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The silver white weight of the world | Martin Renteria 

 

© photo by: Monika Sobczak | Martin Renteria, Erosion - Entropic Action (2014) Venice International Performance Art Week 2014 

Text by Karla Horvat Crnogaj 

Imagine a combination between a straitjacket and climbing gear strapped to a body. It is a person in 
the world – the environment partly equips us, partly expects from us to conquer always new 
mountains. And ties us at the same time, pulling us to opposite directions, making it impossible for 
us to choose our own path.  



If looked at only from one side, the scene of the performance shows a body pulled by a diagonally 
positioned rope. But as the other half of the scene contains another equally diagonal rope, the 
resulting movement of the body is vertical instead of a diagonal shift through the space. The ropes – 
which can be seen as forces that navigate us – do not posses their own will, the direction in which 
they pull the body is influenced by weights, and other people inhabit the same space as the central 
figure of the performance. They put the ties on the body that gets moved around, they pull the 
weights and even puncture them, to let the intestines, silver white sand, flow out and reduce the 
strength that holds the performer’s body in the air. 

Once the performer gets hold of solid ground, his ability to resist to the forces that move him 
increases. He pulls the ropes on his own until he is able to free himself from the ties, and in that 
moment he gains the possibility to control other bodies. He chooses a dummy to put in his place, a 
plush monster that can do about his new imposed situation as much as the performer could until that 
moment – nothing. Victoriously, the performer lets the dummy fly up, and fall down helplessly, with 
a bang on the floor. 

To soothe us from our own restricted position of mere observers of a scene of deliberation of the 
performer and his enslavement of another body, the assistants hand out paper bags filled with the 
entrails of the weight bags. They scoop the spilled white sand with their hands and give them to the 
audience, who reaches out to receive their own portion of the weight of the world. 

I put my hand in the paper bag, thinking of the erotic pleasure of Jeunet’s Amélie. But the sand that 
lays in there is smooth and cold. Without any emotion or empathy. 

 

© photo by: Monika Sobczak | Martin Renteria, Erosion - Entropic Action (2014) Venice 
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El Peso Blanco Plateado del Mundo | Martín Rentería 

Imagínese una combinación entre una camisa de fuerza y equipo de escalada atado a un cuerpo. Se 

trata de una persona en el mundo - el medio ambiente, en parte nos equipa, en parte, espera de 

nosotros para vencer siempre nuevas montañas. Y nos une al mismo tiempo, tirando en direcciones 

opuestas, por lo que es imposible para nosotros elegir nuestro propio camino.  

Si se mira sólo desde un lado, la escena del performance muestra un cuerpo tirado por una cuerda 

colocado en diagonal. Pero como la otra mitad de la escena contiene otra cuerda igualmente diagonal, 

el movimiento resultante del cuerpo es vertical en lugar de un cambio diagonal a través del espacio. 

Las cuerdas - que pueden ser vistas como fuerzas que nos navegan - no poseen su propia voluntad, la 

dirección en la que se pone el cuerpo se ve influenciada por los pesos, y otras personas que habitan el 

mismo espacio que la figura central del performance. Ellos pusieron los lazos en el cuerpo que 

consigue moverse, alrededor tiran los pesos e incluso les pinchan, para permitir que los intestinos, 

arena blanca plata, fluya hacia afuera y reducir la fuerza que sostiene el cuerpo del artista en el aire.  

Una vez que el artista se apodera de tierra firme, su capacidad para resistir a las fuerzas que lo 

mueven aumenta. Él tira de las cuerdas por si mismo hasta que es capaz de liberarse de los lazos, y en 

ese momento él gana la posibilidad de controlar otros órganos. Él elige una figura de forma humana 

para poner en su lugar, un monstruo de peluche que queda en su nueva situación impuesta tanto 

como el artista pudo hasta ese momento - nada. Victoriosamente, el artista deja la figura que vuela 

hacia arriba, hacia abajo y cae sin poder hacer nada, como una explosión en el suelo.  

Para apaciguarnos desde nuestra propia posición restringida de meros observadores de una escena de 

la deliberación del intérprete y su condición de esclavo de otro cuerpo, los asistentes reparten bolsas 

de papel llenas de las entrañas de las bolsas de peso. Ellos sacan la arena blanca derramada con sus 

manos y se las dan a la audiencia, que se extiende a recibir su propia porción del peso del mundo.  

Le puse la mano en la bolsa de papel, pensando en el placer erótico de Amélie de Jeunet. Pero la 

arena que pone ahí es suave y fría. Sin ningún tipo de emoción o empatía.  

Martín Rentería, Erosión - Acción entrópica (2014) 

Venecia, Italia 2014. 
Venice International Performance Art Week 
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EXIT International Performance Art Festival, Helsinki, Finland, 2001. 
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Paul  
Gregoire: 
FESTIVAL  
EXIT 

   EL FUEGO  
Los artistas de performance han utilizado elementos tales como nieve, agua, sal, harina, cuerda, papel, 
etc., muchos, era de esperar, que utilizaran el fuego. Martín Rentería de México, con  “Apología de la 
Violencia”, que evoluciona en un ambiente después de la guerra nuclear creado especialmente por una 
iluminación oscura, y humo originado por fuego. Rentería, que llevaba un traje que parecía de amianto 
con mangueras que salen de todas partes, gafas, máscaras de gas, entró en esta decadencia urbana. Se 
hace referencia tanto a los antiguos rituales mexicanos como a un futuro surrealista y fantástico a la 
Asimov, este performance nos tocó especialmente a nivel de significado. La atmósfera densa y 
conmovedora fue de una teatralidad grandiosa. 

EXIT International Performance Art Festival, Helsinki, Finlandia, 2001.  
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Martín Rentería 
La performance de Marotta es una obra de arte que se llama “Mil 
crustáceos no son suficientes para aplastar una lágrima” refiere mi 
opinión personal en la coexistencia entre los diferentes pueblos, que 
provienen de diversas latitudes del planeta. 

 

Marta Massaioli: Puede explicar el significado de sus acciones y el significado de sus 
performaces?  
Martín Rentería:  Mi proyecto se refiere a los mecanismos y el lenguaje del arte. Mis 
instalaciones, performances, siempre están mezclados con elementos de mundo 
ancestral y la realidad actual. Extraer elementos de ambos, es funcional para crear 
rituales de percepción, cuya función es la de expresar lo que está oculto, como un 
proceso de decodificación. El uso de símbolos y metáforas en cuestiones muy 
importantes, como la relación entre la naturaleza y los seres humanos, las ciudades, los 
conflictos, el tiempo, la ambigüedad de la vida y la muerte. Considero que estos 
elementos cada vez como conceptos o esencias. Marta Mossaioli: Puede explicar el 
performance que usted pensó para Marotta?  
Martín Rentería:  El performance de Marotta es una obra de arte llamada "Mil 
crustáceos no son suficientes para aplastar una lágrima" mi opinión sobre la 
coexistencia entre los pueblos, que vienen de diferentes latitudes del planeta. Mi 
experiencia italiana fue muy interesante: de la Bienal catastrófica de Porto Ercole hasta 
que el episodio del supermercado de  Pergola y el poli loco. Llegué a la conclusión, 
después de haber vivido estos dos episodios, que Italia y México son dos pises de 
hecho increiblemente similares, comparten la misma visión del mundo. Por esta misma 
razón he creado un performance, en el cual corro todo el tiempo.  
 
Correr es mi experiencia personal y mi forma de entender la existencia. Enterrar los 
despertadores en ollas de barro pequeñas y luego regarlas con el líquido que fluye en 
mi cuerpo, es una metáfora en tiempo real, pasado y presente, de las formas en las que 
se desarrolla la vida cotidiana. Para mí enterrar los despertadores significa que el 
tiempo se vuelve personal. "Enterrar el tiempo" en un país y una cultura con la que me 
he identificado fuertemente. "El tiempo" crecerá poco a poco como una pequeña planta 
que va a ser más fuerte con el paso del tiempo. Las semillas sembradas y los huevos 
enterrados, hablan de incubación, la fertilidad y el nacimiento de nuevas raíces. Este es 
un homenaje a las naciones y para la comunión de ideas: He realizado este 
performance corriendo sin detenerme. Para mí es necesario cultivar las inclinaciones 
particulares, debemos concebir la vida como una planta propia. 



 
Marta Massaioli: ¿Por qué ha enterrado los huevos y las alarmas? Y porque los has 
regado?  

Martín Rentería: Irrigar huevos con mi fluido vital es una acción simbólica, pero también 
real. (Las heridas causadas en sus manos al excavar los agujeros para enterrar los 
huevos). Es una afirmación  de sinceridad y convicción honesta. Las semillas 
sembradas en la naturaleza necesitan agua para crecer; el riego permite un cultivo 
exitoso.  

Marta Massaioli:  Puede explicar el performance de Montefiore?  

Martín Rentería: “Apología de la Violencia (la luz), Montefiore. Es preocupante observar 
Como en el mundo y en la sociedad contemporánea, nosotros, los seres humanos 
estamos perdiendo la claridad en los conceptos que deberían permitir a todos a vivir en 
armonía. El bien y el mal, la justicia y la injusticia, la realidad y la ficción, esto incluso es 
un concepto ambiguo que se ha incrementado recientemente. 

"Manipulación", la verdad pertenece sólo a aquellos quienes ejercen el poder: guerras 
que estallan por causas inventadas, el exceso de información, información que crea 
desinformación y confusión, la ficción se convierte en realidad y viceversa. Escribir en 
las bombillas la palabra "verdad", colgarlas de los cables eléctricos, encender cada 
bombilla y colgarle una bolsa de plástico transparente que contiene las semillas. 
Escribir sobre platos la palabra "mentira" los ponerlos en el suelo, debajo de la luz, con 
un reloj de alarma en cada plato. 

Subir una cuerda suspendida por cuatro o cinco metros, permanecer suspendido a 
cinco metros por encima del suelo, en posición horizontal, mientras que balanceándome 
con una barra larga de metal rompia bombillas, acompañado por el sonido amplificado 
del tic tac de los relojes y sus alarmas. Creando una atmósfera tanto estresante como 
angustiante, para descender de las cuerdas y rociar gas liquido sobre los platos sobre 
los cuales se encontraban los relojes, y los incendié, esta fue el performance de 
Montefiore Conca. Este performance es una protesta contra la manipulación y creación 
de miedo inducido, la violencia y la inseguridad, que son el resultado sólo de una serie 
de juegos de poder obsesivo: por desgracia jugado en todos niveles en el contexto 
global contemporáneo. 
 
 
Marta Massaioli 
Roma, Italia 2003. 
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Texto de Jorge Juanes, filósofo y crítico de arte. 1995. 
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Martín de México es el quinto 
intérprete. Su aparición 
sorprendió mucho a la 
audiencia. Había preparado 
muchos accesorios de moda 
para la actuación Maraña de 
espacios vacío sin límite de 
tiempo. Una gran cantidad de 
placas brillantes de plástico 
transparente con aumento 
atadas por pequeños puntos 
negros, cubrían todo su 
musculoso cuerpo. Este 
“astronauta” de película de 
ciencia ficción atrajo 
rápidamente a toda la 
multitud. 
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Explicar el tiempo con lupa 

Martín analiza el tiempo, se enfoca en cómo se piensa sobre el tiempo. Mucha gente piensa que los 
relojes pueden controlar bien el tiempo. La opinión de Martín es que los relojes son sólo una máquina, 
no lo puede controlar. Y el humano es diferente, sin relojes todavía puede sentir que el tiempo está 
cambiando y pasando. En la actuación de Martín él lleva muchas lupas. Quiere explicar el tiempo con la 
combinación de su cuerpo y las lupas. “Con la distorsión de la lupa el cuerpo se convierte en una imagen 
abstracta, ya no se parece a sí mismo y el tiempo que marca el reloj en una ilusión. 
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Wild Things Got Nothin’ on Matta  
(or Martin Renteria) 

• by Ian Epstein on September 16, 2010 
 

 

Cambridge, MA — I set out from my couch of the moment for some coffee since I am one of those 
murmuring morning people, the kind who requires a habit and a burnt tongue to prove to myself that I am, 
in fact, awake. 

On the short walk down the cramped sidestreets of residential Cambridge, I come face to face with the 
broad glass windows of Meme Gallery — a storefront space with yellow strings like spokes suspending a 
purple totemic figure above a basin of water, placed in the middle of the gallery floor. Fabric contortions 
billowed and oozed along the walls, nightmares leaking through dawn and ceiling tiles, down the gallery 
walls. Am I awake? What the hell is this? 

 

 
“Maraña de Espacios Vacios” (Tangle of Empty Spaces) by Martin Renteria at  

Meme Gallery in Cambridge, MA, was on view September 5th – 11th 2010. 

 

As is usually the case, the internet knew what it was and what was going on, and it also called my 
attention to a closing reception, complete with a blueberry pie from the institution that is Petsi Pies. All of 
this was on behalf of an artist who can only be described as bearing a discomfiting resemblance to a 
Roberto Bolaño character — the protagonist, perhaps, from one of those stories with an amphetamine 
pulse where the narrator gets double-crossed by a pimp-king in a dilapidated hotel on undisclosed urban 
outskirts, and there’s a kidnapping, and someone winds up sold into sexual slavery or something. 



 
Martin’s makeshift performance / construction / studio space.  
Note the lenticular hat that doubles as a swanky light fixture. 

 
The artist is named Martin Renteria, a war hero of sorts from the battlefield that is international 
contemporary art. For most of this installation/exhibition/performance/call it what you will, the artist is 
present — has been present — every day for a few hours at a time à la MoMA’s Abramović 
exhibition, The Artist is Present. 

From Mexico City, Martin is a performance artist — a term that I begin to suspect is being used more and 
more as a lazy stand-in for an eccentric which, Alice Fulton explains, is the “defining trait of postmodern 
aesthetics.” 

Fulton, a poet, goes on to explain that eccentricity (meaning literally ‘out of center’) is a strategy of 
artistic deviance (defiance? there’s a reason those words are so close … ). Artistic deviance is a departure 
from accepted aesthetic standards in order to change and improve them. All of this out-of-center rule 
breaking is done because “as a form of novation [yeah, she uses that word], eccentric deviance is different 
… from the originality of Romanticism or the ‘make it new’ credo of modernism.” 

How is it different? 

Anything repeated or copied recognizably — that is, without enough off-the-beaten-path deviation 
— becomes derivative. Eccentric deviance gives way to our present day erratics of art — an unfortunate 
stand in for Susan Sontag’s sexier sounding erotics of art. 

With this six-day installation — as brief as a breath — Martin puts some creatures on display. And though 
he is present every day from 4-7 pm, working manically in a strange, lenticular hat/mask that reshapes and 
shatters his face, the work on the walls is, he explains, a shift from the type of performance work he 
usually does. 

Drawn from threads and synthetic fabric, the creatures on display have the Möbius strip quality of a 
nightmare collapsing constantly as it takes shape. They look like ‘animals’ that have walked out of one of 
Roberto Matta’s “psychological morphology” paintings — too strange and too far beyond recognition 
even for Dalí as a visual concrete referent. (Though the surrealist approach to drawing out the sub — or 
un- — conscious as an artistic tool is certainly at play, here). Except Martín has taken all this and turned it 
into stuffed animals. 



    One of many creatures from Martin Renteria’show 
 

Bedraggled and worn-looking. Soaked with traces of a very particular childhood nostalgia — the kind you 
find in along the frayed limbs of a worn teddy bear or the dangling button eye of a stuffed lamb. A heart of 
cotton with polyester personality. 

 

 

 

 
    Matta’s  

“Psychological Morphology”  
(1938-971.8 x 90.8 cm.);  

it’s like Dalí — but crazier. 

 
The longer I look at them, the more it makes sense — and then Vela Phelan, one of the gallery owners, 
explains it: Martin is also a fashion designer — since an artist in the 21st century is nothing if not a swiss 
army knife: the good ones flip out skills and smarts in their many tools and blades to bend, to slice, to 
stitch, and not to yield an inch of unworked white art box at a gallery’s opening. These creatures are the 
three-dimensional sketches of an artist whose primary means of expression is the tactile, the textural, and 
the temporal. They’re pages torn from a sketchbook, spun into thread, tangled into forms and tacked to the 
wall’s empty spaces. 

Saturday night at the closing party, Martin wears a snake-skin shirt with curved silver glasses that, at the 
right angle, suggest safety goggles. Vela explains Martin’s process to arrive at these creatures: a 
seamster’s exquisite corpse. He gathers fabrics in a time and place and then, gliding away on sensory 
autopilot, Martin pulls and pushes and feels the fabrics together with thread and anything else nearby into 
a slipshod textile snapshot — a memory composed into a tactile object. And yes, after some blueberry pie, 
we were very much encouraged to touch, squeeze, poke, jab, and experience them. 

They were cushy too, for the Surrealist parent looking to make a deeply unconscious impression on an 
unsuspecting child. Who knows when or where these Matta-esque wild things will surface again. But 
when and where they do, you will probably be able to afford them. 

 

Martin Renteria’s Maraña de Espacios Vacios at was on view at Meme Gallery (55 Norfold Street, Cambridge, MA) from 
September 5 – 11, 2010. 
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Las cosas salvajes no tienen nada que ver con Matta  
(o Martín Rentería) 

•  

• por Ian Epstein en septiembre 16, 2010 

 
Al momento me levanté de mi sofá por algo de café  ya que soy una de esas gentes murmurantes de 
mañana, del tipo que requiere un hábito y una lengua quemada para demostrarme a mí mismo que estoy, 
de hecho, despierto. 

En el corto paseo por las estrechas calles residenciales laterales de Cambridge, me encuentro cara a cara 
con las amplias ventanas de cristal de la Galería Meme - el espacio del escaparate con cuerdas amarillas 
como rayos suspendiendo una figura totémica púrpura, por encima de un recipiente con agua, colocado en 
medio del suelo de la galería. Contorsiones de tela y cienos se elevaban a lo largo de las paredes, 
pesadillas se fugaban a través del amanecer y las baldosas del techo y por las paredes de la galería. Estoy 
despierto? ¿Qué diablos es esto? 

 
"Maraña de Espacios Vacíos" (Tangle of Empty Spaces) por Martin Renteria en Meme Gallery  

en Cambridge, MA, estaba en exhibición  Septiembre 5 -11 2010. 
 
Como suele ser el caso, internet sabía lo que era y lo que estaba pasando, y también llama la atención una 
recepción de clausura, con un pastel de arándanos de la institución que es Petsi Pies. Todo esto fue en 
nombre de un artista que sólo puede ser descrito como teniendo una semejanza desconcertante a un 
personaje de Roberto Bolaño - el protagonista, tal vez, de una de esas historias con un pulso de 
anfetamina, donde el narrador es traicionado por un proxeneta –rey en un dil no revelado en la periferia 
urbana, y hay un secuestro, y alguien termina vendiendolo como esclavo sexual o algo así. Hotel en 
Apidated. 

El artista se llama Martín Rentería, un héroe de guerra del tipo de el campo de batalla que es el arte 
contemporáneo internacional. Para la mayor parte de esta instalación / Exposición / performance / lo 
llaman lo que se quiere, el artista está presente - ha estado presente - todos los días durante unas pocas 
horas a la vez recordándome la exposición de Abramovic en el Moma, El artista está presente. 



 
El espacio de performance / construcción / estudio - hecho de Martin.  

Tenga en cuenta el sombrero lenticular que se dobla como una lámpara elegante. 

Desde la Ciudad de México, Martin es un artista de performance - un término que empiezo a sospechar 
está siendo utilizado cada vez más como un sustituto de perezoso de una excéntrica que, explica Alice 
Fulton, es el "rasgo definitorio de la estética posmoderna". 

Fulton, un poeta, que pasa a explicar que la excentricidad (que significa literalmente "fuera del centro") es 
una estrategia de la desviación artística (desafío? Hay una razón que esas palabras sean tan cercanas ...). 
desviación artística es una desviación de los estándares estéticos aceptados con el fin de cambiar y 
mejorarlos. Todo este rompimiento de reglas fuera del centro se hace porque "como una forma de 
novación [sí, ella usa esa palabra], la desviación excéntrica es diferente ... desde la originalidad del 
Romanticismo o el 'hacen que sea nuevo" credo del modernismo. " 

¿Cómo es diferente? 
 
Cualquier cosa repetida o copiado reconocible - es decir, sin la suficiente desviación fuera de la típica ruta 
- se convierte derivado. La desviación excéntrica da paso a nuestros actuales erráticos del arte – que para 
Susan Sontag es una desafortunada entrada al sonar sexual del erotismo del arte. 

Con esta instalación de seis días - tan breve como un soplo - Martin pone algunas criaturas en exposición. 
Y a pesar de que está presente todos los días de 4-7 pm, trabajando como un maníaco en un extraño, 
sombrero lenticular / máscara que descompone y rompe la forma de su cara, el trabajo en las paredes es, 
explica, un cambio en el tipo de performance que por lo general hace. 

Extraídas de hilos y tela sintética, las criaturas exhibidas tienen la calidad de la banda de Möbius de una 
pesadilla colapsando constantemente a medida que va tomando forma. Se ven como "animales" que han 
salido de una de las pinturas de Roberto Matta "morfología psicológica" - demasiado extrañas y 
demasiado lejos, más allá del reconocimiento, incluso para Dalí como un referente concreto visual. 
(Aunque el enfoque surrealista a fin de dibujar el sub -  o in - consciente como una herramienta artística, 
esta sin duda en el juego aquí). Excepto que Martín ha tomado todo esto y lo convirtió en animales de 
peluche. 



   Una de las muchas criaturas de la exhibición de Martin Rentería. 

Desaliñado y de aspecto desgastado. Empapado con restos de una nostalgia de la niñez muy particular - 
del tipo que se encuentra en el largo de las extremidades deshilachadas de un oso de peluche desgastado o 
el botón del ojo colgando de un cordero relleno. Un corazón de algodón con personalidad de poliéster. 

 

 
 
 
 
 
 

De Matta "Morfología Psicológica"  
(1938 a 971,8 x 90,8 cm.);  

es como Dalí - pero más loco. 

Cuanto más las miro, más tienen sentido - y luego Vela Phelan, uno de los dueños de la galería, explica: 
Martin es también un diseñador de moda - desde que un artista en el siglo 21 no es nada si no que una 
navaja del ejercito suizo: los buenos extienden hacia fuera sus habilidades y la inteligencia en sus muchas 
herramientas y cuchillas para desdoblar, cortar, a coser, y no ceder una pulgada de arte de la caja blanca 
en la inauguración de una galería. Estas criaturas son los bocetos tridimensionales de un artista cuyo 
medio principal de expresión es lo táctil, la textura, y lo temporal. Son páginas arrancadas de un cuaderno 
de dibujo, hiladas, enredadas en formas y clavados a los espacios vacíos de la pared. 

Sábado por la noche en la fiesta de clausura, Martin lleva una camisa de tipo piel de serpiente con gafas de 
plata curvas que, en el ángulo derecho, sugieren gafas de seguridad. Vela explica el proceso de Martin 
para llegar a estas criaturas: un cadáver exquisito de Seamster.  Él reúne las telas en un tiempo y lugar y a 
continuación, se desliza lejos en el piloto automático sensorial, Martin tira y empuja y siente los tejidos 
con hilo y cualquier otra cosa cercana a una casual instantánea textil - una memoria compuesta en un 
objeto táctil. Y sí, después de un pastel de arándanos, fuimos animados a tocar, apretar, empujar, picar, y a 
experimentarlos. 

Tambien eran suaves, confortables, para el padre surrealista en busca de hacer una impresión 
profundamente inconsciente en un niño poco suceptible. ¿Quién sabe cuándo o dónde estas cosas salvajes 
Matta-esque saldrán a la superficie de nuevo. Sin embargo, cuando y donde lo hagan, es probable que sea 
capaz de pagarlos. 
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Martin from Mexico is the fifth performer. His appearance shocked the audience very much. He had 
prepared many trendy props for the performance “Mess the Empty Space with Unlimited Time”. So 
many white shining hand plastic pieces tied by small black dots, covered all his strong body. This 
“astronaut” from a sci-fi movie attracted everyone accompany him quickly. 

 
 

 

 

  

Explica el tiempo a través de lupas 

El trabajo de Martín es sobre el tiempo, se enfoca en 
cómo la gente piensa sobre el tiempo. En ocasiones 
piensan en los relojes pueden controlar muy bien el 
tiempo. En opinión de Martín los relojes son sólo 
máquinas que no puede controlar el tiempo. El 
comportamiento de los seres humanos es diferente 
sin los relojes, cada persona tiene su propia manera 
de percibir el paso del tiempo.  En el performance de 
Martín el viste muchos relojes y lupas sobre ellos, 
cubriendo todo su cuerpo con ambos para realizar 
diferentes acciones con los relojes. “A través de las 
lupas distorsiono la imagen de los relojes y de mi 
cuerpo pretendiendo expresar que el tiempo es una 
ilusión, transformando la percepción del público sobre 
mi persona, de un ser humano común a una 
abstracción en movimiento”. 
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18 - ESPAÑOL 
https://www.jornada.com.mx/2020/09/03/cultura/a05n2cul 
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https://www.elnorte.com/aplicacioneslibre/preacceso/articulo/default.aspx?urlredirect=https://www.elnorte.com/una-
mirada-a-la-pandemia/ar2013029?referer=--7d616165662f3a3a6262623b727a7a7279703b767a783a-- 
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https://www.replica21.com/archivo/articulos/m_n/556_martinez_china.htm 
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