comentarios. 

 

Y volviendo a la imagen, si se hiciera un sondeo a ver cuántos reconocen el cuadro 

opacado por la cifra, mostraría que, a diferencia del precio, el cuadro no logró hacerse 

viral, tan solo el personaje y sus rebotes mediáticos. Por dónde cogerlo? Cómo ir más 

allá del 'balbuceo precario devanándose los sesos para descubrir el misterioso mensaje 

oculto'?  Serendipity, las gracias de Google. Si uno teclea, digamos, 'Pasteles, Murillo', 

el resultado revela la existencia de un artista homónimo : Bartolomé Esteban Murillo, el 

popularísimo pintor del barroco español autor de Niños comiendo pasteles ( 1670-75 ), 

pintura emblemática que logró ya acceder a estatus de estampilla. Veamos. 

 

 

 

Una vez más Murillo vuelve a destacar como pintor de gestos y actitudes, centrándose 

aquí en la alegría sonriente del pequeño que mira como su compañero se lleva el pastel 

a la boca, acción que también contempla el perrillo que les acompaña. El naturalismo 
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que define toda la composición se manifiesta con mayor fuerza en el cesto de frutas y el 

pan que aparecen en primer plano, una muestra más de cómo los pequeños consiguen 

sus alimentos a pesar de sus ropajes raídos y sus pies descalzos. 

http://www.artehistoria.jcyl.es/v2/obras/10624.htm 

 

La ironía del encuentro es que enfrenta el mismo asunto en momentos históricos 

diferentes. Una demostración muy didáctica de los avatares formales, ya que no 

temáticos, a través de la historia del arte. El contraste es aún más brutal en cuanto 

compara dos modos de representación absolutamente opuestos mientras el reclamo 

social es el mismo. No es sino recordar la inclemente respuesta ( verdadera o falsa ) de 

María Antonieta de Austria, la esposa de Luis XVI, también decapitado : Si no tienen 

pan que coman pasteles –cuando preguntó por qué la gente del pueblo protestaba y le 

contestaron que porque no tenían trigo ni harina para hacerlo. En cuanto a las cualidades 

artísticas de ambas imágenes, podemos concluir que son incomparables. La pintura de 

Bartolomé Estebán, el de las vírgenes dulces y 'láminas' religiosas familiarmente 

estándar, tiene mucho de ilustrativo. La pintura del otro Murillo, de Óscar, parece en 

cambio una foto ligeramente difusa de un letrero garabateado velozmente en un muro, 

que pensándolo bien, podría muy bien servir de fondo urbano al par de gamincitos 

españoles. Lo que evidencia que Murillo no hace graffiti, aunque lo parezca, sino que 

frota intensamente sus lienzos hasta que parezcan trapos sucios sacados de la basura, 

para garabatearles encima palabras sencillas y gruesas. Asteriscos regionales de una 

lista de mercado corriente ( pasteles, mango, chorizo, tomates, maiz, fritanga, yuka –

con k, que en inglés se dice UK, United Kingdom ). Lo que nos hace mirar de reojo la 

canasta del pic-nic del par de niñitos, y remitirnos al tema frutal, al bodegón como 

género, a los Zurbarán o a los Sánchez Cotán ( para citar solo un par de ejemplos 

ibéricos ) cargados de naranjas, limones, legumbres y carnes. Ahora, volviendo a 

Pasteles, llenar la brecha que separa estas dos imágenes es intentar explicar lo que ha 

sucedido en pintura en los últimos 339 años; lo cual no es del caso.  

 

Pero realmente es Murillo tan 'crudo' como parece? 

 

Mugre democrático 
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... the dirt we spoke of earlier, well, there's dirt everywhere –New York, London, New 

Delhi– all around the world, and so that's kind of democratic. At least for me.   

 

Like his parents, who work as cleaners and moved to London from La Paila, a tiny town 

in Colombia, when Mr. Murillo was 10, he is a tireless worker, and his quiet charm and 

relentless ambition helped fuel his popularity. Even when he was a student, collectors 

and friends were so convinced of his future success that they would occasionally pay 

$2,000 for a painting. Living in East London, which has a vibrant arts scene, he often 

worked as an installer for the neighborhood’s small galleries and met players like 

Rodolphe von Hofmannsthal years before that dealer joined David Zwirner.  ... When 

his family moved to London, settling in the East End, he spoke no English and described 

the adjustment as ―an astonishing cultural displacement.‖  ―Life was very lonely,‖ he 

recalled. http://www.nytimes.com/2014/03/16/arts/design/oscar-murillo-keeps-his-eyes-on-the-canvas.html?_r=0 

 

Limpiar el mugre, la 'suciedad grasienta' ( define la RAE ), es la acción complementaria 

de ensuciar el lienzo. Mientras el cleaner frota, limpia y desinfecta ayudado por 

cepillos, jabones y trapos, el pintor embadurna el lienzo vírgen con trazos que no 

describen otra cosa que el acto mismo de hacerlo. El sucio anodino regresa 

impregnando la tela de connotaciones diversas, de modo que lo que interesa no es ya 

tanto la imagen pictórica como la actividad 'laboral' que ahí se refleja. Por eso es tan 

fácil pensar que, como 'pintura', sus telas no son muy buenas.  

 

Mientras su formación académica le sirvió para ir ajustando las reglas del juego, las 

relaciones, el idioma, las oportunidades, la gente. Su formación técnica, la de estudio o 

taller, la tenía aprendida de manera indirecta en los oficios familiares de limpieza 

frotando las amplias superficies cada día, todo el tiempo. Murillo es un tipo de acción, 

lo suyo es el trabajo físico, la manipulación material. Y el físico cuenta, no solo dice 

quién es uno sino cómo se relaciona con las cosas.   
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http://www.theartnewspaper.com/articles/Interview+with+Oscar+Murillo%3A+at+home+with+the+Rubells/28110 

– You once said that your paintings are “permanent archives or reminders of what 

else happens in the practice”. What did you mean by that?  

– When I spoke of the wider aspect of my practice, I was referring to my performances. 

Some of my paintings contain abstracted words—―chorizo‖, ―yoga‖, ―mango‖—but 

the performances create context for them. For example, prior to the performance at the 

Serpentine [Gallery, in London] earlier this year, I was invited by Comme de Garçons 

to do a campaign for their new season. They used five images of previous paintings of 

mine and gave me £10,000. Their clothes are quite expensive and I could have bought a 

new wardrobe, but instead I invited members of my family to go to Dover Street Market 

in Mayfair, London, and attempt to buy some of these clothes, which are targeted at a 

certain kind of audience—my mother is not exactly eight stone. The trip became a 

cultural clash that I wanted to do something with. The project at the Serpentine was 

coming up so I called the performance ―The Cleaners’ Late Summer Party with Comme 

des Garçons‖ and the idea was to invite a wide demographic of our society to 

participate. The performance was a party and Comme des Garçons became an anchor. 

It became something that you could win during the evening’s events: raffles, dance 

competitions, karaoke. The brand, which is usually very exclusive, became a 

democratised item. That was the idea. / I also did an event in Paris: a bourgeois 

birthday party where a similar kind of cultural clash happened. This time there were 

different Colombian foods there. I’ve also done two yoga-based performances. That’s 

where I got the idea of infusing the words into the paintings and that’s what I mean 

when I say they become archives. These paintings give me the opportunity to freeze the 
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performances into the work. I mean, a painting is a rectangular device used to record 

things.   

 

Más preciso no se puede. Como dice uno de los comentarios,  

6 Dec 12  22:28 CET ZAIRA CAICEDO, LONDON  

Oscar Murillo’s work is truly refreshing, there’s nothing out there like it. It’s not just 

art, its so much more than that. Amazing!  

 

De ahí a la idea de forrar los pupitres en lienzo no hay más que un paso. 

 

Bazares, rifas, juegos y espectáculos 

 

 http://www.las2orillas.co/el-experimento-del-famoso-pintor-oscar-murillo-con-los-ninos-del-sur-de-bogota/  

 

En el suelo esperaban 

doblados varios 

metros de lienzo. 

Murillo se arrodilló 

sin importar si se 

ensuciaba [ ! ], 

extendió la pesada 

tela y la cortó en 

rectángulos iguales 

con una tijera de papel –esas que piden en las listas escolares sin mucho filo y punta 

redonda-. Los rasgó sin complicación mientras las señoras se miraban entre ellas 

sonriendo con cara de admiración y tomaban fotos con sus Iphones.   ... De un morral 

Jansport sacó una cosedora y una cajita de ganchos metálicos, sus herramientas para 

forrar 200 pupitres que durante seis meses serán el lugar de inspiración de estas niñas 

bogotanas. Dibujos, rayones, derrames, manchones y hasta mensajes de amor 

quedaran plasmados en estos retazos que se convertirán en el próximo proyecto del 

artista quien luego las intervendrá en su estudio de Londres para crear una obra que 

será exhibida y subastada en Colombia. 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Para alguien tan expedito y acomodaticio todo esto debe ser de lo más natural. Sin 

embargo, la idea de los pupitres no es tan inocente como parece. Otro clash cultural 

caligráfico? La diferencia que va del impecable cubo blanco a la contaminación natural 

de los espacios in situ.  

 

Instrumentos de limpieza, canasta familiar ( actividades femeninas, maternas ). Curioso 

que haya escogido el apellido de su madre ( Murillo ) y no el de su padre ( Caicedo ), un 

apellido con amplias resonancias sociales en el valle del Cauca –los dueños de 

Colombina. Sin embargo lo que transformó el destino de su familia ( como suele 

suceder ) fueron las aspiraciones secretas del padre. 

http://www.businesscol.com/noticias/fullnews.php?id=9172 

 

My father was a mechanic in a sugar cane 

factory and my mother worked for a candy 

factory : we had a sweet life!  

Gente corriente, unida, trabajadora. Cuando 

Óscar tenía diez años su papá ( sindicalista 

exiliado ),quiso ir a Londres porque le gustaba 

mucho El Santo, la serie de televisión británica de 

los años 60s.  El protagonismo de Moore en la 

tira fue absoluto ... centrado en los relatos de 

Charteris acerca de Templar, suerte de agente 

refinado, esterotipo del inglés flemático y algo 

irónico, personaje que en gran medida 

preanuncia el otro gran rol de Roger Moore, aunque en la década siguiente: el de 

James Bond. http://es.wikipedia.org/wiki/El_Santo_%28serie_de_televisi%C3%B3n%29 

 

http://www.theartnewspaper.com/articles/Interview+with+Oscar+Murillo%3A+at+home+with+the+Rubells/28110 

How did you become an artist?  

... In Colombia I grew up outdoors, I played in building sites – I didn’t grow up with a 

Playstation. It was a very tangible existence and I was raised like that until I was ten. 

Then I moved to London. You might have found that same environment in post-war 

London, but in the mid 1990s it was totally different: there were so many safety buffers. 
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It’s a very sanitised environment and so art became one of the only things that I could 

tap into to satisfy my desire for tangibility. 

 

Una tangibilidad material que se extiende más allá del oficio pictórico y desemboca en 

su voluntad de comunicar a través de toda clase de fricciones y encuentros sociales. 

Nada más popular que una celebración de cumpleaños, un bazar, una rifa, un baile. Las 

festividades familiares de su pueblo ( cualquier pueblo ), las transladó a los escenarios 

glamurosos del mundo del arte utilizando su obra como punto de encuentro ( en eso 

consisten las exposiciones ). Una fricción bien ambigua, es cierto, ya que no se sabe 

muy bien, a estas alturas, a cuál de los mundos pertenece. 

 

 

 

Teóricamente el que formuló el asunto fue Nicholas Bourriaud en su Estética Relacional 

de 1998 : a set of artistic practices which take as their theoretical and practical point of 

departure the whole of human relations and their social context, rather than an 

independent and private space.‖ The artist can be more accurately viewed as the 

―catalyst‖ in relational art, rather than being at the centre. Cuyo representante más 

popular es Rirkrit Tiravanija : The situation is not about looking at art. It is about being 

in the space, participating to an activity. The nature of the visit has shifted to emphasize 

on the gallery as a space for social interaction. ... the displacement becomes a tool and 

exposes the way scientific thought processes are constructed. The visitor becomes a 

participant in that experiment. 

 



 28 

En este sentido, más que el Basquiat, Óscar vendría a ser el Tiravanija colombiano : 

ambiente familiar, simplicidad mobiliaria, mismo servicio de catering.  

 

Stefan Beyst, un idólatra de lo más ilustrado ( por los lados de la imagen icónica 

religiosa ), replica : This trend finds its theoretical expression in the 'esthétique 

relationelle' of Nicolas Bourriaud, who states that not the artwork should be in the 

centre of attention, as rather the interhuman relations in the gallery of the museum - 

exemplary in the tables of Rirkrit Tiravanija where the guests are invited to celebrate a 

kind of 'Last Supper'. ... Their lack of necessary culture to judge images is 

compensated with their fine nose for marks of distinction. http://d-sites.net/english/notdone.htm 

A lo que Murillo podría responder con su literalidad desarmante ( lo que es buena señal 

en un artista plástico ) : For me these paintings are by-products of being in the studio 

and making work.  

 

Entonces?  Qué es lo que opinamos del polémico caso intercultural de Óscar Murillo? 

Es un buen artista, están sus pinturas al nivel del renombre y el precio? A los que tienen 

el gusto adiestrado, o un cierto criterio, podrá parecerles incipiente, que todavía no se ha 

'graduado', que apenas comienza y por eso se expresa en palabras y gestos trazados con 

tanta simpleza ( lo que se compensa con la madurez y solvencia que demuestra en las 

entrevistas ) y que además, tampoco tiene mucho que ver con aquellas figuras con que 

se le compara. Lo que Murillo ha logrado a su ambiciosa y festiva manera no depende 

simplemente de que le hayan inyectado a su obra cantidades significativas de dinero. La 

diferencia que pueda haber con los otros artistas emergentes, igualmente precoces en lo 

que a visibilidad se refiere, solo puede saberse con el tiempo. Es decir, pasado mañana, 

pues lo inmediato, cuestión de perspectiva, no se deja atrapar fácilmente. Puede acaso 

hacerse otra cosa que expresar la época en la que se vive, la que cada momento secreta, 

la substancia que le corresponde?  En alguna entrevista afirma Murillo que nació en 

Colombia pero que no se considera un artista colombiano. Qué habrá querido decir con 

eso? Que su identidad terminó escamoteada en el desplazamiento, que ahora es inglés, 

que el arte que hace no tiene que ver con estas tierras, o que carece de todo sentido 

afirmar ese tipo de cosas cuando lo único que puede confirmarlo aparece consignado en 

las obras, necesariamente? De qué sirve saberlo, a quién le interesa el dato sino es para 

producir una anécdota? De la misma manera que Bacon o Hirst son británicos sin 

quererlo, Murillo es colombiano hasta el punto de haber asumido una labor, digamos 
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paradiplomática, logrando infiltrar los niveles más impermeables del mundo del arte 

internacional con ocurrencias locales donde reune en total complicidad, champaña con 

lechona y tamales! Gústenos o no, el arte de Murillo es de lo más colombiano. Un 

'balbuceo' escolar, si se quiere, pero que corresponde a nuestra mentalidad y actitud 

popular letra por letra. Así como tampoco hay que pedirle peras al olmo y exigir 

'calidad' o desempeño en términos ajenos cuando es lo que menos le interesa : Tan 

pronto como una cosa vale algo, es como, oh, ahora tenemos que cuidarla, 

preservación, conservación... Estoy interesado en hacer obra que no necesite de eso.  

 

Personalmente, me atrae menos su obra de lo que me interesa ( y la comparación con 

Basquiat no es que lo favorezca ). Lo que decía en un comienzo : Murillo como caso 

sintomático, la particularidad de servir como elemento de contraste capaz de poner al 

descubierto las contradicciones y complejidades del momento. Que dónde está la 

crítica? Ni idea, parece que se fue de paseo. Quién tiene razón, si es que hay que 

tenerla? Hasta el momento, la crítica negativa ( tal vez demasiado evidente ) se cierne 

sobre una obra que encontró visibilidad de manera demasiado veloz, repentina. Como 

esas personas que se llenan de likes en las redes sociales y les cambia la vida para 

siempre.  

 

Van Gogh, Basquiat, Warhol, Koons, tremenda secuencia... en qué dirección apunta? 

Habrá algo de decadencia? La frase sugestiva de Stefan Simchovitz  –You have to think 

of culture like it's oil in the ground : it needs to be mined, refined, and it needs to be 

distributed– es una que puede leerse de muchas maneras, como quien excava de manera 

codiciosa una cierta cultura latente. La idea del arte como un repositorio subterráneo de 

tesoros ocultos dispuesto al alcance de todos : extraida, refinada, y distribuida. El 

inconciente colectivo que no discrimina entre arriba y abajo, entre izquierda y derecha, 

entre lo 'popular' y lo 'culto'. Ante el cual, las réplicas de Jerry Saltz defendiendo un 

principio de 'calidad', que a pesar de todo el sentido común que pueda respaldarlo, no 

tiene hoy en día la misma vigencia. Olvídense de las instituciones, diría Simchovitz, el 

enemigo voraz del establecimiento. La 'legitimación' de la obra ( palabra absurdamente 

de moda ) ahora corre por cuenta de las redes sociales o lo que ellas representan. Así no 

digan nada, así no sean arte. 


