Recorrido con Gustavo Buntix por Lo impuro y lo contaminado III. Pulsiones (neo)barrocas en las rutas de Micromuseo (“al fondo hay sitio”).
En la planta baja nos encontramos con el arte peruano de desarrollo neobarroco afín de la tradición más genuina. El segundo piso, por el contrario, aborda las manifestaciones contemporáneas que se compromete con la efervescencia tecnotropicalandina que hoy redefine todo. Queremos que estas propuestas que parecen antagónicas sean vistas también como complementarias y suplementarias.
Hall entrada

Francisco Mariotti. Gran guacamayo precolombino. 1992.
Vamos a iniciar el recorrido con esta obra que se encuentra en la entrada como un gran referente histórico. Esta es la maravillosa obra de la “paleotecnología” artística. Data de 1992, es de Francisco Mariotti, que es un personaje en la furia del arte peruano que se coronó en las vanguardias de los años sesenta, articulando las propuestas de cientismo y de las nuevas tecnologías de aquella época. 
Fue la estrella de la Documenta de Kassel y de la Bienal de Sao Paulo de finales de los años sesenta con propuestas lumínicas. Él decide quedarse en Perú con el afán de crear comunidades hippies en el Valle del Urubamba, todo lo cual deriva  en una serie de experiencias radicales de arte povera que lo llevan a convertirse en la cabeza visible del Taller Huayco, que tiene una presencia decisiva en el arte latinoamericano y con un gran despliegue de sus obras en la exposición que Gabriel Pelufo cura para la Trienal de Chile en Valparaíso, Arte/Latinoamérica: Estados de sitio.

Luego Mariotti vuelve a Europa y retoma el tema tecnológico y realiza estas series de esculturas donde articula los códigos de la modernización con los sentidos ancestrales. Esta pieza se llama Gran guacamayo precolombino; el guacayamo o papagayo es un ave de connotaciones míticas en las tradiciones y la escultura  tiene una serie de sensores que reaccionan al timbre de la voz y a los movimientos. Las voces que están escuchando repiten de manera robótica frases en lenguas amazónicas en riesgo de extinción. Todo  ligeramente torpe en un comentario feroz a lo nefasto al mal llamado encuentro de dos mundos. 
La pieza es de 1992 y después de haber sido expuesta en diversos países, se desarmó y el pobre pajarraco estuvo en coma hasta que el interés de la Trienal de Chile en atender las necesidades de la curaduría, hizo posible la resucitación de una pieza para nosotros histórica y decisiva. Claro si ustedes lo ven con los ojos de lo que logra hoy la nanotecnología digital esto es arcaico, pero esa es su potencia mística que nos habla de la condición incipiente de un momento histórico preciso. No saben lo difícil que fue resucitar a este pájaro, la conclusión es que no hay nada que más rápido caduque que el arte de última tecnología.
Hall central
SUMBALLEIN (JUNTAR, REUNIR)

Carlos Runcie Tanaka. Sumballein (Huayco / Kawa / Río). 2003-2009. 

Esa es una pieza deliberadamente desfasada del montaje, porque también hay un desfase histórico. El proceso que estamos aquí viendo se articula más en relación a situaciones locales como las que tan traumáticamente pone en escena Carlos Runcie, que es uno de los grandes instaladores y artistas más conceptualmente articulados del Perú, con presencia decisiva en bienales, trienales, museos de todo el mundo. Hace poco el Station Museum de Houston le dedicó la primera planta a una antología de sus trabajos más significativos incluyendo una segunda versión de la instalación original que ahora están viendo que se llama Huayco / Kawua / Rio. Huayco es un término quechua que alude a las avalanchas que periódicamente descienden de las alturas arrasando todo a su paso pero también fertilizando la tierra y abriendo la posibilidad de una germinación nueva. Algo muy importante que hay que saber sobre Runcie, es que en paralelo a su producción - su alta producción artística- él tiene una amplia producción “artesanal” donde elabora una línea de vajilla, por ejemplo, muy codiciada en el mercado utilitario, también tiene floreros, ceniceros, etc. Y a nosotros nos importa sobremanera esta ambivalencia, esta supuesta contradicción, porque uno de los postulados de Micromuseo es la “musealidad mestiza”, la “musealidad promiscua”, que mezcla y alterna en sus suposiciones y publicaciones los más diversos productos artísticos, artesanales, prehispánicos, contemporáneos, republicanos, diseños industriales, etc. 
Hablamos de la necesidad de colapsar incluso, la distinción lingüística creada por el modernismo entre artistas y artesanos. Ya no utilizamos esas palabras, las hemos condensado bajo el mismo término de artífices. De igual manera como Runcie condensa esa distinción odiosa en estas piezas que incrustan la artesanía en el arte o en la historia o en la naturaleza, hay una lectura cósmica y política de esta instalación. Este Huayco / Kawa -que es la palabra río en japonés- /Río, habla de un río de quebrantos de una historia peruana marcada durante 20 años por las terribles huellas de la guerra civil y la dictadura, la insurrección senderista, feroz en sí, la represión de igual ferocidad y luego el autoritarismo del régimen Fujimori- Montesinos. 
Sala oriente al hall central

Marcel Velaochaga. Los funerales de Atahualpa (cover). 2005. 
Otra pieza que pone en evidencia otra época de represión, es este cuadro impresionante porque en  realidad se trata de la reinterpretación, un poco en el estilo folclorista del original, el cuadro más determinante del siglo XIX peruano llamado precisamente “Los Funerales de Atahualpa”. La obra original describe una situación dramática de la conquista del Perú, que aparece anotada en la historia de la conquista descrita por Prescot en el siglo XIX, que es cuando las mujeres del Inca irrumpen en el velorio católico de Atahualpa, que había decidido convertirse al catolicismo para impedir que su cadáver fuera incinerado. Ellas exigen entre gritos y clamores ser ejecutada junto con su amo para poder acompañarlo en su viaje a la otra vida. Entonces Montero convierte todo esto en una fastuosa escena de ópera con toda una retórica del gran academicismo europeo. El cuadro fue pintado en Italia y logra unas imágenes de mayor ingerencia del imaginario simbólico peruano, al punto que el cuadro terminó reproducido en un billete de 500 soles. El cuadro original fue botín de guerra y permaneció en Santiago hasta que la generosidad de un Presidente, Santa María creo, determinó su devolución al Perú hacia 1885. 
Esas historias de desplazamiento fáctico del cuadro adquieren otro sentir cuando se potencian, haciendo persistir algunos detalles de la obra original en la obra de Velaochaga, como la figura de Francisco Pizarro o Atahualpa, con irrupciones ya no de las mujeres del Inca, sino de las representaciones de la plástica peruana y occidental. El cura Valverde que dirigió el proceso de la conquista se convierte en el cardenal Ratzinger, sosteniendo la cabeza del Che Guevara como un ícono pixelado alusivo a la esperanza mesiánica del retorno de Quincale es el rey Inca decapitado por los españoles cuyo cuerpo desmembrado se estaría regenerando bajo la tierra a la espera del momento propicio para volver a la superficie y restaurar el tiempo interrumpido. Una esperanza mesiánica que ha tenido injerencias en desarrollos culturales claves en el Perú. También vemos citas a Guaguamona, Félix Rebolledo, un pintor que murió en una masacre de las cárceles, etc, etc. 

Sala oriente izquierda 

La exhumación simbólica
Una diferencia decisiva del neobarroco peruano frente a otras expresiones es que el horror al vacío, presente en toda expresión barroca, responde en nuestro país al vacío histórico y carnal dejado por las experiencias de violencia y de duda que ya referimos. 
El trauma del cuerpo insepulto, o el cuerpo en trance de su inhumación o exhumación, los botaderos de cadáveres que vomitan sus cuerpos ocultos continuamente en nuestras geografías. Como acá sucedió también con Lonquén,  que despertó súbitamente las conciencias ante un hecho que era por todos intuido pero nunca debidamente comprobado. Esa es una circunstancia que también nos viene recorriendo a nosotros desde hace muchos años y quisimos resumir esa emoción -esa ansiedad histórica- con algunas piezas que se articulan a tres ejes iconográficos. 
En primer término, están los cadáveres ocultos de los periodistas asesinados en un remoto pueblo andino llamado Uchuraccay, donde los propios comuneros indígenas los asesinaron aparentemente al confundirlos con miembros de Sendero Luminoso. Como les dije hace algunos momentos, lo que se vivió fue una real guerra civil. 
- Uchuraccay

En primer lugar vemos  una pavorosa imagen de Carlos Chino Domínguez, Fotografías periodísticas de la masacre de Uchuraccay (1983). Acá la reinterpretación pictórica realizada por Jesús Ruiz Durand con Uchuraccay (Remember Fernandito II), de la serie Memorias de la ira de 1987. Atención al contraste entre todo lo tradicional y andino de los comuneros con la alta tecnología militar del helicóptero.
- Jorge Torres Serna [Ronderos]. 1990. 

Un contraste similar podemos percibir aquí, en esta desgarradora imagen en una zona de los altos andinos que había sido arrasada por Sendero Luminoso hacía pocos días, entonces el ejército aprovechó organizar rondas campesinas, exigiéndoles que dieran la batalla sólo con armas que ellos mismos podían fabricar, por temor a que si les daban un arma de real potencia se pasaran al otro lado. Esto terminó en la fabricación de armas hechizas, hechas a mano pero también con las demás connotaciones que, a ustedes hispanohablantes, les serán tan evidentes. Estas armas son muy precarias y al segundo o tercer tiro quedan inservibles porque se descargan, las que sobreviven son destruidas o enterradas porque cargan demasiadas historias traumáticas. 
- Anónimo popular ayacuchano. Escopeta hechiza. ca. 1989. 
Micromuseo logró rescatar dos, una que estamos exhibiendo aquí con un testimonio manuscrito y su traducción en computadora para que sea legible, y que explica cómo esta escopeta permaneció intacta porque su dueño fue asesinado por Sendero Luminoso con pedradas en la cara. Guerras feudo-postmodernas. 

Acá hay un tema clave, para nosotros la sola frase de “museo de arte contemporáneo” es una contradicción. Si un museo quiere ser verdaderamente contemporáneo tiene que abandonar cualquier vocación exclusiva por el arte. Nosotros no somos un museo de arte, somos un museo de cultura material. El arte es parte de la cultura material y en esa línea obviamente incorporamos manifestaciones, pero sin pretensión alguna de mistificación jerarquizada y lo que hacemos es un montaje como lo que están viendo, donde artes, “artesanía”, diseños, objetualidades traumáticas, encuentran su propio y lindo lugar en paridad de condiciones bajo un solo flujo icónico. Y qué mejor demostración cuando hablamos de cultura material que hablar de esta impresionante y desgarradora escopeta. 
- Julio Pérez Ramos [Helicóptero]. 2008.
Adjunto a esto mostramos figuras populares y la huella traumática en la cultura cotidiana. Estas son las artesanías que se producen en Ayacucho donde hay helicópteros de hélices dentadas. 
- Mónica Newton [Niños en un centro de recuperación psicológica para afectados por la violencia política. Puerto Ocopa, selva central, Perú]. 1991.

O  los niños huérfanos de la guerra en un orfanato de la Amazonía que solicitados de ponerse a dibujar sus sueños, lo que hacen es llenar el pizarrón otra vez de artefactos bélicos, particularmente helicópteros.
- Carlos "Chino" Domínguez. Desaparecido. ca. 1985. 
Aquí está el maravilloso poder de la fotografía para el rescate de la identidad, como plantea Chino Domínguez en esta imagen de una madre que sostiene la fotografía carnet de su marido como la única esperanza de la aparición con vida del secuestrado. 
- Susana Torres. Buscando un Inka. 1999. 
Esta imagen ha dado lugar a varias elaboraciones artísticas como la de Susana Torres, quien reproduce la misma imagen sobre una página de la guía telefónica donde se enumeran todas las personas con apellido Inca; la obra se titula Buscando un Inka, que es el título de un clásico de Alberto Flores Galindo.
- Claudia Martínez. Desaparecido. 2008. 

 Aquí la misma idea de la obra con la violencia de configurar la imagen perforando el soporte artístico. 
- Flavia Gandolfo. Tierra firme (de la serie Historia del Perú).1996-1998; Conquista del Perú (de la serie Historia del Perú). 1996-1998;  Lucha (de la serie Historia del Perú). 1996-1998; Pirámide (de la serie Historia del Perú). 1996-1998.

Aquí estamos frente a esta fotografía impresionante de Flavia Gandolfo que hace de pizarras de colegios populares, con evidentes connotaciones de tierra firme, lucha, pirámides, conquista del Perú, y casi siempre los rostros cobrizos de los niños perdidos en la oscuridad, en el hueco de esa historia o interpelándonos con sus miradas.
Sala nororiente (intermedia) y sala sur oriente (intermedia)  
En estas dos salas paralelas hemos recibido los rescates que Micromuseo encontró de evidencias inéditas de los procesamientos artísticos de la violencia. 

En Cantuta, Ricardo Huyese realizó un registro de las intervenciones pictóricas “traumatúrgicas” que el artífice realizó en el desierto de las afueras de Lima donde fueron encontrados los restos de los desaparecidos de la Universidad de la Cantuta.

En el caso particular de Tarata, un atentado emblemático de Sendero Luminoso que puso dos coches bombas en medio del distrito mesocrático de Miraflores. Dos artífices Kevin McCarthy y Ana María McCarthy mantenían allí un departamento y lograron estos registros: él en planos secuencias de los estragos de los atentados y ella con estas fotografías con los fragmentos recompuestos de lo que pudo rescatarse, lo que pudo sobrevivir a la detonación. En ambos casos las imágenes permanecieron archivas. Kevin McCarthy murió 11 años después sin tener oportunidad de volver sobre sus registros y mucho menos de editarlo. El año pasado rescatamos todo ese material, limpiamos la cinta, que estaba absolutamente mohosa, etc. La digitalizamos y decidimos mantenerla tal cual. Hay problemas de estática, de corte, pero nos parece que eso es parte del carácter documental.
Sala sur oriente
La feminización de lo marcial
Esta sala habla de las posibilidades paródicas del arte para retorcer y revertir los contenidos más marcializantes, uniformizantes del código autoritario. 
- José Antonio “Cuco” Morales. Ejército rosa. ca. 1993. 
En la década del noventa y bajo la dictadura, son sobre todo interesantemente artífices mujeres y artífices de estética gay como Cuco Morales, quienes utilizan esas armas del enemigo para revertir sus propósitos. La pieza que da título a esta sala es especialmente emblemática. Se trata de Sarita Colonia, la santa popular de los migrantes, representativa de los puntos libres, de la psotmodernidad y quien está aquí apresada, ella misma con los trajes con que se solía ridiculizar a los presos bajo la dictadura. En el centro un relicario rodeado de soldados mariconeados. 
- Cecilia Noriega-Bozovich. Utopía 1. 2004. y Utopía 2. 2004. 
Cecilia Noriega mariconea todo este discurso pomposo que exalta la parafernalia militar, planteando la cópula utópica en cursis corazones de bombón fucsia, la cópula utópica de los vehículos de la muerte. 
- Patricia Bueno. Juego de damas.  2003-2009. 
La femenización de lo marcial también en el empoderamiento fálico de la mujer en esta maravillosa instalación de Patricia Bueno, donde la cortesana, en su gesto de pasividad absoluta en realidad lo que hace es ir revelando la progresiva erección marcial, el tanque que emerge de su bajo vientre. El empoderamiento fálico de la mujer o su dolor uterino. 
- Natalia Iguiñez.Chuniqwasi (periodo 1980-2000). 2001-2002.
Natalia en un trance personal, ante la casi comprobación científica de las imposibilidades de engendrar un hijo recorre desoladamente las alturas de Ayacucho, fotografiando las ruinas contemporáneas gestadas por la violencia, en una analogía de su vientre aparentemente yermo. La historia tiene un final feliz, en lo personal, porque ella finalmente logró después de reproducir esta serie, superar los problemas fisiológicos y ser madre de dos niños. Pero lamentablemente la historia social espera una redención parecida. 
- Claudia Coca. Búmeran. 2002.
Todo iluminado por este perturbador cuadro, con un gesto erótico, la artífice Claudia Coca, muerde la escopeta dilatada y revela su ombligo en una escena que tiene como fondo una cita a la domesticación de la violencia en la población femenina de los Andes.
- Patricia Camet. Campo minado. 1997-2009. 
Obviamente en clara relación con este campo minado, dialéctica de la Pasión, que Patricia Camet despliega en un lecho de sal, alternando granadas explosivas con sal, y por lo tanto connotaciones mortíferas con eróticas.

Sala lateral sur
La violencia de lo sagrado y Lo sagrado II (un bosque de símbolos)

Esta sala forma parte de dos que llevan el nombre de la Violencia y Lo sagrado, en este caso el subtítulo es Un bosque de símbolos y habla de cómo de la extremidad histórica vivida en aquellos años, surjen como arquetipos en clave casi jungiana, necesidades de expresión en clave simbólica, profusas y complejas.
- Moico Yacer. Isla. 2001. 
Por ejemplo este increíble cuadro de 6 metros de extensión, de Moico Yacer, donde los nativos marcan territorio con sus micciones heróicas, generando este océano de orines que precisamente los aisla, y la obra se llama precisamente Isla. Protegiendo de esa manera la naturaleza exuberante de un orden primero, mítico. Recuerden el libro que da origen a la palabra Utopía, de Tomás Moro, y el gesto fundador de esa ciudad mítica donde el orden era perfecto, es el de cortar el tramo de tierra que unía la nueva isla con el continente, es decir transforma una península en una isla. Esa es la misma idea, solo que en clave atávica y fisiológica. 
- Mariella Agios. Victoria. 1993. 
En 1992 además del golpe de estado que inicia la dictadura de Fujimori se produce la captura de Ismael Guzmán el dirigente de Sendero Luminoso, lo que eso da lugar a nuevas campañas de represión que afectan incluso a la escena artística. Hay artífices muertos, exiliados, presos, etc. Y aun discurso triunfalista que satura los medios y que gobierna el cotidiano de aquellos años. En ese contexto Mariela Agois pinta esta espectacular Victoria, sanguinolienta, ella prefiere hablar de un simbolismo roto. Emerge de un fondo de destellos con la frase “dime nada”.  
Mariela Agios: Yo estaba mirando, aparte de lo que queríamos todos, pintura colonial en medio de esta situación que vivíamos, y estás “cómo sigo pintando o no”. Yo estaba mirando arte colonial y ese texto “dime nada” va con el texto “dame todo” que era la influencia de la calle donde uno estaba y donde te pedían “dame todo y dime nada”. 
Ella habla de la relación con la pintura colonial y eso es crucial para nosotros. El Perú lo planteamos como un continuo cruce de circunstancias históricas que nunca se cancelan y emergen e irrumpen e interrumpen el presente. 
- Armando Williams. Paracas on-line. 2005. 
En esta sala podemos ver alusiones muy precisas a sentidos coloniales incluso para aludir a iconografías prehispánicas como este dios degollador Paracas, que es como el sombrero que aplana igual que la pintura colonial, la composición de tupidas pinceladas cual espesura amazónica cubren la totalidad del lienzo. La obra es de Armando Williams y se llama Paracas online. Paracas es una cultura prehispánica muy famosa por sus textiles que usaban para cubrir fardos funerarios. Esa tela puede verse como una tela funeraria. 
- Carmen Reátegu. Huayco (de la serie Ofrendas). 2008-2009.
Todo esto articulado con este otro río de Carmen, que es la transformación de la naturaleza en cultura. La avalancha del Huayco al descender y arrasar, deja estas semillas nuevas con las papas de piedra de huamanga, la piedra de alabastre andino, lo interesante es que por su procedencia, Ayacucho, se ha vuelto emblemática de los procesos de violencia que vivimos recientemente. Y como un signo de redención estas sábilas que viven de la humedad que vive en el aire, no necesitan regarse. Y las otras papas reales, que están cubiertas de real pan de oro, a la espera de las siguientes semanas en que los procesos naturales de germinación y putrefacción pulvericen el metal áureo para dar lugar a la verdadera riqueza que es el brote genético de la América telúrica.
La crisis artificial 

Esta parte lleva el subtitulo de La crisis artificial que lleva la tesis de Giraud de cómo retornamos continuamente a formas atávicas de la violencia ante la incapacidad de establecer sistemas legítimos y reconocidos de administración de justicia. Y esto se da sobretodo en países que no acceden a una modernidad plena sino que sufren procesos truncos y fallidos de modernización. No confundamos modernidad con modernización. Como les decía antes, entendemos que el pasado nunca es pasado entre nosotros, es siempre una deuda pendiente que llega a perturbarnos con sus inercias simbólicas de modo continuo. Por eso importaba alternar joyas de la producción contemporánea con joyas de la plástica colonial. 
Como estas dos obras que generosamente han sido prestadas por museos chilenos pero que corresponden a la actividad escultórica de Bolivia y Ecuador y que fueron parte del Virreinato del Perú. 
- Pedro Palacios. Cristo crucificado. 1846. La sensibilidad que estamos aquí observando es la del barroco tradicional andino y nada lo expresa con mayor drama y melodrama que este Cristo crucificado que es un manantial de sangre sufriente, cuyo dolor nos da vida según la teología católica. Del mismo modo que el Huayco la violencia con que arrasa las tierras también las fecunda. Son todas cosmovisiones arcaicas, tradicionales, atávicas con importante culto en el pueblo. Noten por favor que esta pieza se deleita en exhibir las llagas de nuestro salvador y de abrir el pecho para también hacer visible el corazón de madera concebido para un montaje donde el solo movimiento del entorno de la obra genera el sutil movimiento de un latido. Uno de nuestros postulados es que tan actual, tan contemporáneo como muchas de las cosas que hemos visto en esta muestra, es este maravilloso Cristo.

- Anónimo. Santiago Mata indios. Siglo XVIII. Escuela Qosqeña (Cusqueña). (Reproducción: 2009).
Este Santiago Mata moros, de factura colonial cuya imagen deviene en el Santiago Mata indios en el proceso de la conquista, en una tradición icónica que se prolonga en la práctica de la pintura popular aún hoy en día y que tiene terribles analogías con los hallazgos macabros de los botaderos de cadáveres (El Frontón. 1986. Reproducción: 2009. De fotógrafo desconocido) cuando la tierra vomitaba cuerpos muertos durante los peores años de la violencia dando lugar a reacciones de grupos indigenistas como las que están ahora viendo.

- Anónimo. Pizarro cabalga en Ayacucho. ca. 1984. (Reproducción: 2009). 
Esta misma foto (El Frontón) es llevada a un collage muy elemental y torpe pero sensitivo donde es el monumento al conquistador Francisco Pizarro que hasta hace poco estaba en plena Plaza de Armas de Lima, quien cabalga con Santiago sobre los indios modernos de Ayacucho.
- Alex Ángeles. Sobre el dolor y la culpa (Santiago). 2004. 
Todo esto sirve de marco para obras claves de la producción plástica reciente como aquellas que desarrolla el proyecto A imagen y semejanza que es uno de los ejes constitutivos del neobarroco del Perú actual. Su factura personal corresponde a Álex Ángeles y esto aparece el Santiago cabalgando sobre las víctimas de la violencia, en un collage de citas pictóricas que nuevamente remite a las técnicas consagradas por el grupo Crónica (España), hay una evidente relación entre esta pieza y Los funerales de Atahualpa que ya vimos. 
- Calos Lamas. Trade Center (fosa de valores). 2004. 
O esta otra aún más completa, que es un díptico maravillosamente concebido como un juego de Monopolio, las dos partes del tablero, donde cada casillero es una escena traumática de la guerra civil reciente. También está el atentado a las Torres Gemelas y Cristo velado por La dolorosa. 
- Joaquín Liébana. Columna. 2007. 
Observen por favor el paisaje desparramado que aquí hacemos rimar con esta escultura de Joaquín Liébana donde son los picos campesinos, de las principales víctimas de la guerra civil, los que configuran esta sobrecogedora presencia esquelética.
- Jaime Romero. [Camión-bomba]. 1992. 
Bueno y esta obra, que ya no trabaja la violencia sino la escenografía de la violencia, las retóricas que entorno a ella se erigen porque aquí la pampa es un actor popular y Lima en llamas es un biombo de escenografía, confrontado con esto que es un fragmento de un coche bomba que explosionó detrás del Palacio de gobierno provocando muertes y desmanes. Todo ello sobre un esquema alusivo a la cosmovisión incaica.

Sala lateral norte 
Revelaciones apocalípticas
- Alfredo Márquez y Ángel Valdez - Proyecto A Imagen y Semejanza. Caja negra. 2001. 
Este es el cuadro fundador de esa iniciativa simbólica Ángel Valdez y Alfredo Márquez que data del año 2001 y nos ha servido de imagen icónica para esta exposición por razones que les serán evidentes. No sólo lo espléndido de su factura artística sino también lo portentoso de su simbología y significación. La trinidad de tres Cristos iguales proviene de una tradición medieval que cae en desuso en Europa, pero conoce una segunda vida en 
América, dando lugar a lienzos como éste que están aquí viendo: Trinidad entronizada. 1720-1740. (Reproducción: 2009) de la Escuela Qosqeña (Cusqueña),  el bastidor alude a su dimensión original.

Y efectivamente lo que se intenta mostrar es la historia del Perú, no sólo la reciente sino la total como una catástrofe esperando su momento de culminación y otra vez el mosaico de imágenes, los tres Cristos son también un miembro de Sendero Luminoso, un miembro del ejército, un miembro del MRTA el otro movimiento subversivo, rimando sus presencias con esta galería de víctimas y victimarios de la guerra civil, sin distinción alguna ni jerarquía. Y el dios degollador de la puerta de Tyahuanaco, Jennifer López sintetizando sus inverosímiles caderas con las figuras de los arcángeles arcabuseros, una iconografía tradicional andina. 
Babilonia mimetizada con la isla penal de El Frontón, bombardeada por los militares en 1986, torres de alta tensión derribadas, el perfil amarillo es el esquema de una caja negra, etc. El estandarte de la conquista se vuelve un banner de Netscape, el código cibernético corresponde a la configuración de un virus. Y el código de barras es un detalle de la fotografía terrible de aquellos cayendo al vacío que prefirieron arrojarse a la muerte por impacto antes de ser devorados por las llamas durante el atentado a las Torres Gemelas. Dos claves de comprensión: primero la religión no es aquí sólo un acto de fe sino una matriz cultural. Segundo, el Perú no es un país, ni mucho menos una nación, sino un archipiélago de temporalidades ásperamente superpuestas. 
- Gustavo Buntinx y artesanos anónimos de Lima. Trinidad patria (Señor de la Justicia). 2007. (ready-made-aided)

Este gran despliegue original lo presentamos al lado de funciones, de variaciones, hay un culto al Señor de la justicia del Perú, que lo representa en esta pose y se venden sus estatuillas en la calle por menos de un dólar la pieza. Hemos hecho conseguir dos rojas y una blanca para configurar la bandera peruana. La obra se llama Trinidad Patria, Señor de la justicia. No tenemos ningún remilgo de exhibir este tipo de ambición artística al lado de esta gracia artesanaza conceptual.
Hay tres versiones de esta misma composición que están aquí expuestas, una de ellas en relación circular con el llamado Huaco rey, una cultura prehispánica del norte del Perú. Analogía, si ustedes desean es uno de los recursos museográficos más importantes de Micromuseo.
Transfiguraciones místicas (teratología sacra)

En cada piso tenemos una sala loca. Le llamamos Transfiguraciones místicas (teratología sacra). La teratología es el estudio de lo monstruoso y trabajamos todo este tipo de representaciones extravagantes en el misterio de la Santísima Trinidad. 
- Anónimo. Cristo trifacial. ca. 1750-1770 (Reproducción: 2009).Escuela Qosqeña (Cusqueña)
Esta iconografía de la Santísima trinidad fue tres veces prohibida por la iglesia por considerarse que se asemejaba demasiado a modelos paganos. Sin embargo la mímica alcanza, igual que en el caso anterior, una extraña soberanía y se le encuentra en muy diversas representaciones coloniales. 
- Álex Ángeles, Carlos Lamas y Ángel Valdez, Proyecto A Imagen y Semejanza. Trinidad esférica. 2004.
Aquí da lugar a esta interpretación bajo el nuevo orden de la página web y entorno a esto hemos organizado una tormenta de imágenes que empieza con este impresionante lienzo de Manuel Moncloa con una Verónica sin rostro.
- Manuel Moncloa. Verónica (Deus absconditus). 2005-2006. 
La historia de la impresión de la santa faz de nuestro salvador. Lo fascinante es la ausencia del rostro, por un lado es una alusión que invita a una sofisticada discusión teológica sobre dues abscognitus, el dios escondido. 
Pero por otro lado es un comentario discreto a la metástasis icónica de la religiosidad popular que nos da Cristo y Santa Rosa desorbitada, Verónicas invertidas o los milagros taiwaneses de la tercera dimensión. Si la ven de un lado es la virgen del otro es cristo y si la ven al medio es la mujer barbuda del circo. 
Aquí hemos reunido representaciones, también de la imaginería popular más extravagantes, como el culto a la mal llamada Momia Juanita, pirámides coleópteras, memento mori que son calaveras alcancías, niños Jesús que son botellas de whisky, la llama de dos cabezas que tiene que ver con ritualidades que son asociadas al incesto y este Cristo con todas las connotaciones lúdicas que implica.
Esto tiene que ver con la imaginería popular relacionada con Sarita Colonia, esta santa popular no reconocida por la iglesia pero de impresionante devoción en el Perú hasta el punto de ser literalmente incorporada en el cuerpo de los delincuentes, los migrantes y las prostitutas.

Aquí tenemos artificios con antecedentes prehispánicos y delirios populares como este sagrado corazón de Jesús alcancía y artesanías carcelarias. La imaginería de la trinidad desaparece de la cultura cotidiana oficial conforme nos volvemos más laicos, menos entregados a la luz, pero mantiene evidencias simbólicas a veces de las maneras más extrañas. Estos son referentes prehispánicos, pero observen cómo incluso partidos de izquierda revolucionaria, al momento de simbolizar su presencia lo hacen reproduciendo sin saberlo, pero el azar no existe, la iconografía colonial fusionando sus tres imágenes clásicas en un solo rostro, 
- Óscar Torres. Partido Unificado Mariateguista (PUM) [Maríategui trifacial]. ca. 1984-2002. 
Esto es del Partido Unificado Mariateguista que se formó por la confluencia de tres partidos radicales distintos. Sin saberlo estos partidos están realizando una  misión católica en la tierra, que no es la revolución socialista, sino la prolongación simbólica del misterio sagrado de la Trinidad, obviamente. 
- Beatriz Cheng. Vuelve la leyenda: Juaneco y su combo. 2008. 
Como también lo hacen los grupos más calientes de la música amazónica, Juaneco y su Combo que decide representar su presencia en un concierto en Lima con las tres cabezas fusionadas. Y como la sangre existe, uno de los músicos anunciados en ese afiche se llama Joaquín Maríategui, aquel es José Carlos Maríategui. Otra vez lo impuro y lo contaminado, lo alto y lo bajo, lo bajo y lo más bajo.
- Marco Pando. Santa Apolonia III. 2009. 
Como ustedes saben la Iglesia católica tiene la curiosa tendencia a glorificar el martirio y a identificar a sus santos por los instrumentos de su sufrimiento y además, los hace santos patrones vinculados a ese dolor. A Santa Apolonia le arrancaron uno a uno los dientes, entonces es la santa patrona de los dentistas. Cajamarca está dedicada el culto a Santa Polonia, pero no hay propiamente una imagen de ella, entonces Marco Pando quiso proponer lo que sería una representación coherente para ese culto, y esta es su propuesta. Una pirámide de dientes reales con dos incitantes tenazas.
- Chiara Macchiavello. Bravo mundo nuevo. 2007. 
Esa pieza es muy interesante, está toda compuesta de yanque. El yanque es una parte muy elocuente de nuestra cultura material. La forma es totalmente tradicional y campesina, la ojota. El material y la técnica te habla de una sociedad industrial porque se hacen con llantas recicladas que ya no sirven. El yanque te habla de esa cultura de intercambios de fluidos de relaciones continuas del campo, la ciudad, la migración, la formación de una tradición por otra y darle a todo esto la forma de una esfera de te habla de la idea de práctica de rodaje, del traslado, del desplazamiento, por lo tanto de la migración. Una visión cósmica que rima con esa situación presente en las impresionantes esferas de la instalación de Runcie.
SEGUNDO PISO
Sala norponiente
La soga de los muertos


Ayahuasca en quechua, La soga de los muertos, es una planta alucinógena de iniciación sobre todo de autoconocimiento, que dicen que es como cinco años de psicoanálisis en una sola noche. Llena de vómitos, meadas perturbaciones que sin embargo, aparentemente liberan las pulsiones del inconsciente y las hacen visibles en configuraciones que muchos identifican como una doble espiral donde están las serpientes. 
- Juan Quispe Moyopata. Tótem y tabú

Esto concuerda con la configuración helicoiedal descubierta del código genético.  Juango (Juan Quispe Moyopata), el artífice, fue un asiduo practicante de los rituales de Ayahuasca hasta que se pasó de vueltas, como decimos en el Perú. Estuvo fuera de sí durante un periodo prolongado. Algunos dicen meses otros semanas. Y cuando despertó empezó a generar esta producción impresionante que hemos denominado Tótem y tabú, porque son dos figuras atávicas, totémicas  que surgen del inconsciente genérico de la especie, en su vinculación arcaica y primordial con el hombre natural perdido. La cruz andina, el tigre, o estas visiones, y miren ustedes las articulaciones sincréticas de las figuras felinas con la del ofidio. 
- Harry Chávez. En el vientre. 2006. 
Atención a la figura del personaje que se mueve en este magma ofídico como un feto en el líquido amniótico, y todo logrado con la obsesiva vocación artesanal de quien acumula cuentecillas de vidrio barato. Son mitologías de pacotilla, artesanías que se glorifican, no sólo como arte, sino como formas alternas de autoconocimiento. 
Sala lateral norte
Del puñal al pincel (LU.CU.MA. en Iquitos)
De otra manera sucede con figuras tan particulares como la de LU.CU.MA nombre que se articula desde las siglas que conforman el apelativo Luis Cueva Manchego. Acaso la presencia más extrema del arte peruano. Un asesino, ex asesino y presidiario, que al pasar décadas de su vida entrando y saliendo de cárceles y manicomios, encontró la regeneración en la palabra de dios, obviamente, y en el oficio ambulatorio de la pintura que practica en Iquitos, realizando carteles publicitarios a pedido, como ese que están viendo, o estos otros que anuncian su trabajo. Aquí tenemos el autorretrato de LU.CU.MA como Cristo, un Cristo reconocido en esa condición, pero recorrido por los tajos y tatuajes que configuran su violenta identidad corporal y quizás esa sea la artisticidad mayor de su proceso. También pinta, cascos de guerra o imágenes autobiográficas, religión, Marilyn  Monroe.

- Christian Bendayán. El pintor Lucho Cueva Manchego (Lu.Cu.Ma.). 2000. 
Este es el homenaje en un solo lienzo con citas pictóricas al trabajo de LU.CU.MA. Todo ello configura el gran marco popular, en esmalte, para el retrato académico en óleo sobre tela de LU.CU.MA mismo, exhibido además con los tajos y tatuajes que articulan su presencia artística mayor. 

Sala sur poniente
- Luis Sakiray. Bienvenidos al Paraíso. 2007. 
Iquitos es una ciudad prácticamente sin galerías ni museos, al mismo tiempo es quizás la comunidad y urbe más intensamente plástica de todo el país. Todas sus fachadas están recubiertas de chillones y radiantes colores como murales descomunales y delirantes, y de una vitalidad lúdica impresionante. Autor de muchos de ellos es Luis Zakiray, quien ha generado algunos de los estereotipos más deliciosos de la auto representación amazónica. 
Como esta preciosa belleza amazónica. Bienvenidos al paraíso ¿no?, formadas de retóricas y de usos equivocados y de mala pintura que termina siendo maravillosa. Noten cómo la misma figura se repite continuamente en sus producciones. Pero todo esto, que serían defectos en una producción erudita, se torna una virtud poderosa, potente, como el asomo fálico de esa llave concebida para un cartel de cerrajería. Y atención a la inteligencia visual, ingenua si quieren, de esas composiciones que riman con la sutileza, la precisa curva del soporte técnico con la curva figurada de otras superficies sugeridas. 
- Luis Sakiray. El descubrimiento del Amazonas por Francisco de Orellana. 2008. 

Sakiray no sólo hace esta producción oficial y turística, también realiza parodias de la gran pintura oficial. Hay un pomposo mural que pretende resumir el descubrimiento del río Amazonas por el conquistador Francisco Orellana. Esto es lo que la cultura tecnotropical hace de la tradición académica en nuestros pueblos. 
- Luis Sakiray. Retrato de Christian Bendayán. 2009. 
Aquí uno de los retratos que realiza Sakiray a Bendayán, quien a su vez realiza el retrato a LU.CU.MA. Aquí hay un juego de relaciones y delirios museográficos.

Sala lateral sur
- Tecno-tropical: Christian Bendayán, un pintor de la selva (urbana)
Christian Bendayán es un artista erudito pero enteramente entregado a las bajas pasiones de lo impuro y lo contaminado. La idea de las pulsiones neobarrocas adquiere nuevas intensidades en obras como la suya que por ejemplo, configuran paródicamente la identidad amazónica con esta gran composición de preciosuras que al ataviarse de amazonas, generan un segundo travestismo. El primero es de sus propios cuerpos porque no se trata de mujeres, sino de hombres. Y el segundo es el cultural de quienes se representan con versiones fantaseadas y exageradas de la indumentaria indígena. 
- Christian Bendayán. Amazonas. 2007. 
Noten por favor el derroche oleaginoso de sensualidad en esta superficie. Ese universo de artificio donde la pintura compite con la natura en la tradición amazónica. El travestismo es un referente constante en la obra de Bendayán lo cual es elocuente, porque la figura del travesti es casi un icono de ciertas sensibilidades postmodernas que se articulan desde la alteridad. 
- Christian Bendayán. Cuando va cayendo el sol. 2000. 
El travesti no es sólo el homosexual, sino aquel que intenta hacer trabajar la bipolaridad, el valor agregado del travestismo, es la sombra siempre presente del falo, que no se oculta sino que siempre se exacerba por la sobrecarga de representaciones femeninas en la indumentaria. El travestismo no sabe de la posibilidad de ser mujer y hombre y mujer al mismo tiempo, el permanente intercambio de roles, no en una pareja, sino que en un mismo cuerpo, con todas las extrapolaciones socio-político-culturales que de ella podamos desarrollar. 
Atención a la figura del trabajo de óleo sobre tela que se representa académicamente en estos cuerpos festivos, confrontado con la tosquedad deliberada, la vulgaridad aparente de esta iconografía de discoteca, pintada al esmalte en un mismo soporte. Lo impuro y lo contaminado. La consistencia de lo irreconciliable. 
- Christian Bendayán. Christian unisex. 2000. 
Como cómicamente está presente en este juego de autorretrato. Aquí está el “pintorcito” quien se representa bajo la característica popular de peluquero unisex, donde la hermana hace manicure y pedicure, afila cuchillos, fantasías de castración.

- Christian Bendayán. Mi madre y yo 1. 1999. y Recuerdo de tu hijo (Mi madre y yo 2). 2000. 
Obviamente este par de cuadros llevan el mismo título Mi Madre y yo 1 y Mi madre y yo 2. El triángulo edípico claro, pero también el juego y confrontación de culturas, por un lado esta maestría académica total, un maravilloso manejo del óleo sobre tela y acá más bien el despliegue casi caricaturesco del esmalte sobre el soporte. Mi madre y yo versión académica, Mi madre y yo versión chicha o sea tecnotropical. 
-Christian Bendayán. Yo reinaré.
Y aquí vemos a El niño Jesús y su aparición en los caseríos del Amazonas. Y este cuadro ¿cómo podría llamarse? Las tres gracias, claro, este cuadro está deliberadamente compuesto según modelos clásicos preestablecidos, pero violentado por la exhuberancia tecnotropical de estas bataclanas exhibiendo su angulosidades carnales sin ninguna sublimación renacentista y ese fondo fucsia.
Sala oriente
El vacío museal
Este es un espacio de reflexión, Lima es casi la única capital de América Latina que no tiene un museo de arte moderno o contemporáneo y esto ha dado lugar a las museotopías más diversas, Micromuseo es una de ellas. 

- Emilio Hernández. Museo de arte borrado. 2009.
Pero Micromuseo se concibe como vehículo para otras museotopías en esta exposición, como la que en 1970 Emilio Hernández, un artista de la vanguardia de aquella época, formula como el señalamiento de un vacío, lo que nosotros llamamos el gran vacío museal peruano. Él elimina los catálogos de su exposición y reproduce la fotografía del entorno urbano del museo de arte de Lima y recorta su perfil de esa institución, hablando de las carencias que esta entidad tiene para asumir el importe de lo actual. El museo de arte de Lima, sobre todo en esa época, estaba concentrado en lo prehispánico, lo colonial del siglo XIX. 
- Sandra Gamarro. LIMAC

Micromuseo le ha comisionado a otra museotopía peruana llamada LIMAC, Museo de Arte Contemporáneo de Lima, realizada por Sandra Gamarro, una gran visión pictórica en pomposo óleo sobre tela, como una ironía sobre una ironía, creando una pieza de museo a partir de la falta de un museo. Sandra Gamarra ha creado esta obra como una ficción cibernética, que es una página web, que si ustedes la recorren salen convencidos de que en el Perú hay un museo de arte contemporáneo. Que tiene todas estas fabulosas obras, que simplemente son reproducciones que ella va pegando allí sin explicación. Y en muchos casos ella pinta los cuadros que a ella le gustaría que estuvieran ahí. Le gusta un Warhol, pues lo pinta. Así como ahora ha pintado a pedido nuestro esta versión de la obra de Emilio Hernández. Atención ese vacío es también un hueco que casi eróticamente clava una incitación, la cual ha generado las más diversas iniciativas e ironías artísticas. 
- Francisco Mariotti. ]Museo de Arte Moderno] 1980. (Reproducción: 2009). 
Como cuando Francisco Mariotti, va a los basurales de Lima y se instala allí, como alto curador “este es el verdadero y único de facto museo de arte contemporáneo”, el museo basurero. O cuando…
- Mariela Cevallos. Bajan en el Museo de Arte Moderno. 1980. 
Mariela Zevallos toma una calcomanía popular que estaba en los microbuses para publicitar a una radio de música caliente y le da un giro decisivo. Ella reproduce exactamente esa calcomanía, donde una libidinísima coqueta hace salivar con su peligrosa minifalda y sus relucientes botas de hule negro, al chofer y a los pasajeros que la miran con ojos desorbitados. Y en la publicidad decía “cierre despacio la puerta que estoy escuchando Radio Mar” y acá está incluso la frecuencia en kilohertz!  El único cambio que hizo la artífice pues fue poner como texto “Bajan en el museo de arte moderno” y esto llama a desconcierto por dos motivos: primero como uno va a detenerse en un paradero que no existe y además la pregunta inquietante ¿qué hace una chica así yendo a un museo de arte moderno? Lo que esta pieza está diciendo es no sólo necesitamos museo de arte moderno, necesitamos una musealidad moderna que sea capaz de asumir y comprender también estas culturas otras, vulgares, ramplonas, despreciables. Y hacerlas nuestras en una cultura nueva de lo impuro y lo contaminado. Una pieza icónica decisiva.
- Fernando Bryce. Museo Hawai. 1999-2009. 
Estas vitrinas elaboradas se plantean el universo de asociaciones inconexas, de nuestra saturada cultura de masas.

Sala sur oriente
- Museo Travesti del Perú .Curaduría de Giuseppe Campuzano.
Como les decía en este paradero de la ruta de Micromuseo, hemos querido servir de vínculo cultural con otras museotopías, algunas ya las hemos visto acá y ahora veremos un despliegue mayor de dos proyectos específicos. Uno es el Museo  Travesti, de Giuseppe Campuzano, a quien ven allí travestido de virgen dolorosa, y ha conjeturado, cual historiador riguroso, la línea de vida del travestismo en el Perú. Una línea de vida que tiene que leerse de manera invertida y que nos demuestra cómo el travestismo es una práctica psico-político-cultural-sexual que se remonta hacia tiempos prehispánicos. En esa época con connotaciones chamánicas. Muchas de las prácticas que la modernidad proscribe o margina tenían carácter simbólicos sacros, como la prostitución sagrada de ciertos templos romanos o el travestismo chamánico en culturas prehispánicas. En la Colonia también se daban sagradas circunstancias documentadas por el registro de las clases populares. En la República vemos el interés que los viajeros europeos tenían por los llamados maricones inegru. Entre los múltiples hallazgos está el de la fotografía de un cocinero travesti, muy famoso en Lima en el siglo XIX, que había sido representado en una acuarela. 
Estos son los rituales de iniciación de la escuela militar de Lima, y luego en tiempos recientes una fuente primordial para el travestismo es la crónica roja. En los años ochenta hicieron unas matanzas sistemáticas de travestis, exterminadores de gays, etcétera, etcétera. 
Sala nor oriente 

- Museo Neo Inka. Curaduría de Susana Torres Márquez
Terminamos con una instalación que no es una joya, sino que un joyero: el delirante Museo Neo Inka de Susana Torres Márquez quien rescata sistemáticamente la presencia de la palabra Inka en el más diverso cúmulo de objetos comerciales. La Inca kola, pero también estos platos de porcelana, el pisco peruano, que aquí tiene la presentación comercial de Inkapisco, las bolsas de ropa sucia del Incahotel, el kerosene marca Inca, la chicha morada de los Incas, el calendario InkaFarma, Incamotors, los Duraznos Incas. También los usos impensados de las botellas de plástico de Inca kola, para artesanales máscaras de gas, que fueron instrumento defensivo privilegiado durante el período de Fujimori, etcétera, etcétera. 

Aquí tenemos la cultura Inca kola resumida en una repisa arquelógica, donde tenemos el historial, no completo, pero muy representativo de la evolución del envase e incluso la falsificación. Todas estas son también ideas que ironizan con el lenguaje museográfico. Terminamos con esto: un aviso clasificado, para servicios sexuales y de relax. Como el servicio no existe está la página web, www.susanacuzco.com. 

- Christian Bendayán. Quistococha. 2001.
Los dejo con la vista final y emblemática de lo procaz y lo sagrado articulado en una composición. Ese tríptico de banderolas que es también un gesto de devoción religiosa. Quistococha es la laguna de Cristo en Iquitos, donde según la leyenda todo era desértico hasta que una situación amorosa indebida de un cura, da lugar a que un crucifijo se arroje al medio del lago y éste insemina a la naturaleza expectante, dando lugar al despertar de la vida tórrida, lúbrica y selvática. 
Enmarcando esa composición la lucha totémica del tigre y la boa y la popular mujer boa de los espectáculos tecnotropicales de la Amazonía en cuyo cuerpo, penetrado, la vulgaridad revela todas sus glorias. 
No se vayan antes, sin detenerse en una pieza que no forma parte del sentido de la exposición, pero sí del sentido preciso de lo que significa para nosotros como peruanos estar bajo la tan generosa acogida de Chile y su Museo de Arte Contemporáneo. Como sabemos hay una diferencia limítrofe en relación a límites marinos que está en trance en la Corte Internacional de la Haya y eso está dando lugar a ejercicios militares y otros ruidos no tan gratos. Hemos venido para afirmar que hay un solo mar que no nos separa, sino que nos une incluso en los momentos más trágicos que nuestros pueblos han tenido que vivir al enfrentarse en esas aguas. La imagen que les pido que vean que es una composición fotográfica en esa pared, es el océano único recorrido por dos textos. Una es la carta de la viuda del almirante Grau a la viuda del capitán Pratt, quien se inmoló en el combate de Iquique. El otro texto es la respuesta de ella a Grau, en un intercambio de términos que revela que en los peores momentos fue posible rescatar la dignidad, la altura y el humanismo.
