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Al calor del pensamiento representa un encuentro con el arte contem-
poraneo que, ademas de invitarnos a reflexionar, también constituye
un verdadero desafio para los sentidos. Si bien las obras de los vein-
tidos artistas que integran la Daros Latinamerica Collection llaman la
atencion del espectador de diversas maneras, todas ellas procuran por
igual entablar un estimulante dialogo con el publico. Creadas en su
totalidad durante los ultimos cuarenta afios, tanto las piezas individua-
les como los conjuntos de obras brindan un amplio abanico de posibi-
lidades interpretativas, al tiempo que ponen de relieve la extensa gama
de puntos de vista que abarca el arte latinoamericano contempora-
neo. En las cuestiones abordadas por estas obras —como la capaci-
dad de las artes visuales para la significacion, las realidades politicas y
sociales, y los modos de cognicidn y percepcion- no hay nada fortui-
to ni arbitrario. Y aunque las soluciones formales propuestas por los
diversos artistas destacan por su versatilidad, nunca son meramen-
te contingentes, sino que logran una coherencia interna en términos
de forma y contenido, asi como un impacto que rebasa toda fronte-
ra geografica, reflejando con ello la estrategia deliberada de la Daros
Latinamerica Collection.

La exposicion, que comprende obras de Carlos Amorales, Belkis Ayon,
Los Carpinteros, José Damasceno, Gonzalo Diaz, Leandro Erlich, Leén
Ferrari, Rafael Lozano-Hemmer, Jorge Macchi, Oswaldo Macia, Marco
Maggi, Cildo Meireles, Marta Minujin, Vik Muniz, Oscar Mufoz, Julio
Le Parc, Liliana Porter, José Alejandro Restrepo, Miguel Angel Rojas,
Betsabeé Romero, Doris Salcedo y Humberto Vélez, se centra en la
obra de arte y el espectador, que es invitado a participar en un fecundo
y apasionante dialogo que induce a la reflexion.

El titulo de la muestra procede de una fascinante obra de Gonzalo
Diaz (il. pags. 62-63), para cuya realizacién se inspiré en el poe-
ta aleman Novalis, concretamente en las palabras con que inicia su
coleccion de fragmentos de finales del siglo xvii, conocidos como
Bliitenstaub [Polen]: “Buscamos por doquier lo incondicionado, y en-
contramos siempre solo cosas”. La cita, escrita mediante resistencias
eléctricas colocadas sobre baldosas de ceramica, se va calentando
a intervalos regulares hasta ponerse al rojo vivo. Al calor del pensa-
miento es una impresionante puesta en escena del encuentro entre
el esfuerzo mental y su parte fisica. Sin llegar a proponer ninguna
respuesta concreta, Diaz nos embarca, por nuestro propio bien, en su
busqueda idealista del conocimiento. Sin embargo, hay mucho mas
en juego que la esencia de su proceso artistico: también toma en con-
sideracion las expectativas asociadas. Diaz interpreta el fragmento de
Novalis como un comentario sobre el margen de accion de que dis-
pone el arte contemporaneo. éDénde, sino en el extraordinario mundo
de las “cosas”, podemos encontrar la materia prima necesaria para
la formulacion de mensajes individuales y lenguajes visuales? Y, sin
embargo, modificados y transformados, desmontados y reensambla-
dos, los materiales basicos que componen esta obra de arte sugieren
otras realidades menos directas, que a su vez nos hacen dirigir la
atencion hacia complejas constelaciones mas alla del aspecto super-
ficial del mundo exterior.
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Cuando en la década de 1960 Julio Le Parc se propuso suprimir la ba-
rrera que se alza entre la creacion artistica y el publico que la con-
templa, lo hizo pensando en este ultimo. Para sus obras se inspiré en
fuentes ajenas al sistema del arte, utilizando como materiales el movi-
miento y la luz artificial. Sus experimentos luminico-cinéticos permitian
analizar el proceso visual y, por consiguiente, desmitificar el arte. El arte
luminico-cinético, que adoptaba como premisa la madurez responsable
del espectador, tenia como objetivo producir una experiencia pura e in-
mediata, tal y como sucede en sus Lumiéres alternées (il. pag. 131): una
pulsacion ritmica de luces y sombras, proyectada mas alla de la propia
“maquina de luz”, con miras a transformar la arquitectura en un campo
de fuerza movil.

Leandro Erlich forma parte de una generacion de artistas mas jovenes
que investigan las ilusiones 6pticas desde una nueva perspectiva y las
utilizan como medio artistico. En su instalacion Las puertas (il. pag. 67),
el publico se enfrenta inicialmente con una serie de puertas cerradas,
por cuyos resquicios y ojos de cerradura se filtra la luz a raudales. Sin
embargo, esta luz, en lugar de iluminar, sirve para desenmascarar la
ilusion de realidad: cuando las puertas se abren, se descubre que tras
ellas no hay nada mas que una habitacion a oscuras. La sorpresa que
provocan es fructifera, suscitando el deseo de indagar en la represen-
tacion de tension presente en la narrativa cinematografica y literaria, asi
como en algunos traumas y temores sumamente reales.

Las obras de Rafael Lozano-Hemmer sélo cobran vida, también, al
interactuar directamente con los espectadores. En Tensién superficial (il.
pags. 81-83), el publico se enfrenta con un ojo humano gigantesco, de
aspecto orwelliano, que por medio de un sistema de seguimiento registra
el movimiento que se produce a su alrededor. Ello, sin embargo, mas que
limitarse a cosificar la funcién de la vigilancia, representa el intercambio
intimo entre la obra y quien la esta contemplando, debiéndose interpretar
como una complicidad entre los seres humanos y las maquinas.

Los grabados de Liliana Porter (il. pags. 135-147) ponen de manifiesto
que la interaccion entre el publico, la obra y el artista constituyé el
elemento fundamental de una estética surgida en la década de 1960,
cuyo propdsito consistia en desarrollar nuevas formas de arte mas alla
de las instituciones, categorias y géneros establecidos. A mediados de
dicha década, Porter fundd, junto con Luis Camnitzer y José Guillermo
Castillo, el New York Graphic Workshop: una iniciativa colectiva orienta-
da a difundir las obras de arte en serie. El principal objetivo era rejuve-
necer el estampado como un medio en si mismo, aunque en la practica
el verdadero proceso de impresion estuviera subordinado a los de ela-
boracién y distribuciéon de ediciones. Estos, encaminados a disipar la
linea que media entre el artista-productor y el espectador-consumidor,
tendrian un significativo efecto en los habitos visuales y cognitivos. Un
ejemplo paradigmatico de este concepto fue To Be Wrinkled and
Thrown Away (il. pag. 147), donde el propio titulo se encarga de facilitar
las instrucciones de uso. “Me interesaba la idea de que la gente tomara
el papel y lo arrugara —observa Porter-, porque ello también guarda
relacion con la idea de editar, debiéndose interpretar la edicién como



el acto de arrugar el papel. Segun reza una maravillosa cita de Borges,
la experiencia estética es la inminencia de una revelacion™.

Marta Minujin es conocida a escala internacional por sus performances
y happenings, con los que desde la década de 1960 ha estado cuestio-
nando radicalmente la relacion entre arte y publico. En tanto que artista,
renuncia deliberadamente a la obra de arte estatica, prefiriendo fijar
la mirada en el proceso dinamico con el fin de democratizar el arte y
reivindicarlo para la vida cotidiana. Esta estrategia no se basa tanto en
una clasica retorica vanguardista como en el activismo real de la artista
con respecto a diversos problemas politicos y sociales. Hacia finales
de la década de 1970, Minujin fue adquiriendo un mayor interés por
la construcciéon y deconstruccion de los mitos y simbolos colectivos
cotidianos. Los dibujos recogidos en la exposicion constituyen un testi-
monio de sus actividades publicas relevantes (il. pags. 109-111). Asi, en
1983, por ejemplo, levanté en Buenos Aires, su ciudad natal, un mode-
lo a escala del Partenén, mediante libros que habian sido censurados
durante la dictadura argentina. Su Partendn de libros fue concebido
como un obsequio para el publico, que no tardé en desmontar el tem-
plo pieza a pieza, sometiendo asi los volumenes que lo conformaban a
un proceso de recepcion social.

En parte happening y en parte instalacién, Ayate Car (il. pag. 169), de
Betsabeé Romero, ha sufrido una total transformacion. La artista envié
un Ford Victoria de los afos cincuenta desde Ciudad de México hasta
Tijuana. La entrada ilegal del vehiculo en Estados Unidos se tradujo en
una deportacion inmediata, hasta que el trayecto a lo largo de la valla que
separa México de Estados Unidos concluyé, temporalmente, en la llama-
da “tierra de nadie” de la frontera. No obstante, cada exhibicion de la pie-
za constituye una etapa mas del viaje, al tiempo que sigue tejiéndose la
compleja red semantica de simbolos de estatus, de relaciones de poder,
de movilidad y de identidad, asi como de la arbitrariedad de las fronteras.

La obra de Ledn Ferrari, también inspirada en motivos politicos, trata de
las estructuras de poder en los sistemas sociales y economicos. Sus
proyectos (il. pags. 71-77) nos revelan otro aspecto de la urbanizaciéon
desinhibida y el caos resultante. La serie, que incluye arterias de trafi-
co, automaviles y figuras estereotipadas, fue creada a principios de la
década de 1980 en Sao Paulo, ciudad en la que Ferrari se exilié durante
la dictadura militar argentina. Se trata de visiones caricaturizadas de la
cualidad compulsiva de metastatizar los sistemas de clasificacion, y de
lo muy absurdo de nuestra sociedad. Mientras que Ferrari va en busca
de la locura cotidiana disfrazada de “normalidad”, Cildo Meireles capta
la relacién simbidtica de la locura y la razén en una imagen enigmatica
y global (il. pag. 105).

La critica que efectua Ferrari de los procesos de regulacion y vigilancia
ha adquirido una especial relevancia en la era de la comunicacion digi-
tal, donde la distribucion y filtracion de informacién en Internet o en la
World Wide Web promueve un nuevo discurso. En efecto, en el triptico
fotografico de Vik Muniz WWW (World Map) —un mapamundi compues-
to enteramente de piezas de ordenador caducas (il. pags. 116-117)-,

1. Liliana Porter en Andrea Giunta, “A
Conversation with Liliana Porter and

Luis Camnitzer”, The New York Graphic
Workshop, 1964-1970, cat. exp., editado por
Gabriel Pérez Barreiro et al., Austin, Blanton

Museum of Art, The University of Texas at
Austin, 2009, pag. 54.

2. Vik Muniz conversando con Hans-
Michael Herzog en La Mirada. Looking at
Photography in Latin America Today, cat.
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la red global se convierte en la mera suma de sus componentes no
conectados, inservibles, mientras que la promesa de una comunidad
movil integrada digitalmente y sin fronteras se presenta como una ilu-
sion. En sus fotografias, Muniz se refiere constantemente a la historia,
y a los anales de la politica y del arte por igual. Reconstruye imagenes
iconicas utilizando materiales tan poco convencionales como el cho-
colate, el polvo y la chatarra, convirtiendo asi en legible el significa-
do de su subtexto. Lo que en ultima instancia pregunta mediante este
ingenioso método, consistente en la busqueda constante de nuevas
definiciones del medio fotografico, es qué son realmente las image-
nes y qué pueden hacer. La inusual capacidad lingtiistica del artista le
permite buscar concatenaciones visuales especificas: “Todavia cele-
bro el hecho de que tenga una extraordinaria habilidad para manejar
metaforas e informacion internalizada. Ello se debe a que creci en un
pais [Brasill asolado por la dictadura militar. Existia la censura y los
medios de comunicacion estaban controlados. [...] En un entorno de
esas caracteristicas, uno se convierte en un experto a la hora de leer
metaforas, y también de crear lenguajes dentro de otros lenguajes, de
modo que, pese a todo, pueda expresarse y hacer oir su voz; es lo que
yo denomino “el mercado negro semiético”. [...] Creo que es el legado
de un misero Gobierno. Esto es lo que he heredado, y lo utilizo como
un valioso recurso™.

El desarrollo de un estilo de comunicacion polisémico y el empleo de
metaforas constituyen un eficaz medio para transmitir un contenido
critico a pesar de la censura y de las restricciones a la libertad de
expresion, y para hacerlo, ademas, de un modo que pueda aplicarse
tanto a circunstancias locales como a temas universales. Los artistas
cubanos que integran la cooperativa Los Carpinteros también se sirven
de esta licencia artistica al recurrir a dibujos y objetos disparatados para
esbozar con total tranquilidad un mundo privado como una parafrasis del
presente, salpicandolo de alusiones humoristicas y abundando en los
comentarios sarcasticos sobre la vida cotidiana en Cuba (il. pags. 41-53).

Por su parte, Belkis Ayon se inspira para la realizacion de sus meditacio-
nes artisticas en las leyendas de los abakua, una sociedad secreta afro-
cubana destinada exclusivamente a los hombres, que la artista analiza
y convierte en visible desde su propia perspectiva (il. pags. 33-37). Ayon
profundiza en la quintaesencia de los mitos recurriendo al empleo de
grabados para crear mundos visuales espectrales mediante sutiles tona-
lidades negras y grises, reflexionando en este proceso sobre si mismay
la construccion de identidad.

Con la transmisién radiofdnica en el propio espacio expositivo de una
carrera de caballos ficticia, Humberto Vélez inicia una critica y sutil
discusion humoristica y permeada de ironia, acerca de los valores que
imperan en la sociedad panamena, asi como del sistema del arte y sus
premisas. La carrera (Clasico VIl Bienal de Panama) es una inteligen-
te parodia de los sistemas sociales competitivos en los que los acto-
res activos con poder y los espectadores marginados rivalizan por ver
cumplidos sus suenos y compiten por un estatus mejor, o simplemente
por conservar el que ya han alcanzado.

exp., editado por Hans-Michael Herzog,
Zurich, Edition Oehrli, 2002, pag. 84.



En la busqueda de un vocabulario visual para la mediacion y la com-
prension que rebase las posibilidades del discurso, la obra aborda
a cada paso las codificaciones y contextos culturales que permiten
que los signos resulten legibles como estimulos semanticos o como
significantes de estimulos. Asi, desde la década de 1990, Carlos
Amorales ha estado trabajando en su propio lenguaje para expresar
la codificacion del habla, ampliando continuamente el archivo digital
de imagenes que se ha convertido en su fondo iconografico parti-
cular. Los motivos almacenados en Liquid Archive (il. pags. 25-29)
—criaturas hibridas, mascaras, aviones y otros artilugios similares-
estan dispuestos en variaciones constantes de medios y combina-
ciones con el propodsito de producir mundos paralelos surrealistas y
sombriamente amenazadores. Amorales interpreta su Liquid Archive
como un lenguaje que ofrece tal grado de libertad a la percepcion in-
tuitiva, que puede emplearse como un medio de comunicacion eficaz,
justamente porque sus sujetos individuales no pueden interpretarse
de forma concluyente. En sintonia con el curso légico de su estrategia
artistica, Amorales también pone su almacén de motivos a disposi-
cion de otros artistas, que a su vez descubren en ellos nuevas capas
de significado y puedenutilizarlos como catalizadores para sus pro-
pios procesos interpretativos.

Oswaldo Macia vacila ante la capacidad comunicativa de las imagenes,
prefiriendo atribuir una mayor fuerza y autenticidad a los sonidos y
olores. Para su audioinstalacion, titulada Something Going On Above My
Head, Macia compuso una sinfonia a partir del canto de dos mil pajaros
procedentes de cuatro continentes. En tanto que artista, le interesa el
desarrollo de un lenguaje universal como desafio a la percepcion. “En
mi obra —explica Macia-, trato de recrear y emplear formas de lenguajes
universales [..]. Siempre estoy buscando gramaticas y lenguajes que
sean inclusivos y que cada uno de nosotros pueda “hablar”. Quiero que
nos detengamos un momento y reflexionemos sobre lo que creemos
que sabemos™.

La instalaciéon en el suelo Hotbed (il. pags. 97-101), de Marco Maggi,
se asemeja a unas instrucciones para percibir la lentitud y el silen-
cio. Formada a partir de incisiones de precision microscépica realiza-
das en papel niveo, la obra invita al espectador a descubrir un universo
escultdrico inusualmente detallado. La metodologia de Maggi, laborio-
sa y orientada a los procesos, se caracteriza por oponerse a un mundo
en el que impera la tecnologia y en el que los medios de informacion
digital tienden a aniquilar, en mayor o menor grado, el tiempo crono-
légico, el tiempo de longue durée. La riqueza de detalles y el atractivo
estético de su lenguaje formal desafian tenazmente la contemplacion
superficial, aspirando en su lugar a la pura experiencia fenomenolégica
como proceso creativo.

En su O pressagio seguinte (experiéncia sobre a visibilidade de uma
substancia dindmica), José Damasceno aborda las dimensiones mu-
tables de un mundo en constante movimiento, las vicisitudes de una
existencia elastica (il. pag. 57). La instalacién se abstiene de formu-
lar definiciones concluyentes, otorgando prioridad a la proximidad y

3. Declaracién del artista, julio de 2004,
archivos de Daros Latinamerica.

4. Conferencia de Doris Salcedo en el
Harvard's Carpenter Center, diciembre de
2002, archivos de Daros Latinamerica.

el encuentro. Damasceno utiliza estimulos fisicos (espacio, formas,
materiales) para conducir a sus espectadores hasta el punto nodal de
los hilos interpretativos que ha establecido: el momento de friccion
creativa en la unién entre intencion e interpretacion, entre lo absurdo y
la razon, entre fantasia y realidad.

Oscar Munoz lleva a cabo un exhaustivo analisis de los procesos de
percepcion y de nuestra capacidad de recordar. La naturaleza transito-
ria de las imagenes y el hecho de que resulte imposible conservar los
recuerdos de forma permanente figuran entre los motivos que aparecen
de forma recurrente en su obra y que incluyen metaforas sobre el ciclo
de nacimiento y muerte, el paso del tiempo y el deseo de conmemo-
rar. Asimismo, en la obra de José Alejandro Restrepo (il. pags. 151-157),
también se pone claramente de manifiesto el innegable papel de la muer-
te como contraparte de la vida y como co-artifice. Muhoz, por su parte,
se refiere abiertamente a los miembros invisibles de la sociedad en su
Aliento (il. pags. 121-123), una instalacion dedicada a las victimas al mar-
gen de la escena mundial. Asi, el aliento del publico hace surgir de repen-
te retratos en espejos colgados en la pared que hasta entonces habian
estado vacios, desapareciendo al cabo de unos instantes para dejar que
los espectadores se enfrenten con su propio reflejo. Munoz manifiesta
sin tapujos que es posible que la historia de las victimas no sea mas que
un deseo, puesto que la historiografia, como tal, es una interpretacion
monopolizada por los poderosos.

Jorge Macchi lucha contra el olvido disponiendo articulos de prensa
sobre asesinatos en un fragil collage (il. pag. 87) y haciendo hincapié
en aquellas noticias que los lectores suelen olvidar tan pronto como
pasan la pagina, o incluso antes. Colocados horizontalmente, los arti-
culos disfrutan por fin de espacio para narrar sus tragedias.

La marginacién y la hegemonia, asi como los efectos de la guerra en
las personas y la sociedad, son las principales preocupaciones artisti-
cas de Miguel Angel Rojas y Doris Salcedo. Rojas presenta en fotogra-
fias en blanco y negro de gran formato (il. pags. 161-165) a un soldado
mutilado, cuya postura nos recuerda al famoso David de Miguel Angel.
Estableciendo un provocativo contraste entre la belleza idealizada y las
lesiones reales, la glorificacion y la degradacioén, y la ilusion y la desilu-
sion, el artista se propone indagar sobre el lugar que ocupa la dignidad
humana en tiempos de violentos conflictos.

Salcedo, partiendo deliberadamente del concepto de testificar como
una practica social en la que el publico siempre esta incluido, trans-
forma los procesos politicos y sociales en inquietantes esculturas
-huellas indelebles de un pasado irreversible- que hablan del deseo
y la pérdida, de la presencia y la ausencia. “La obra de arte —explica la
autora finalmente- es el lugar en el que lo viejo y lo nuevo resuelven
sus conflictos. En el arte, nos apropiamos de un espacio histérico, que
es el espacio presente y concreto en el que actuamos. Para mi, el arte
no es una representacion, sino una experiencia. Por lo tanto, la relacion
entre arte e historia es fundamental. Significa trabajar para el futuro,
mas alla de una época y mas alla de uno mismo™.
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Gonzalo Diaz
Nacié en 1947 en Santiago, Chile.
Reside y trabaja en Santiago.

El primero de los fragmentos de Polen reza:
“Buscamos por doquier lo incondicionado, y
encontramos siempre sélo cosas”. En el origi-
nal aleman: Wir suchen iiberall das Unbeding-
te und finden immer nur Dinge (Bliithenstaub,
1798), Novalis juega con las palabras [das]
Unbedingte, “lo incondicionado”, y Dinge, “co-
sas”; suscritos en ese juego estan los nom-
bres de Kant y de Fichte. Toda cosa esta bajo
una condicion y es condicion de otra a su vez.
Sélo lo incondicionado escapa a esta relacion,
y es por eso lo trascendente, lo absoluto y lo
absolutamente verdadero. La busqueda que
es el pensamiento aspira a hallar (es decir, a
pensar) lo incondicionado, y desespera en el
intento: su limitacién fatal lo devuelve una y
otra vez a la serie de las condiciones.

Sobradamente célebre, el fragmento expresa
a la vez una frustraciéon y un afan insistente.
Se podria decir que él mismo esta llamado
a prevenir o, en todo caso, a mitigar la frus-
tracion. Haciendo cuerpo de ésta —hasta el
punto de la indeleble discontinuidad que es
propia del fragmento-, la interrumpe en su
clausura, abriéndola a una multiplicidad in-
determinada de relaciones y reelaboraciones
posibles, tensando una y otra vez la busque-
da de lo incondicionado, como si precisamen-
te el malogro fuese su aliciente mas agudo.
Mas aun: las mismas cosas, en su condicio-
namiento y limitacion, en su indefectible y de-
solador aislamiento, se hacen primeramente
y ante todo (re)conocibles como tales cosas
en esa tension, en esa apertura, y el sujeto
finito que traba con ellas tan insatisfactorios
vinculos no puede sino reconocer la vocacion
que lo anima y que le impone la incesante pe-
regrinacion entre lo condicionado como con-
dicion de su anhelo de infinitud. Semejante
tension, aun cuando su imperfeccion pudiere
no ser nunca reparable -y en cierto modo por
eso mismo-, constituye de suyo un saber de
lo incondicionado. En la aspiracion a lo infi-
nito y trascendente, el pensamiento rehusa
toda consolidacion prematura y, a fin de no
permitir el cierre del proceso reflexivo, busca
mantenerlo obstinadamente en vilo.

En Al calor del pensamiento, Gonzalo Diaz
pone la frase de Novalis en escena —lo ha he-
cho en otra ocasion y en otra forma- como
una suerte de cifra. Incluso se podria creer
que es una cifra en que se concentra la re-
flexion del arte —de la obra— sobre si misma:
un resabio del romanticismo, como experien-
cia intensiva de la reflexion infinita. Al fin y al
cabo, lo que dice la frase pareciera ser la pa-
sién de la obra y del arte y la certificacion de
su inevitable, final fracaso. El conato artistico
idealmente apunta a eso, éverdad? A gestar

su obra bajo tales condiciones, en tal tiempo,
en tal lugar, pero como la unica obra posible.
Y, sin embargo, es eso precisamente lo que
jamas se logra, y el malogro no sélo estimu-
la, sino que impone el reiterativo intento, la
busqueda pertinaz. Seria la diferencia entre
la Obra y las obras, entre la Cosa y las cosas.
Quiza si hasta la apertura que le es propia a
la obra, la multiplicidad indecisa e indecidi-
ble de lecturas que induce, esa especie de
opacidad que acompafa como sombra inse-
parable a su brillo, y que a la vez nos incita,
nos fascina y —definitivamente- nos deja en
suspenso, no sea sino consecuencia de este
forzoso revés.

Diaz pone en escena la frase: en placas de
ceramica refractaria, ahuecadas en canales
a bajo relieve para dibujar las letras que la
componen, cada una de las cuales esta he-
cha con alambre kanthal, al modo de los an-
tiguos anafres eléctricos. Las varias placas
estan a su vez instaladas en una larga caja
metalica rectangular que las separa del muro.
Un reloj temporizador regula el flujo de la co-
rriente durante una veintena de segundos y
luego la interrumpe, para reanudarla después
de un lapso aun mas breve, hasta alcanzar
nuevamente el peak de la incandescencia, y
la operacién automatica se reinicia. Obser-
vando este dispositivo, este soporte material
y técnico del hermoso dictum de Novalis, que
es pura espiritualidad de sentido, me atrevo
a aventurar que la disipacion de la energia
eléctrica en forma de calor es, acaso, una
lectura de la frase y del fragmento, como si
la alternancia y la rutinaria reiteracion del
proceso ofrecieran un comentario ladino de
la infinitud de la reflexion que la frase fra-
gilmente, pero también, y por eso mismo,
irbnicamente profiere. EI combustible de la
reflexion romantica, de la busqueda, es la
ironia, pasion de trascendencia y de infinitud.
Aqui ocurre como si esta obra fuese una re-
peticion meta-irénica del romanticismo, repe-
ticién cuyo discreto fulgor es el unico vestigio
de la trascendencia.
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