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ALVAR CARRILLO GIL Y CARMEN TEJERO COMENZARON A REUNIR SU COLECCIÓN
de arte moderno mexicano en la década de 1930. El acervo integró obras de José Clemente 
Orozco, David Alfaro Siqueiros, Wolfgang Paalen, Gunther Gerzso, Diego Rivera, una biblioteca 
especializada, obras de otros artistas mexicanos, así como grabados japoneses de los siglos 
XVII al XIX, estampa mexicana y de la vanguardia europea. En 1972 los Carrillo Gil transfirieron 
su colección al Estado mediante un contrato de compra-donación, adjudicando a las obras 
un precio menor a su valor en el mercado e incluyendo al edificio proyectado y construido 
para exhibirla. El museo fue inaugurado en agosto de 1974. 

La parte más extensa de ese acervo y que es central en esta muestra, la constituyen obras 
de caballete de los muralistas Orozco y Siqueiros. Se trata de cuadros de pequeño formato, 
dibujos, grabados y algunos bosquejos para murales. Incluye siete obras cubistas de Diego 
Rivera –muy distintas de su obra mural– y piezas de Wolfgang Paalen y Gunther Gerzso, 
artistas que no formaron parte del movimiento muralista. La colección pone su acento en 
las tendencias nacionalistas y afines al compromiso social (se han integrado estampas del 
Taller de Gráfica Popular para subrayar esta característica); pero también permite entender la 
pluralidad de alternativas del arte mexicano en el siglo XX. 

Esta exposición celebra 50 años de la fundación del museo. Es el resultado de un seminario 
organizado en el Museo de Arte Carrillo Gil del INBAL, con investigadores del Instituto de 
Investigaciones Estéticas, alumnos de licenciatura y posgrado de la UNAM y de El Colegio de 
México. Entre varias posibilidades, el seminario decidió organizar las obras de acuerdo con su 
iconografía, pues ello permitió identificar intereses del coleccionista y de los pintores, que no 
siempre han estado en la reflexión sobre las artes de estos años; por ejemplo, la atención por 
los temas familiares, o bien el interés evidente y continuado por las artes escénicas. 

De manera paralela se ha elaborado un proyecto educativo asesorado por el Departamento 
de Investigaciones Educativas del Centro de Investigación y Estudios Avanzados del Instituto 
Politécnico Nacional, en colaboración con docentes y directivos de educación básica y media, 
así como profesores y alumnos del plantel número 8, “Miguel E. Schulz”, de la Escuela Nacional 
Preparatoria. Además de participar en la selección curatorial, el proyecto educativo derivó en 
una propuesta de elaboración continua de materiales didácticos que den permanencia a la 
difusión del acervo.



EL COLECCIONISTA Y SUS ESPACIOS

El médico pediatra originario de Opichén, Yucatán, Alvar Carrillo Gil, y su 
esposa, Carmen Tejero, reunieron una colección de arte moderno mexicano 
que llegó a ser una de las más importantes del país. En esta sección se 
muestran los cuadros que les fueron más cercanos en lo personal. 

El material complementario documenta la etapa de Carrillo Gil como 
médico, su desarrollo como coleccionista en la Ciudad de México, las 
opiniones sobre arte que publicaba en revistas de medicina y periódicos de 
circulación nacional, y planos del museo. Carrillo Gil fue un coleccionista 
activo: tuvo una importante labor como promotor cultural en un medio 
artístico muy dinámico. De esta actividad surge el proyecto del museo para 
preservar y difundir socialmente las obras. Su intervención en el campo de 
las artes también lo llevó a generar vínculos con los artistas y sus familias, 
entre ellos José Clemente Orozco y David Alfaro Siqueiros.    



JOSÉ CLEMENTE OROZCO
La Chole, 1913-1915
Lápiz sobre papel
42.2 x 25.7 cm 

Titulado originalmente Mujer, en el catálogo de la colección publi-
cado en 1949, este dibujo fue el primero que adquirió Alvar Carrillo 
Gil, en 1939. Aunque después se interesaría por otros aspectos en 
la obra de Orozco, la elección deja ver su preferencia por los asun-
tos satíricos o de crítica social. En las primeras décadas del siglo 
XX la modernidad femenina (la falda corta, el pelo corto, la sonrisa 
de complicidad) levantaba temores relativos a la posibilidad de 
una regresión, en la que el deseo detuviera el proceso evolutivo. 
Tanto el pintor como su coleccionista subsumían este temor en el 
señalamiento de lo perturbador y ominoso en algunas corrientes 
artísticas del siglo XX.

Al efectuarse la compra-donación que constituyó este museo, el 
dibujo fue incluido en la lista del convenio con el título que Carrillo 
Gil acabó otorgándole de manera familiar:  La Chole.

AUGUSTO H. ÁLVAREZ 
Dibujo con diferentes cortes del edificio del MACG 
1958-1959  
Pluma sobre papel albanene 
60.9 x 44.4 cm
Museo de Arte Carrillo Gil, Imagen del Acervo de 
Arquitectura Mexicana de la Facultad de Arquitectura de la 
UNAM. Fondo: Augusto H. Álvarez, expediente: 
AHA136B20P05

AUGUSTO H. ÁLVAREZ 
Dibujo de la fachada con la Casa habitación propiedad de 
Alvar Carrillo Gil en el Museo de Arte Carrillo Gil (MACG), 
marzo 1959
Lápiz sobre papel mantequilla 
90.9 x 30.4 cm 
Museo de Arte Carrillo Gil, Imagen del Acervo de 
Arquitectura Mexicana de la Facultad de Arquitectura de la 
UNAM. Fondo: Augusto H. Álvarez, expediente: 
AHA136B20P01

DAVID ALFARO SIQUEIROS
Retrato de Alvar Carrillo Gil, 1951
Óleo sobre tela
116 x 96 cm 

DAVID ALFARO SIQUEIROS
Retrato de José Clemente Orozco, 1947
Piroxilina sobre madera comprimida
158.5 x 136.5 cm

DAVID ALFARO SIQUEIROS
Retrato de Carmen Tejero de Carrillo Gil, 1944
Piroxilina sobre madera comprimida
141.3 x 120.5 cm

JOSÉ CLEMENTE OROZCO
Retrato de la señora Carmen Tejero de Carrillo Gil, 1944
Óleo sobre tela
110.5 x 87 cm



ALVAR CARRILLO GIL
Cuento Chino, 1958
Mixta sobre triplay
120.5 x 132 cm

Alvar Carrillo Gil también fue pintor. Tuvo una producción conside-
rable, aunque marcó una distinción puntual entre las piezas de su 
colección y las que él mismo elaboraba. El uso de grandes forma-
tos, una paleta amplia de colores y la abstracción fueron sus recur-
sos más utilizados. Son patentes sus influencias del arte francés: el 
fauvismo y el cubismo. 

En Cuento Chino se reconocen los trazos azarosos y libres que uti-
lizaba Carrillo Gil, manteniendo una saturación discreta en  los co-
lores, para crear la ilusión de un entorno homogéneo. No obstan-
te, empleó la línea para definir de manera sutil distintas áreas,  
fragmentadas además por pequeñas tramas y retículas. Todos 
estos tratamientos  y el uso de una técnica mixta crean una dimen-
sión entre la pintura y el dibujo. Con pequeños acentos rosáceos y 
franjas acromáticas logra desorientar la mirada por todo el cuadro 
de gran formato, lo que promueve una vista total y etérea. 

AUGUSTO H. ÁLVAREZ 
Dibujo de la planta del tercer piso, 1958-1961 
Pluma sobre papel albanene 
44.9 x 30.6 cm 
Museo de Arte Carrillo Gil, Imagen del Acervo de 
Arquitectura Mexicana de la Facultad de Arquitectura de la 
UNAM. Fondo: Augusto H. Álvarez, expediente: 
AHA136B20P02

AUGUSTO H. ÁLVAREZ 
Dibujo de las fachadas y corte del MACG, 13 de marzo 1958  
Pluma sobre papel mantequilla 
60.5 x 45.5 cm 
Museo de Arte Carrillo Gil, Imagen del Acervo de 
Arquitectura Mexicana de la Facultad de Arquitectura de la 
UNAM. Fondo: Augusto H. Álvarez, expediente: 
AHA136B20P07





CABALLOS, JINETES, MÁQUINAS 

En esta sección se incluyen obras que representan al caballo como 
instrumento militar, incluso como extensión del guerrero. Ambos 
constituyen una entidad que toma la forma del centauro. Se trata de la 
humanización del caballo y de la animalización del humano que genera 
una especie más dinámica y ágil. Esto subraya el carácter histórico 
excepcional de los hechos narrados en las composiciones.  

Dentro de los procesos de conquista y pugna revolucionaria, la violencia 
guarda intereses de dominación y legitimidad político-militar. Cada facción 
buscó la manera de justificar la violencia colonial o revolucionaria de sus 
hombres-máquina respectivamente.   



JOSÉ CLEMENTE OROZCO 
Compañero muerto, 1926-1928 
Tinta sobre papel
32.9 x 50 cm

DAVID ALFARO SIQUEIROS 
Zapata, estudio para el mural del castillo de Chapultepec, 
1966 
Piroxilina sobre madera comprimida
140.5 x 111 cm

DAVID ALFARO SIQUEIROS 
Los centauros (croquis), 1956 
Lápiz sobre papel
157.8 x 125.5 cm

DAVID ALFARO SIQUEIROS 
Maclovio Herrera, 1948 
Piroxilina sobre madera comprimida
124.5 x 150 cm

DAVID ALFARO SIQUEIROS 
Cabeza de caballo, 1948 
Piroxilina sobre madera comprimida
144 x 118 cm

JOSÉ CLEMENTE OROZCO 
Los teules IV, 1947 
Piroxilina sobre masonite
147.8 x 185.5 cm

JOSÉ CLEMENTE OROZCO 
Los teules II, 1947 
Temple sobre papel 
34.4 x 50.7 cm

JOSÉ CLEMENTE OROZCO 
Los teules I (El salto de Alvarado), 1947 
Temple sobre madera comprimida 
90 x 142.3 cm

JOSÉ CLEMENTE OROZCO 
Desfile zapatista, 1931 
Gouache sobre papel
38 x 56 cm

DAVID ALFARO SIQUEIROS 
El centauro herido, 1944 
Offset
78.4 x 60.3 cm

DAVID ALFARO SIQUEIROS 
Emiliano Zapata, 1931 
Litografía a lápiz
69 x 55 cm

La iconografía sobre Emiliano Zapata es abundante y diversa. Si-
queiros, pese a su participación como soldado constitucionalista, 
aportó representaciones del revolucionario morelense en diferen-
tes momentos de su vida. La litografía de 1931 exhibe a un Zapata 
solitario en las colinas, estático y despreocupado, montando un 
caballo pequeño; atribuye al personaje un control sobre el agreste 
territorio del sur. El de 1966, en cambio, es un caudillo vertiginoso 
que se enmarca en la narrativa de una historia nacional que bus-
ca explicar el tránsito del régimen porfirista al revolucionario. Sin 
tener un rostro definido, el sujeto que monta el caballo representa 
el movimiento agrarista y popular, más que al personaje en sí. Se 
trata de un Zapata ya convertido en símbolo.

Aunque se trata del mismo artista, las dos obras abrevan de fuen-
tes muy distintas. La litografía se inspira en la fotografía que tomó 
Armando Salmerón al caudillo suriano en Chilapa, en 1914. Esa 
fotografía mostraba a Zapata en un contexto urbano; la composi-
ción de Siqueiros lo ubica en un paisaje de colinas. El cuadro de 
1966 se apoya en la muy famosa fotografía que se tomó a Pancho 
Villa en vísperas de la batalla de Ojinaga, como parte de los traba-
jos para la realización de una película sobre su vida. La litografía 
es una composición hierática; el cuadro construye a un personaje 
heroico y dinámico.

ALFREDO ZALCE 
Choferes contra “Camisas Doradas” en el Zócalo de la 
Ciudad de México. 20 de noviembre de 1935. De la carpeta 
Estampas de la Revolución Mexicana, 1947 
Grabado en linóleo
27 x 40 cm

El Taller de Gráfica Popular fue una organización político-artística 
que surgió en 1937 y a través de su producción confrontó el ali-
neamiento de algunas posturas ideológicas con el nazismo. Entre 
los integrantes del TGP se encontraba Alfredo Zalce quien en 1947 
realiza Choferes contra “Camisas Doradas”.

Se observa la confrontación ocurrida durante el desfile de la Re-
volución en 1935 entre “los camisas doradas” un grupo fascista 
liderado por Nicolás Rodriguez, embestidos por taxistas pertene-
cientes al Partido Comunista. Esta contienda muestra las incon-
gruencias y tensiones del momento, protagonizada por jinetes 
contra máquinas motorizadas. Es importante señalar que los dos 
bandos que se confrontan en la imagen aspiraron a participar en 
el desfile conmemorativo oficial del 20 de noviembre de 1935, y 
fue esto lo que provocó el violento episodio representado.

Zalce representó en varias ocasiones este incidente concluyendo 
con el grabado, el cual pertenece a la carpeta Estampas de la Re-
volución, una publicación colectiva realizada en 1947 por 16 artis-
tas del TGP. 



ALFREDO ZALCE 
Una manifestación antirreeleccionista es disuelta. De la 
carpeta Estampas de la Revolución Mexicana, 1947 
Grabado en linóleo
27 x 40 cm

JESÚS ESCOBEDO 
Las acordadas. De la carpeta Estampas de la Revolución 
Mexicana, 1947 
Grabado en linóleo
40 x 27 cm
 
ALBERTO BELTRÁN 
El gran guerrillero Francisco Villa (1877-1923). De la carpeta 
Estampas de la Revolución Mexicana, 1947 
Grabado en linóleo
40 x 27 cm





DE LA INVENCIÓN AL MURO 

Ante la imposibilidad para encargar una obra mural, Alvar Carrillo Gil se 
inclinó por adquirir, y en esa medida conservar, bocetos y estudios que 
originalmente no estaban destinados a la exhibición. Para el coleccionista, 
la relevancia de este material radica en que exhibe las cualidades 
intelectuales y artísticas de los pintores, y permite rastrear el proceso de 
elaboración de un discurso visual.  

El bosquejo ofrece un acercamiento a la personalidad del autor, a sus 
gestos, propósitos, dificultades, recursos y sensibilidades. No existe un 
camino lineal que va del papel al muro, sino que antes y después del mismo 
las imágenes pueden transformarse a partir de otras materialidades y 
soportes. 



DAVID ALFARO SIQUEIROS 
Primera nota temática para el mural de Chapultepec, 1956-
1957 
Piroxilina sobre papel sobre madera comprimida 
184 x 90.5 cm

Esta pieza es un esbozo para el mural Del porfirismo a la Revolu-
ción, pintado en el Castillo de Chapultepec entre 1957 y 1966, y 
alude a la Huelga de Cananea de 1906. La tensión de la imagen 
brota del enfrentamiento entre dos personajes que pugnan por 
la bandera de México: Esteban Baca Calderón, líder de la huelga, 
y William C. Greene, dueño de la compañía minera. Del lado iz-
quierdo hay una multitud de trabajadores en lucha. A la derecha 
se identifican siluetas de lo que en el mural serán los cuerpos po-
liciales norteamericanos y mexicanos que reprimieron a los obre-
ros. Desde la interpretación del autor, esta es la coyuntura con la 
que se transita del régimen porfirista al momento de la Revolu-
ción mexicana. Un hecho que abona a esta explicación es que Si-
queiros fue parte del Estado mayor del general constitucionalista 
Manuel M. Diéguez, quien participó activamente en la huelga de 
Cananea y dejó una huella en el pensamiento político del pintor.  

A diferencia de otros bocetos para mural, en los que Siqueiros utili-
zó lápiz o crayón sobre papel, este trabajo explora desde un inicio 
los materiales que darán color y soporte a la obra final. Al mismo 
tiempo, y como ocurre en otros bocetos del pintor, examina las 
deformaciones de la perspectiva en la observación concreta de los 
futuros visitantes del mural.

DAVID ALFARO SIQUEIROS 
Desfile del 1° de mayo, 1952 
Piroxilina sobre tela sobre madera
77 x 170 cm

DAVID ALFARO SIQUEIROS 
Tormento de Cuauhtémoc (croquis), 1950 
Lápiz sobre papel
126 x 187 cm

En 1928, estando en Nueva York, José Clemente Orozco le pidió a 
Jean Charlot que coordinara con Tina Modotti una serie de tomas 
fotográficas de sus murales en la Escuela Nacional Preparatoria. 
El artista utilizó las impresiones de la fotógrafa para realizar una 
serie de litografías que replicaban algunos detalles de los mura-
les. Esperaba que tanto las fotos como las estampas lo ayudaran a 
conseguir encargos de pintura mural en Estados Unidos.

En el mural, que se encuentra en el segundo piso de San Ildefon-
so, una familia mira el humo que sale de un horno ladrillero (una 
metáfora del progreso industrial). Al separarse de ese contexto, 
los tres personajes que aparecían en un discreto primer plano se 
convierten en los protagonistas de una escena familiar. Las figuras 
recortadas permiten imaginar un contexto más amplio, aunque 
imposible de adivinar en sus detalles.

JOSÉ CLEMENTE OROZCO 
Manos, 1929 
Litografía
57.5 x 40 cm

JOSÉ CLEMENTE OROZCO 
Tres generaciones, 1929 
Litografía aguafuerte
31.3 x 42.5 cm

En 1928, estando en Nueva York, José Clemente Orozco le pidió a 
Jean Charlot que coordinara con Tina Modotti una serie de tomas 
fotográficas de sus murales en la Escuela Nacional Preparatoria. 
El artista utilizó las impresiones de la fotógrafa para realizar una 
serie de litografías que replicaban algunos detalles de los mura-
les. Esperaba que tanto las fotos como las estampas lo ayudaran a 
conseguir encargos de pintura mural en Estados Unidos.

En el mural, que se encuentra en el segundo piso de San Ildefon-
so, una familia mira el humo que sale de un horno ladrillero (una 
metáfora del progreso industrial). Al separarse de ese contexto, 
los tres personajes que aparecían en un discreto primer plano se 
convierten en los protagonistas de una escena familiar. Las figuras 
recortadas permiten imaginar un contexto más amplio, aunque 
imposible de adivinar en sus detalles.

JOSÉ CLEMENTE OROZCO 
Aflicción, 1929 
Litografía
36.3 x 29.7 cm

DIEGO RIVERA 
Mercado de flores, 1930 
Litografía
38.5 x 51 cm

El mercado popular fue uno de los motivos más importantes en la 
obra de Diego Rivera, y se originó en sus composiciones murales. 
La litografía fue un medio que los muralistas comenzaron a utilizar 
en Estados Unidos para difundir su obra. Esto los llevó a reelaborar 
intensamente una iconografía que iba y venía de las obras monu-
mentales a los formatos más pequeños. Aunque en algunos casos 
el sentido de crítica social quedaba muy diluido en las estampas, 
éstas fueron muy relevantes para la circulación de un imaginario 
novedoso, y además como medios para renovar los recursos que 
luego volvían al muro.

DIEGO RIVERA 
Hombre sentado, 1925 
Lápiz sobre papel
41.7 x 35 cm

DIEGO RIVERA 
Mujer de pie, 1921 
Lápiz sobre papel
30.5 x 22 cm



JOSÉ CLEMENTE OROZCO
El combate, 1925-28
Óleo sobre tela

Este cuadro forma parte de una serie en la que Orozco articuló una 
imagen de la Revolución como guerra civil, mostrándola como un 
conflicto de combates cuerpo a cuerpo. Aunque esta interpreta-
ción asemeja el cuadro a sus murales, particularmente los de la 
Escuela Nacional Preparatoria, el formato de caballete impuso 
otras condiciones: en los murales predominan los relatos integra-
les y los complejos conjuntos alegóricos, en este cuadro se hace 
énfasis en el episodio. 
La relación entre otras obras en esta sección y los murales no es 
menos problemática. Ya sea que muestren fragmentos de los mu-
rales (como las litografías de Orozco), o bien se trate de bocetos 
para la composición monumental, hay una diferencia de escalas 
que dio forma a una larga reflexión teórica entre los pintores mexi-
canos. En último término, los llevó a defender una noción bastante 
ortodoxa de “composición” geométrica para la pintura de historia.





LA VIOLENCIA Y SUS VÍCTIMAS 

Cuando se conformó la Colección Carrillo Gil, en los años cuarenta 
y cincuenta, la estabilidad política, social y cultural del México 
posrevolucionario requería dar un nuevo significado a las imágenes de los 
cuerpos sin vida provocados por la lucha armada. Ante la reproducción 
y circulación masiva de la fotografía sensacionalista, que se profundizó 
durante la Segunda Guerra Mundial, era crucial mostrar las imágenes de 
las víctimas como resultado de un proceso comprensible. 

Los artistas que conforman el acervo dejaron evidencia en sus obras de 
diversas formas para lidiar socialmente con la muerte violenta: Orozco 
pinta el luto del pueblo y el uso desproporcionado de la fuerza, evitando 
puntualmente su justificación; Siqueiros retrata la muerte trascendental y 
heroica; y los integrantes del Taller de la Gráfica Popular buscan construir 
un imaginario histórico para la Revolución, sin evadir sus episodios de 
exceso y brutalidad. 



JOSÉ CLEMENTE OROZCO 
Bajo el maguey, 1926-1928 
Tinta y lápiz sobre papel
33 x 43.5 cm

JOSÉ CLEMENTE OROZCO 
El ahorcado, 1926-1928 
Tinta sobre papel
42 x 30.4 cm

JOSÉ CLEMENTE OROZCO 
Fosa común, 1926-1928 
Tinta sobre papel
30.5 x 48.1 cm

JOSÉ CLEMENTE OROZCO 
Guerra, 1926-1928 
Tinta sobre cartón
35 x 48 cm

JOSÉ CLEMENTE OROZCO 
Driftwood, 1926-1928 
Óleo sobre tela
77 x 87 x 4.5 cm

JOSÉ CLEMENTE OROZCO 
El muerto, 1925-1928 
Óleo sobre tela
78.5 x 91.3 cm

Esta obra era parte de un conjunto que Orozco llevó consigo al 
partir hacia Nueva York, en 1927. Todas tenían como tema las re-
percusiones de la revuelta armada en México: cuerpos, luto y mie-
do.

En El muerto, Orozco entra en conversación con otras obras sobre 
el duelo, en particular Tata Jesucristo (1925-1927) de Francisco 
Goitia. Llama la atención que en ambos cuadros se piensa el luto 
como sentimiento reservado para las mujeres.

El pintor centra la atención en el cuerpo que yace en un petate 
envuelto en su mortaja, llevando el misterio de la pérdida a sus 
símbolos elementales. El espectador queda en una situación am-
bivalente: las velas restringen el lugar del cadáver a un cuadrán-
gulo, pero abren el espacio hacia afuera, más allá de las dolientes 
y de la superficie del cuadro. La contemplación del rito funerario 
aparece como un absoluto, dando un carácter permanente a la 
violencia de la Revolución.

JOSÉ CLEMENTE OROZCO 
El niño muerto, 1925-1928 
Óleo sobre tela
68 x 77.5 x 5.5 cm

JOSÉ CLEMENTE OROZCO 
Cadáver, 1943
Carbón y temple sobre papel
57 x 39 cm

A partir de su ingreso a El Colegio Nacional, en el mismo año de la 
realización de este dibujo, José Clemente Orozco agudizó la críti-
ca y el pesimismo en sus obras de caballete, dibujos y grabados: 
incursionó en lo grotesco y lo perturbador. Las obras que realizó 
a partir de entonces se exhibieron en El Colegio Nacional, como 
parte de sus obligaciones como integrante de esa corporación.

Por su uso de la perspectiva y el escorzo, Cadáver es una obra que 
evoca a los pintores del renacimiento y el barroco, especialmente 
la Lamentación sobre Cristo Muerto, de Andrea Mantegna. Pero si 
aquel pintor representaba al cadáver como símbolo de la resu-
rrección y evidencia de la intervención divina, Orozco muestra el 
cadáver desprovisto de ritual, significado o trascendencia.

JOSÉ CLEMENTE OROZCO 
Linchamiento, 1930
Litografía
32.9  x 22.7 cm

JOSÉ CLEMENTE OROZCO 
La retaguardia, 1929
Litografía
40 x 57.5  cm

JOSÉ CLEMENTE OROZCO 
El réquiem, 1928
Litografía
40 x 57.5 cm 



ELIZABETH CATLETT DAVID ALFARO SIQUEIROS
Niña cargando a su hermanita (Niña madre), 1952
Litografía (lápiz, tusche y escariador)
90 x 66 cm

Los conflictos armados del siglo XX llevaron a una visión desespe-
ranzadora del devenir mexicano. David Alfaro Siqueiros observó 
con pesimismo la recurrente violencia y la creciente desigualdad. 
En 1952 el artista le solicitó a Elizabeth Catlett, artista estadouni-
dense que participaba en el Taller de Gráfica Popular, copias li-
tográficas de sus pinturas con piroxilina de 1936. Catlett elaboró 
esta reproducción de la obra de Siqueiros, con la pretensión de 
replicar los contrastes de luz, textura y profundidad logrados por 
la piroxilina. 

Para el cuadro a la piroxilina Niña madre (1936), Siqueiros utilizó 
una fotografía de Hugo Brehme de la década de 1920. El trata-
miento de la imagen mediante el material de nitrato de celulosa 
enriquece el señalamiento de malestares generales. Lejos de mos-
trar a la familia como eslabón en una jerarquía social permanente, 
los accidentes del material subrayan la soledad y la impotencia 
derivadas de una situación estructuralmente violenta. 

En la obra se observa el sello de Elizabeth Catlett y una dedicatoria 
del muralista al doctor Carrillo Gil. Son muestras de las diversas 
perspectivas que se unieron para la creación de la imagen. La obra 
hace una denuncia de la maternidad infantil que se mantiene vi-
gente en la discusión pública. 

ISIDORO OCAMPO 
La muerte de Emiliano Zapata. 10 de abril de 1919. De la 
carpeta Estampas de la Revolución Mexicana, 1947 
Grabado en linóleo
27 x 40 cm

IGNACIO AGUIRRE 
El pueblo es soberano. De la carpeta Estampas de la 
Revolución Mexicana, 1947 
Grabado en linóleo
27 x 40 cm





LAS POÉTICAS DE LA ESCENA 

En la colección fundacional del MACG destaca un conjunto de obras que José 
Clemente Orozco dedicó al teatro y la danza, tanto en sus manifestaciones 
populares como clásicas. Su interés por las artes escénicas —el cual 
compartió con otros pintores e intelectuales— se fortaleció en sus viajes a 
Nueva York, donde se interesó por el teatro griego como una expresión que 
engloba música, baile, canto y poesía.  

Con la creación del Ballet de la Ciudad de México en 1943, Orozco 
encontró un espacio en el que expresó su interés por la danza clásica y 
sus posibilidades plásticas a través del diseño de vestuario y escenografía. 
Aquí se exhiben los bocetos que el pintor jalisciense realizó para cinco 
piezas: Umbral, Obertura Republicana, Pausa, Presencia —la cual tuvo a 
Don Juan Tenorio como protagonista– y Ballerina. 

Estos dibujos dialogan con los óleos presentados por el artista en El 
Colegio Nacional en 1946 ante el fin de la Segunda Guerra Mundial. Esas 
obras de carácter satírico se caracterizan por un manejo del espacio que 
asemeja pequeños montajes escenográficos, de tal forma que el nuevo 
orden mundial aparece como un espectáculo.  



JOSÉ CLEMENTE OROZCO 
Baile aristocrático, 1926-1928
Tinta sobre papel
31.5 x 45.2 cm

JOSÉ CLEMENTE OROZCO 
En el cine, 1910-1915 
Lápiz sobre papel
34.8 x 54 cm

JOSÉ CLEMENTE OROZCO 
Baile griego, 1946 
Óleo sobre tela
67 x 56 cm

JOSÉ CLEMENTE OROZCO 
Broadway, 1946 
Óleo sobre tela
68.6 x 80 cm

JOSÉ CLEMENTE OROZCO 
Nación pequeña, 1946 
Óleo sobre tela
77.5 x 88.5 cm

JOSÉ CLEMENTE OROZCO 
Pomada y perfume, 1946 
Óleo sobre tela
70.7 x 85.5 cm

JOSÉ CLEMENTE OROZCO 
Don Juan Tenorio, 1946 
Óleo sobre tela
84.8 x 97 cm

DAVID ALFARO SIQUEIROS 
Nueva resurrección, 1946 
Piroxilina sobre madera comprimida
119.5 x 89 cm

La escena exhibe el renacer de un hombre que, sobrevolando 
una montaña humeante y un cerro con tres cruces –el Gólgota–, 
levanta los brazos con ánimo victorioso sosteniendo una lanza 
con su mano izquierda. El contenido mítico-religioso de la obra se 
potencializa con el contraste entre la monumentalidad del sujeto 
envuelto en llamas y el humo que lo rodea, frente a las cruces di-
minutas. La magnitud de los elementos sugiere una escena que va 
de lo temible a lo sublime.  

El tema, la materialidad y la paleta de colores de la obra guarda 
una correspondencia con las diversas pinturas que Siqueiros pintó 
en la inmediata posguerra. 

Interesado en establecer conexiones y paralelismos entre Siquei-
ros y Orozco, Carrillo Gil adquirió esta obra poco después de su 
conclusión. El pintor desarrollaría la iconografía del héroe libera-
dor en su mural del Hospital Número 1 del IMSS (La Raza, 1951-
1954).

JOSÉ CLEMENTE OROZCO 
Telón para un ballet, 1945 
Temple sobre cartulina
48.1 x 61.4 cm

JOSÉ CLEMENTE OROZCO 
Boceto para ballet I, 1945 
Temple sobre cartulina 
50 x 68.4 cm

Entre 1943 y 1947, José Clemente Orozco diseñó escenografías, te-
lones y vestuarios para el Ballet de la Ciudad de México. Entre los 
pocos bocetos que se conservan, destaca este conjunto que reali-
zó para Umbral, cuyo argumento y coreografía narra la historia de 
una niña que despierta de la infancia a la juventud. Estas obras se 
caracterizan por la experimentación formal con el color, además 
de que se advierte una pincelada libre en la que se contrapone la 
intensidad de los colores azules, amarillos, rojos y grises. La dispo-
sición horizontal de las obras y la posición de los bailarines aluden 
a una noción de movimiento, al tiempo que el pintor logra una 
construcción espacial desde la que la protagonista –vestida de 
blanco– se enfrenta a un grupo de personajes antagónicos. 

Por su parte, Boceto para ballet II advierte el ejercicio de abstrac-
ción que Orozco realizó a través líneas rectas y diagonales de co-
lores tanto para el diseño escenográfico como de vestuario; una 
característica con la que establece un diálogo con pintores como 
Gunther Gerzso, quien también tuvo una destacada carrera como 
escenógrafo teatral y cinematográfico. 

JOSÉ CLEMENTE OROZCO 
Boceto para ballet II, 1945 
Temple sobre papel 
48 x 68.3 cm

JOSÉ CLEMENTE OROZCO 
Boceto para ballet III, 1945 
Temple sobre cartulina
50 x 65 cm

JOSÉ CLEMENTE OROZCO 
Don Juan, 1945 
Gouache sobre papel
50.3 x 45.2 cm

JOSÉ CLEMENTE OROZCO 
Ballet (cuatro bailarinas), 1945 
Gouache sobre papel
43.2 x 50.7 cm



JOSÉ CLEMENTE OROZCO 
Prometeo, 1944
Óleo sobre tela
101.7 x 122 cm

En repetidas ocasiones Orozco retomó temáticas o elementos de 
su obra mural para experimentar en mediano o pequeño formato. 
En el caso de esta obra, el artista tomó al protagonista del mural 
que realizó en 1930 en el Pomona College (California), Prometeo, 
para replicarlo en óleo. 

En la mitología griega, el titán Prometeo fue castigado por los dio-
ses por robarles el fuego y dárselo a los humanos. Orozco se apoya 
en el personaje para representar el insaciable apetito humano por 
el conocimiento, que termina en graves consecuencias. Igualmen-
te, se apoya en el simbolismo clásico y lo adapta a un lenguaje 
universal en el contexto del siglo XX, en el que el nuevo conoci-
miento, tanto científico como tecnológico, y la manera en la que 
atravesaron a la sociedad, terminó en guerras y crisis. 

El interés de Orozco por Prometeo se da gracias a su acercamiento 
con Eva Sikelianos y Alma Reed, miembros de la Sociedad Délfica 
en Nueva York. 

Ligada al nacionalismo griego, esa organización promovió la es-
cenificación del Prometeo encadenado de Esquilo en el santuario 
de Delfos, en Grecia.

JOSÉ CLEMENTE OROZCO 
Payaso y mundo, 1944 
Aguafuerte y aguatinta
41.1 x 34.7 cm

JOSÉ CLEMENTE OROZCO 
Contorsionistas, 1944 
Aguafuerte y aguatinta
29.3 x 22.5 cm

JOSÉ CLEMENTE OROZCO 
Cirqueros, 1944 
Aguafuerte sobre papel
44.1 x 58.4 cm

JOSÉ CLEMENTE OROZCO 
El Gran Pato, 1941 
Óleo sobre tela
79 x 99 cm

JOSÉ CLEMENTE OROZCO 
Échate la otra, 1935 
Litografía
38.2 x 55.5 cm 

JOSÉ CLEMENTE OROZCO 
Turistas y aztecas, 1935 
Litografía
31.1 x 42.3 cm

JOSÉ CLEMENTE OROZCO 
Zapata, 1930 
Óleo sobre tela
71.5 x 57.5 cm

JOSÉ CLEMENTE OROZCO 
La cucaracha I, 1928 
Tinta sobre papel 
30.6 x 48.1 cm

JOSÉ CLEMENTE OROZCO 
La cucaracha III, 1928 
Lápiz sobre papel
30.6 x 43.2 cm

Orozco tuvo un gran interés por el ballet, pues estableció un dis-
curso a través de los cuerpos en movimiento, involucrando otras 
artes como la música, la escenografía y el vestuario, siendo parte 
importante en el proyecto cultural posrevolucionario. En contra-
parte, las cantinas, los cabarets y los salones de baile fueron un 
espacio festivo y de socialización para todo público. 

Cucaracha III muestra una escena de baile y celebración, que des-
cubre otra cara de los escenarios revolucionarios. El baile popular 
se caracteriza por su improvisación y un contacto ceñido. En el 
dibujo se observa a los participantes absortos bailando a pesar 
de que ya no suena la música (hay una guitarra descordada). Las 
mujeres llamativas hipnotizan a los hombres, formando una masa 
enajenada en el placer. Este dibujo es semejante a los campos de 
batalla representados por Orozco. Eso convierte la celebración 
pública en un carnaval inquietante y desconcertante: un sainete.

JOSÉ CLEMENTE OROZCO  
Vaudeville en Harlem, 1928 
Litografía
40.5 x 49.1 cm

GUNTHER GERZSO 
Clitemnestra II, 1960 
Óleo y piedra pómez sobre tela
114.5 x 155 cm

GUNTHER GERZSO 
Paisaje clásico, 1960 
Óleo sobre madera comprimida
102.3 x 74.5 cm

GUNTHER GERZSO 
La guerra de Troya, 1959 
Óleo sobre tela
90.5 x 117 x 5 cm

ALFREDO ZALCE 
La dictadura Porfiriana exaltaa demagógicamente al indígena. 
1910, De la carpeta Estampa de la Revolución Mexicana, 
1959 
Óleo sobre tela
98.5 x 125.5 cm



FERNANDO CASTRO PACHECO 
Victoriano Huerta, estandarte de la Reacción. De la carpeta 
Estampas de la Revolución Mexicana, 1947 
Grabado en linóleo
27 x 40 cm

GEORGES ROUAULT 
El payaso del gran tambor, 1930
Aguatinta
31 x 21 cm

GEORGES ROUAULT 
Creyéndonos reyes, 1923-1927
Fotograbado, aguatinta
58.5 x 42.2 cm

Georges Rouault comenzó en 1912, el año de la muerte de su pa-
dre, un cuaderno de textos y dibujos al que puso el título de Mise-
rere, y que se convertiría en uno de sus más célebres proyectos a 
largo plazo. Con el estallido de la Primera Guerra Mundial, el título 
cambiaría a Miserere et guerre, una suerte de larga plegaria sobre 
la misericordia y, contradictoriamente, sobre la condena y la pre-
destinación. Durante el conflicto, y debido a una grave situación 
de penuria, Rouault aceptó la representación del editor y comer-
ciante de arte Ambroise Vollard. Este último le solicitó que ilustra-
ra una secuela escrita por él mismo a la obra de teatro Ubú rey, de 
Alfred Jarry (1896). La obra de este último era una sátira del poder 
y su prepotencia; pero la secuela de Vollard, Las reencarnaciones 
del padre Ubú, sólo se recuerda por las ilustraciones de Rouault, 
que participó en el proyecto agradecido por el generoso patroci-
nio de su representante. Creyéndonos reyes forma parte de Mise-
rere et guerre, aunque deja ver el impacto que causó en el artista 
la reflexión sobre el personaje originalmente concebido por Jarry. 

Rouault tardó treinta años en la elaboración de las placas de Mise-
rere. La técnica y las ediciones de la misma son objeto de precisio-
nes múltiples y confusas en la literatura. Rouault realizó bocetos 
en su cuaderno; dibujos a tinta que luego aprovecharía para pintar 
obras al óleo. Vollard mandó fotografiar los cuadros y transferirlos 
a planchas de fotograbado, pues esperaba vender masivamente 
las reproducciones de las pinturas. Sin embargo, Rouault pasó va-
rios años, a partir de 1923, modificando las planchas de fotogra-
bado con aguafuerte, aguatinta y puntaseca. Imprimió distintas 
copias de los distintos estados de las planchas. El catálogo oficial 
de su obra grabada pone la fecha de la obra entre 1923 y 1927, 
aunque es posible que esta copia (que no coincide en sus detalles 
con ninguna de las pruebas finales o de estado publicadas en el 
catálogo o en otras colecciones) pertenezca a la edición en folio 
(esto es: en formato grande) de 1948. 

También se exhiben en esta sala tres aguatintas de El circo, una 
carpeta que se concibió originalmente para ilustrar un poema de 
André Suarès.

La carpeta de cultura visual en esta sala tiene la bibliografía co-
rrespondiente.

GEORGES ROUAULT 
El malabarista, 1930 
Aguatinta
31 x 21 cm

GEORGES ROUAULT 
Payaso y niño, 1930 
Aguatinta
31 x 21 cm



EL TRÓPICO Y SUS FISURAS 

Cada uno de los artistas de esta sala experimentó maneras distintas de 
relacionarse con el entorno, de percibirlo y de aprehenderlo. Mientras 
Siqueiros se inclinó por una perspectiva panorámica y cósmica para pintar 
sus pedregales, trópicos y antenas estratosféricas, Gunther Gerzso optó 
por sintetizar el territorio helénico. Orozco, por su parte, ofrece sombrías 
e irónicas imágenes de la ruralidad mexicana, y Wolfgang Paalen invita a 
descomponer los elementos figurativos del amanecer.  

Este mosaico de territorios y temporalidades permite pensar en el paisaje 
más allá de la realidad física y muestra las categorías intangibles que están 
en juego: la subjetividad, la soledad y la desigualdad. En la pintura de 
paisaje en México, en la mitad del siglo XX, caben tanto los espacios de una 
cotidianidad rural, como las vistas panorámicas desorbitadas y abstractas.  



JOSÉ CLEMENTE OROZCO 
En los cerros, 19426-1928
Tinta sobre papel
41.2 x 55 cm

JOSÉ CLEMENTE OROZCO 
Pedregal, 1947 
Óleo sobre tela
78.2 x 95.5 cm

DAVID ALFARO SIQUEIROS 
Pedregal con figuras, 1947 
Piroxilina sobre madera comprimida
136 x 158.5 cm

DAVID ALFARO SIQUEIROS 
Barrancas (paisaje Veracruzano), 1947 
Piroxilina sobre madera comprimida
103.7 x 127.3 cm

DAVID ALFARO SIQUEIROS 
Pedregal, 1946 
Piroxilina sobre masonite
138.4 x 163 cm

La erupción del volcán Paricutín en 1943, en Parangaricutiro Mi-
choacán, dejó un territorio destruido por la lava y un paisaje nue-
vo. Este evento dejó un profundo impacto en la cultura mexicana. 
Algunos artistas construyeron una estética alrededor del nuevo 
campo de basalto. De esta manera, en la década de los años cua-
renta, el paisaje de este evento así como el del sur de la Ciudad de 
México, tuvieron repercusiones en el arte. 

A Siqueiros le interesó la cualidad estética del basalto tal y como 
había irrumpido en forma natural, como un nuevo material, como 
resultado de un proceso químico detenido súbitamente, semejan-
te al de sus pinturas. Las figuras humanas aparecen despropor-
cionadamente pequeñas, señalando la superioridad jerárquica de 
los fenómenos geológicos. 

DAVID ALFARO SIQUEIROS 
Formas turgentes (abstracción), 1946 
Piroxilina sobre madera comprimida
94 x 80 cm

DAVID ALFARO SIQUEIROS 
Intertrópico, 1946 
Piroxilina sobre madera comprimida
123.5 x 153.5 cm

Esta obra despliega el interés del autor por el paisaje con perspec-
tiva panorámica, presente en muchas de sus pinturas del mismo 
periodo. Igualmente, propone la representación de un espacio 
tropical alejado de estereotipos idílicos y, por el contrario, sugiere 
una tensión entre los elementos que componen la pintura. Los ár-
boles, protagonistas del cuadro, son afectados por el fuego de la 
erupción de los volcanes que, desde el fondo, generan una atmós-
fera violenta y tenebrosa. 

Intertrópico forma parte de las distintas pinturas de caballete que, 
luego de un largo viaje de exilio por América Latina, David Alfaro 
Siqueiros produjo en México entre 1944 y 1947. Inmediatamente 
después de la exposición Siqueiros. 70 obras recientes, instalada 
en el Palacio de Bellas Artes en 1947, Carrillo Gil adquirió esta obra 
para su colección.

JOSÉ CLEMENTE OROZCO 
Paisaje de picos, 1943 
Temple sobre madera comprimida
125 x 146 cm

JOSÉ CLEMENTE OROZCO 
Pedregal, 1935 
Litografía
40.2 x 57.3 cm

El paisaje del pedregal del sur de la Ciudad de México, originado 
por la erupción del volcán Xitle, está conformado por planchas de 
basalto. Las propuestas arquitectónicas modernas se integraron 
a ese entorno en la segunda mitad del siglo XX para proponer for-
mas renovadas de monumentalidad. Así lo hicieron también algu-
nos pintores, como Siqueiros y el propio Orozco.

Esta litografía es de un periodo anterior, y no exalta las estructuras 
accidentales del basalto, sino que destaca su fragmentación. De 
acuerdo con algunas fuentes, grupos sociales marginados habita-
ban las cuevas en el campo de lava. La obra subvierte la analogía 
entre el paisaje y la población campesina, convirtiéndola en una 
manera de mostrar la desunión y el desorden.

JOSÉ CLEMENTE OROZCO 
Basurero, 1935 
Litografía
39.5 x 45.2 cm

GUNTHER GERZSO 
Argos, 1960 
Óleo sobre madera comprimida
76.5 x 102.3 cm

GUNTHER GERZSO 
Paisaje de Micenas, 1960 
Óleo sobre madera comprimida
85.8 x 127.5 cm



GUNTHER GERZSO 
Paisaje griego, 1960 
Óleo sobre tela
89.2 x 116 cm

WOLFGANG PAALEN 
Amanecer, 1959 
Óleo sobre tela
126.4 x 99 cm

WOLFGANG PAALEN 
Bañistas (Baigneuses), 1959 
Óleo sobre tela
233.3 x 207 cm

Durante los últimos años de vida de Wolfgang Paalen, la península 
de Yucatán se convirtió en objeto de sus diferentes obsesiones. A 
través de continuos viajes de exploración artística y arqueológica, 
el imaginario del artista se colmó del paisaje y la historia del su-
reste de México.

Bañistas pertenece a un grupo de obras en las que Paalen abordó 
la superficie pictórica con pequeñas manchas de colores vibran-
tes, construyendo una pintura dinámica, en la que se revela la ad-
miración del pintor por la obra del francés Georges Seurat (1859-
1891) quien, como él, buscó conciliar la ciencia con el arte. 

Aunque el grueso de la colección Carrillo Gil se compone por obras 
figurativas y nacionalistas, esta y otras obras de Paalen atestiguan 
el interés temprano de Alvar Carrillo Gil, durante su estancia en Pa-
rís, por el arte de los impresionistas que se exhibía en el Museo de 
Luxemburgo.

GUNTHER GERZSO 
Labná, 1959
Óleo sobre tela
139.5 x 117.7 cm

Lab-ná estudia y reconfigura la geometría de las arquitecturas an-
tiguas a través de la pintura. Con un interés centrado en Yucatán, 
que más adelante se desplazaría hacia Grecia, el artista evade la 
figuración para centrar el motivo en lo estrictamente plástico.
El título hace referencia al sitio arqueológico ubicado en la pe-
nínsula de Yucatán. Planos superpuestos generan una superficie 
evocando  la multiplicidad de tiempos y restos materiales acu-
mulados en esos lugares. Esto asemeja este y otros cuadros del 
mismo periodo a los bocetos y diagramas de las excavaciones ar-
queológicas, que se multiplicaron en México en la segunda mitad 
del siglo XX.

Además de visitar las zonas arqueológicas mayas con el pintor, Al-
var Carrillo Gil adquirió una colección de piezas arqueológicas del 
mismo origen que fueron donadas recientemente al Museo Pala-
cio Cantón de Mérida.

GUNTHER GERZSO 
Paisaje del Peloponeso, 1959 
Óleo sobre tela
98.5 x 125.5 cm

DAVID ALFARO SIQUEIROS 
Abstracción, 1948 
Piroxilina sobre madera comprimida
94.5 x 112 cm

David Alfaro Siqueiros nunca abandonó la  experimentación plás-
tica. Hacia la mitad del siglo XX, el pintor acudió a formas abstrac-
tas para ensayar texturas, colores y perspectivas que, en algunos 
casos, aparecerían después en otras obras de caballete o mura-
les. Esta obra muestra que la abstracción fue un recurso presente, 
aunque subordinado, en la propuesta “neorrealista” de Siqueiros. 
La pintura se compone de formas tanto geométricas como orgá-
nicas, creadas con trazos diversos y con una libre mixtura de co-
lores, configurando así una escena difícil de discernir en términos 
figurativos. 

Abstracción es parte de una serie de exploraciones técnicas que 
Siqueiros desarrolló a finales de la década de 1940, periodo en el 
cual estas obras se convirtieron en parte de la colección Carrillo 
Gil. 





CIUDADES Y METRÓPOLIS

Las obras que se exhiben aquí  son ejemplos de la diversidad en la que 
la ciudad se pudo ver, imaginar y representar a lo largo del siglo XX. Hay 
ciudades antiguas, míticas y modernas, algunas habitadas y otras vacías. 
Aparecen la destrucción y la desolación; las multitudes anónimas y 
alienadas en un espacio que se construyó por y para la humanidad.  

La ciudad guarda un eclecticismo que impide su conceptualización 
definitiva. Por eso exige una mirada dinámica. El concreto y el acero se 
convirtieron en símbolos de la modernidad y del progreso occidental 
desde el siglo XIX. Los bulevares, puentes y rascacielos asombraron por 
su grandeza. Ingenieros y arquitectos alcanzaron el reconocimiento social 
frente al ideal civilizatorio, el cual fungió como guía en la producción de 
la polis moderna. Aunque las artes comparten ese mundo simbólico, 
también proponen una mirada crítica. 



JOSÉ CLEMENTE OROZCO 
The curb, 1928-1929 
Tinta y acuarela sobre papel
88.6 x 68.5 cm

DAVID ALFARO SIQUEIROS 
Antenas estratosféricas, 1949 
Piroxilina sobre madera comprimida
100 x 123 x 20 cm

DAVID ALFARO SIQUEIROS 
Chichen Itzá flamante, 1948 
Piroxilina sobre madera comprimida
107 x 97.5 cm

Un grupo considerable de las obras reunidas en este núcleo visitan 
el pasado a través de la representación de sitios arqueológicos de 
culturas de la antigüedad. Otras representan a las ciudades mo-
dernas como ruinas, lo que alude al ocaso de la sociedad contem-
poránea. Esta sala comienza con esta obra, que parece referirse a 
una grave conmoción en la antigua ciudad yucateca, y culmina 
con un óleo de José Clemente Orozco que muestra una catástrofe 
de edificios en la moderna ciudad de Nueva York.

Estos recorridos por el tiempo fueron otra forma de desplaza-
miento para los artistas que se agrupan en la Colección Carrillo 
Gil, quienes no sólo viajaron a diversas ciudades, sino que trajeron 
las imágenes del pasado más remoto para hacerlas latentes en su 
tiempo.

Las ruinas de Nueva York se aparejan con las de la Grecia clásica, 
haciendo confluir al espectador en una multiplicidad de tradicio-
nes, que dejan como evidencia la movilidad que imperó en el arte 
del siglo XX.

JOSÉ CLEMENTE OROZCO 
En espera, 1946 
Acuarela sobre papel
68.6 x 89.5 cm

DAVID ALFARO SIQUEIROS 
Explosión en la ciudad, 1935 
Piroxilina sobre madera
95.5 x 80.5 cm

Fechada en 1935,  David Alfaro Siqueiros usa esta obra como au-
gurio de un futuro catastrófico. Los especialistas han postulado 
la posibilidad de que el propio artista modificara la fecha y que, 
en realidad, la obra se hiciera en la década siguiente, cuando la 
tecnología de la bomba atómica ya era conocida, evidenciando 
la interpretación de Siqueiros de las guerras y los avances tecno-
lógicos. 

Esta pintura no sólo nos aproxima al nuevo poder destructivo de la 
modernidad, es uno de los ejemplos más relevantes de la experi-
mentación del pintor con pinturas industriales como la piroxilina. 
Esta última genera gruesos volúmenes y texturas que trascienden 
el plano del lienzo, un rasgo que se convirtió en la principal marca 
estilística del pintor. 

JOSÉ CLEMENTE OROZCO 
Los muertos, 1931 
Óleo sobre tela
136 x 115.8 cm

JOSÉ CLEMENTE OROZCO 
Construcción, 1930 
Óleo sobre tela
71 x 66 cm

JOSÉ CLEMENTE OROZCO 
Elevado, 1928 
Óleo sobre tela
93.8 x 76.4 cm

JOSÉ CLEMENTE OROZCO 
Queensboro Bridge, 1928 
Óleo sobre tela
93 x 108.7 cm

GUNTHER GERZSO 
Estructuras antiguas, 1955 
Óleo sobre madera comprimida
109.5 x 77.3 cm

GUNTHER GERZSO 
La torre, 1955 
Óleo sobre madera comprimida
82 x 63.2 cm

GUNTHER GERZSO 
Estela blanca, 1950 
Óleo sobre madera comprimida
84 x 66.5 cm



ALFREDO ZALCE 
Escuelas, caminos, presas: programas y realización de los 
Gobiernos de Álvaro Obregón (1920-23) y Plutarco Elías 
Calles (1924-28). De la carpeta Estampas de la Revolución 
Mexicana, 1947 
Grabado en linóleo
40 x 27 cm

ALFREDO ZALCE 
La Decena Trágica. 9-18 de febrero de 1913. De la carpeta 
Estampas de la Revolución Mexicana, 1947 
Grabado en linóleo
27 x 40 cm

LEOPOLDO MÉNDEZ 
El hambre en la ciudad de México, 1914-1915. De la carpeta 
Estampas de la Revolución Mexicana, 1947 
Grabado en linóleo
27 x 40 cm





DESPLAZAMIENTOS Y MIGRACIONES 

Una característica de la Colección Carrillo Gil es la adquisición de obras 
que se realizaron cuando los artistas se encontraban fuera de su lugar 
de residencia por viajes de trabajo, de aprendizaje o exilios. Este criterio 
llevó a destacar obras que diferían de las opciones irreconciliables que se 
disputaban el campo artístico: el nacionalismo y la abstracción, pues por 
una parte destacaba los valores formales en las obras mexicanas, y por la 
otra una dimensión identitaria y localizada en las obras abstractas. Rivera 
en París, Orozco en Nueva York, Paalen y Gerzso en Yucatán, y este último 
en Grecia, definían tendencias y alternativas que no habían recibido la 
atención de los especialistas. 

Esta atención por los desplazamientos permite ver la variedad de fuentes, 
orígenes, experiencias y prácticas en la construcción del acervo. 



DIEGO RIVERA 
Maternidad, ca. 1916 
Óleo sobre tela
157.5 x 111 cm

Al residir en Europa, Diego Rivera pintó una serie de cuadros cubis-
tas (1912-1918). Entre ellos Maternidad (1916) muestra a Angelina 
Beloff, su primera esposa, amamantando al niño Diego. 

La elección del tema y los colores en esta y otras obras causó un 
desacuerdo entre el grupo de artistas cubistas reunidos en París 
en ese momento, quienes buscaban apoyarse de la sobriedad 
cromática, y no en la exuberancia. Rivera utilizó una paleta com-
plementaria que exaltara al espectador; la abstracción geométrica 
y analítica se contrapone a la emotividad maternal, convirtiendo 
una escena conmovedora en una composición tangible. 

La fase cubista de Rivera fue de gran interés para Alvar Carrillo Gil, 
quien al término de la Segunda Guerra compró a Léonce Rosen-
berg siete cuadros de ese periodo.  

Hoy en día el cuadro incita a ver la maternidad sin el valor idílico 
característico de este tipo de representaciones y nos sensibiliza 
sobre el papel que juega la crianza en el desarrollo de los niños, 
pues la trágica muerte del niño Diego vendría poco tiempo des-
pués.

JOSÉ CLEMENTE OROZCO 
Pueblo mexicano, 1929-1930
Litografía serie 3/100
28.5 x 39 cm

JOSÉ CLEMENTE OROZCO 
Invierno, 1932 
Óleo sobre tela
76.2 x 83.7 cm

Invierno de José Clemente Orozco destaca la presencia de un 
grupo de hombres que caminan por las calles de Nueva York. Los 
tonos grises y ocres en toda la superficie pictórica acentúan las 
figuras masculinas que portan abrigos largos y sombreros. El artista 
subraya la soledad individual de estos personajes, quienes evitan 
cruzar sus miradas y la aparente uniformidad de su indumentaria 
contribuye al ambiente de incertidumbre y pesimismo que 
prevalecía en la metrópoli debido a la crisis económica y que 
derivó en un evidente desencanto social. La litografía del propio 
Orozco muestra un pueblo campesino en México con una 
procesión de aspecto ominoso. Aunque el escenario es distinto, 
los personajes comparten el aspecto de una pequeña multitud 
de autómatas. Por otro lado, el grabado de Leopoldo Méndez y 
Zalce representa a los trabajadores braceros que cruzaron hacia 
el país vecino en la búsqueda de mejores condiciones de vida. En 
esta obra aparece un conjunto de hombres que se abrazan por 
la cintura mientras forman una fila; pero a diferencia del óleo de 
Orozco, aquí los personajes tienen un contacto físico directo. Del 
lado derecho, aparece un hombre de perfil que sostiene entre las 
manos una macana. 

Ambas obras perfilan la concentración de personas en movimiento. 
Aunque su situación social es muy diferente, la crítica social pone 
en evidencia que en los tres casos la coherencia en la imagen 
de las masas se apoya en las relaciones de poder en el espacio 
público, que les son ajenas.

DIEGO RIVERA 
Mujer sentada en una butaca, 1917 
Óleo sobre tela
153 x 119 cm

DIEGO RIVERA 
El pintor en reposo, 1916 
Óleo sobre tela
153 x 119.4 cm

DIEGO RIVERA 
Mujer en verde, 1916 
Óleo sobre tela
155.5 x 115 cm

DIEGO RIVERA 
Retrato de Maksimilian Voloshin, s/f 
Óleo sobre tela
110 x 90.4 cm



DIEGO RIVERA 
Retrato de un poeta (Maksimilian Voloshin), 1916 
Óleo sobre tela
164 x 130 cm

WOLFGANG PAALEN 
Migración de Yucatán, 1959 
Óleo sobre tela
121 x 130.7 cm

GUNTHER GERZSO 
Spaciale, 1959 
Óleo sobre tela
92.7 x 119.5 cm

WOLFGANG PAALEN 
Así es la vida, 1958 
Óleo sobre tela
155.5 x 140.6 cm

ALFREDO ZALCE Y LEOPOLDO MÉNDEZ
México en la guerra: los braceros se van a Estados Unidos. De 
la carpeta Estampas de la Revolución Mexicana, 1947 
Grabado en linóleo
27 x 40 cm

JOSÉ CLEMENTE OROZCO 
Los muertos, 1931
Óleo sobre tela

José Clemente Orozco realizó su segunda estancia en Nueva York 
entre 1927 y 1934. Con la crisis económica suscitada por la caída 
de la bolsa de valores en 1929, Orozco interpretó a la metrópolis 
como espacio mecánico de destrucción, articulado y luego 
destruido a través de imponentes y amenazadores rascacielos. 
Orozco anuncia, con Los muertos, el miedo por el destino 
catastrófico de la modernidad.

Como otras obras del mismo periodo, el coleccionista adquirió 
esta obra de la galería Delphic Studios y la Kleeman Gallery en 
Nueva York; la primera fue un proyecto conjunto entre Orozco y 
la periodista Alma Reed. Aunque en su propia visión de la historia 
París era el escenario de las grandes transformaciones del arte 
moderno, Carrillo Gil hizo un acopio que puso en evidencia que 
el periodo de Nueva York había sido crucial en la trayectoria de 
Orozco. 





EL HORROR, LO OCULTO Y 
LO MARAVILLOSO 

A partir de la Ilustración, la cultura dominante desterró las reflexiones 
acerca de lo maravilloso al terreno de lo primitivo: postuló que la 
magia sobrevivía en la cultura popular. Los artistas de los siglos XIX y XX 
cuestionaron el optimismo de las ideologías científicas y actualizaron las 
formas del miedo. En esta sala, hay obras que se refieren a los miedos que 
los modernos mantuvieron y magnificaron. Algunos de esos temores, como 
el de la guerra, estaban relacionados con el aumento del conocimiento 
científico; otros más se referían a los trastornos mentales, a los arquetipos 
femeninos de identidad y sexualidad, y a la pérdida de la autonomía 
individual.  



JOSÉ CLEMENTE OROZCO 
La casa blanca, 1925-28  
Óleo sobre tela 
83.5 x 98 cm

JOSÉ CLEMENTE OROZCO 
Los agachados, 1948 
Carbón sobre papel 
95 x 127.8 cm

Los agachados es una incursión sobre el papel, en la que José 
Clemente Orozco emplea los grises para mostrar el panorama 
oscuro de un grupo que se inclina ante la presencia de una figura 
sombría. Los cuerpos ocultan sus cabezas bajo el suelo sin embargo 
su desnudez los coloca en una posición de vulnerabilidad. La masa 
se somete y se intenta esconder, pero al final el miedo la exhibe.

La visión crítica y el pesimismo fue una constante en la obra 
artística de Orozco. En la década de 1940 el ambiente caótico de la 
segunda guerra mundial produjo una reacción desesperanzadora 
en el artista jalisciense. Durante esta época presentó cinco series 
continuas en el Colegio Nacional, del que se volvió miembro 
fundador en 1943. Esta pieza  formó parte de la serie Esclavos y 
opresión conservadora. Fue la única obra que Alvar Carrillo Gil 
adquirió de este conjunto.

DAVID ALFARO SIQUEIROS 
Muerte y funerales de Caín, 1947 
Piroxilina sobre madera comprimida 
95.5 x 111.5 cm

JOSÉ CLEMENTE OROZCO 
La victoria, 1944 
Óleo sobre tela 
72.5 x 82.5 cm 

JOSÉ CLEMENTE OROZCO 
Mujer sentada, 1944 
Temple sobre papel 
39.2 x 29.4  cm

JOSÉ CLEMENTE OROZCO 
Loca,  1944 
Aguafuerte y aguatinta 
44.4 x 32.3  cm

JOSÉ CLEMENTE OROZCO 
Cristo destruye su cruz, 1943 
Óleo sobre tela 
130 x 167 cm

JOSÉ CLEMENTE OROZCO 
Martirio de San Esteban, 1943 
Temple sobre papel 
39 x 56  cm

JOSÉ CLEMENTE OROZCO 
Mendigos, 1941 
Temple sobre temple 
58.2 x 74 cm

JOSÉ CLEMENTE OROZCO 
La chata, 1935 
Punta seca sobre papel 
25.4 x 33.3  cm

JOSÉ CLEMENTE OROZCO 
Las masas, 1935 
Litografía 
34 x 42.6 cm 

JOSÉ CLEMENTE OROZCO 
Espejo, 1930 
Óleo sobre tela 
71.8 x 64.3 cm 

En su segunda estancia en Nueva York (1927-1934), José Clemente 
Orozco formó una amistad con la periodista Alma Reed y con la 
promotora teatral Eva Sikelianos, ambas miembros importantes 
de la Sociedad Délfica, un grupo liderado por Eva y el poeta 
griego Angelo Sikelianos, su esposo, que pretendía consolidar el 
nacionalismo griego a través de los valores clásicos. Eva Sikelianos 
también pertenecía a asociaciones que promovían la iniciación 
esotérica como vía de perfeccionamiento personal.

Espejo evidencia la exposición de Orozco ante este grupo y la 
influencia que pudo tener de ellos; la mujer que se observa en 
la obra tiene un fuerte parecido con una Vénus púdica, el ideal 
clásico de belleza. Por otro lado, el espejo revela su aproximación 
a un miedo constante e intangible en el siglo XX: la identidad o, 
más bien, la pérdida de ésta, en un nuevo y desconocido contexto 
moderno lleno de incertidumbre, guerras, crisis y avances 
tecnológicos. Con esta pintura, Orozco recuerda que todos los 
miedos presentes en la sociedad, en realidad viven en nosotros.

 JOSÉ CLEMENTE OROZCO 
Retrato de Eva Sikelianos, 1928 
Óleo sobre tela 
92.8 x 73 cm

JOSÉ CLEMENTE OROZCO 
La carta, 1914 
Tinta sobre papel 
28.2 x 37.7  cm

JOSÉ CLEMENTE OROZCO 
Tres figuras, 1945 
Tinta sobre papel 
29.5 x 44.3  cm

JOSÉ CLEMENTE OROZCO 
Resurrección de Lázaro, 1942 
Óleo sobre tela 
56 x 68 cm



LA MATERIALIDAD 
DE LA PINTURA MODERNA

El arquitecto (1914) es una de las obras más importantes del período 
cubista de Diego Rivera. En esta sección se exhibe junto con las imágenes 
que forman parte de un estudio de materiales. Para dicho análisis científico, 
se han utilizado instrumentos de microscopía óptica y electrónica. Un 
microscopio óptico permite obtener, a través de luz visible y lentes, una 
imagen magnificada de cualquier material (normalmente se toma un 
fragmento muy pequeño al que llamamos micro muestra). Un microscopio 
electrónico también permite obtener imágenes muy amplificadas 
de regiones muy pequeñas (hasta observar regiones del órden de los 
nanómetros, es decir una cienmilésima parte de un milímetro, o una mil 
millonésima parte de un metro), pero su mecanismo es distinto: irradia con 
electrones la superficie del objeto, y los electrones que se excitan permiten 
conocer, además de la forma del objeto, su composición elemental. Cada 
elemento tiene un número dado de electrones que conforma su huella 
digital y podemos registrar su presencia en la muestra estudiada. También 
comparamos estos resultados con imágenes tomadas filtrando ciertas 
radiaciones. Cada compuesto y cada mezcla absorbe la luz en forma 
distinta; retiene una parte de las radiaciones enviadas y refleja otra. Al 
recibir la radiación reflejada, la camara multiespectral permite conocer 
la distribución de distintos materiales en la superficie pictórica y elaborar 
una especie de mapa de la misma. Ese mapa no siempre coincide con las 
capas de pintura visibles.



DIEGO M. RIVERA 
El arquitecto, 1914 
Óleo sobre tela 
161.2 x 130.5 cm

Diego Rivera pintó este cuadro en Madrid, al final de 1914. La 
Primera Guerra Mundial había obligado a los intelectuales y 
artistas de París a refugiarse en España, donde el pintor encontró 
la compañía del escritor mexicano Alfonso Reyes y del arquitecto 
Jesús T. Acevedo. Los dos tenían lazos familiares y políticos con el 
porfirismo y el huertismo. En México, todos ellos habían formado 
parte del Ateneo de la Juventud, una sociedad de intelectuales 
jóvenes.

El arquitecto es un retrato de Acevedo. A diferencia del Paisaje 
zapatista, que es posterior en un año, no intenta interpretar 
la guerra civil mexicana, y en cambio busca hacer una sólida 
afirmación de su posición en el movimiento cubista.

DAVID ALFARO SIQUEIROS 
Tabla de pruebas de color, ca. 1915
Piroxilina sobre masonite 
49 x 41  cm



PROYECTO EDUCATIVO

El proyecto educativo de la exposición destaca las obras de la Colección 
Carrillo Gil como catalizadoras para el diálogo y reflexión sobre nuestro 
contexto actual. En este sentido, propone una relación multidireccional 
entre el museo, la colección y la comunidad escolar. Se sitúa como una 
plataforma emancipadora que invita a los involucrados a participar 
en ejercicios de curaduría educativa de obras clave, lo que derivó en el 
desarrollo de materiales escolares y la inclusión de una selección de cinco 
obras para la exposición. 

Convocamos a la investigadora emérita Dra. Elsie Rockwell del CINVESTAV, 
profesores de educación básica, autoridades escolares y estudiantes de la 
Escuela Normal Superior a realizar una selección de obras a partir de su 
pertinencia y relevancia en la conversación en el ámbito escolar, con el fin 
de incluir sus voces y miradas en el diseño de la guía Museo + Escuela que 
acompañará esta muestra. Así mismo los estudiantes de la Escuela Nacional 
Preparatoria, plantel número 8 “Miguel E. Shulz” bajo el acompañamiento 
de sus profesores, seleccionaron cinco obras respondiendo a la pregunta: 
¿Qué obras consideran relevantes para exhibir en esta exposición, dirigida 
a los diversos públicos que visitan el museo y por qué? 

Esta selección comparte las miradas y reflexiones de los profesores y 
estudiantes, basadas en sus preocupaciones sobre el contexto social que 
vivimos: el rol de las mujeres como principales cuidadoras en el contexto 
familiar, la mujer frente a la maternidad, los derechos de la infancia, la 
violencia y la guerra. 



CULTURA VISUAL

Esta propuesta curatorial apuesta por las pinturas. Supone que las obras 
de arte recrean continuamente su contexto y dan cuenta de propósitos y 
argumentos cambiantes, siempre en forma activa y en intenso intercambio 
con el público a través del espacio. Se propone una organización 
iconográfica en las distintas secciones de la exposición. Los motivos de 
este orden se explican en cada sección. 

De manera complementaria, a lo largo de la exposición se han dispuesto 
mesas de trabajo con materiales que remiten a la cultura visual de la 
mitad del siglo XX en México: fotografías, diagramas y formas de diseño 
tipográfico que determinaban los modos de ver en los años cincuenta, y 
que permiten comprender mejor tanto la producción de las obras como la 
selección de las mismas.  

También hay grabaciones sonoras que expresan los propósitos del 
coleccionista, así como las alternativas del arte mexicano. Se han 
seleccionado aquellas en las que pueden percibirse emociones que suelen 
quedar diluidas en los documentos escritos y visuales. 

Las imágenes y documentos son el inicio de un archivo que se está 
organizando mediante un instrumento digital, mismo que se pondrá a 
la disposición del público en el Centro de Documentación del museo al 
concluir la celebración de los 50 años. 



CRÉDITOS DE LA EXPOSICIÓN

Equipo curatorial invitado
Oscar A. Acosta Torres, Dafne Cruz Porchini, Montserrat 
Ferrer Gaytán, Claudia Garay Molina, Renato González 
Mello, Teresa Leal​​, Alejandra Reyes Rivera, Raúl Rueda, 
Sandra Zetina  

Coordinación curatorial
Lorena Botello Ibarra 

Coordinación del proyecto educativo
Ana Belén Paizanni Vásquez 

Proyecto educativo

Asesores invitados
Elsie Rockwell, Departamento de Investigaciones 
Educativas, CINVESTAV-IPN  

Julieta Pérez Monroy, Juan Manuel Romero, Plantel 8, 
ENP-UNAM 

Equipo de profesores
Jaasiel Flores Valencia, Daniel Hernández Velasco, 
Arturo Miguel Ramos, Rebeca Leticia Rodríguez Zárate 
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