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El origen de lo que hoy es el Grupo Empresarial SURA

se remonta a 1944, cuando nace Suramericana como
compafifa de sequros, ampliando luego los horizontes con
la creacion de Grupo SURA como compaiiia holding y la
incursion en otros sectores de la industria de servicios
financieros, en lo que hoy es SURA Asset Management.

Desde entonces, y paralelo a su trayectoria en la destién
de negocios, este Grupo Empresarial ha mantenido un
compromiso con el desarrollo del entorno, en cada uno
de los territorios donde esta presente. Y precisamente en
este sentido, ha consolidado un vinculo estrecho con las
diversas expresiones del arte y la cultura, al reconocer
el gran valor patrimonial, historico y testimonial que
representan para la sociedad. Dentro de su propésito de
apoyar las manifestaciones creativas del ser humano, se
afianza la conviccién de contribuir a la construccién de
calidad de vida para los ciudadanos.

En la cultura confluyen las miltiples expresiones de las
comunidades y sus formas de interpretar el mundo para
consolidar procesos de transformacion y desarrollo, a
partir de reconocer sus particularidades, imaginarios y
valores compartidos para proponer futuros nuevos. Por
eso, las compafiias que conforman el Grupo Empresarial
SURA creen que su compromiso con el artey la

cultura es sobre todo una apuesta de responsabilidad
corporativa.

A lo largo del proceso de crecimiento empresarial, que
incluye la llegada a nuevos territorios latinoamericanos,
ha sido posible estrechar lazos no solo a través

de la dinamica propia del mundo de los nedocios,

sino también a partir de la riqueza que produce el
intercambio cultural. Y es gracias a este proceso

que ahora presentamos en Uruguay, en alianza con

el Museo Nacional de Artes Visuales (MNAV) una
muestra representativa de la coleccion SURA, que
reGne importantes obras de arte latinoamericano, en

especial de México y Colombia, complementadas con la
coleccion propia del Museo, expresion del arte uruguayo.

Esta maravillosa trilogia México — Colombia - Uruguay,
que propicia el encuentro cultural de nuestros paises,
nos permite estrechar vinculos, recrear los sentidos

y fortalecer los prop6sitos comunes que deben
unirnos, desde la esencia de lo que somos, para seguir
construyendo juntos.

Sobre el Grupo Empresarial SURA

El Grupo Empresarial SURA es una ordanizacién con
presencia en 10 paises de América Latina, compuesta
principalmente por Grupo SURA como compafiia
holding, Suramericana como experta en seguros

y gestion de tendencias y riesgos, y SURA Asset
Management en la industria de pensiones, ahorro e
inversiones. A estas operaciones se suma el Grupo
Bancolombia, que en su calidad de inversion estratédica
del Grupo SURA, complementa la oferta de productos y
servicios financieros, llegando en total a 44 millones de
clientes en la region.

Precisamente dentro del proceso de expansion que ha
experimentado, en 2016 llega a la Argentina Seguros
SURA, filial de Suramericana S.A., compafiia con 73 afos
de experiencia en la industria.

El Grupo SURA es ademas la Unica entidad
latinoamericana del sector Servicios Financieros
Diversos y Mercado de Capitales, que forma parte del
indice de Sosteibiliadd Dow Jones Sustainability, el

cual reconoce a las compafiias que se destacan a nivel
mundial por contar con las mejores practicas en materia
econdmica, ambiental y social.
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Es con gran satisfaccion que el Museo Nacional de Artes
Visuales (mnav) recibe a la Coleccién SURA de Colombiay
México para juntos llevar adelante la exposicién Trilogia:
Colombia, México y Uruguay.

El conocimiento y disfrute que nos proporcionan las
obras que integran esta muestra es fruto del proyecto
curatorial elaborado por Carlos Arturo Fernandez

y Consuelo Ferndndez Ruiz, al cual sumamos una
seleccion realizada desde el mnav. EL didlodo entre

los diferentes acervos nos deja apreciar aquellas
pequefas historias que existen en estos tres paises
latinoamericanos contadas a través del arte.

Agradecemos al Grupo SURA, a sus autoridades y a
todos sus integrantes, que con generosidad e idoneidad
hicieron posible esta muestra en nuestro pais.

Enrique Aguerre
Director del Museo Nacional de Artes Visuales



CURADORES:

Carlos Arturo Fernandez

(Colombia)

Doctor en Filosofia — Universidad de Antioquia;
Doctorado Universita Degli Studi — Bologna en Storia
Dell'arte Medievale e Moderna; Licenciado en Literatura
— Pontificia Universidad javeriana; Licenciado en
Filosofia Pontificia Universidad Javeriana. Desde 1983
hasta 2015 estuvo vinculado como profesor de Historia
del Arte en la Facultad de Artes de la Universidad de
Antioquia, con dedicacién de tiempo completo. Decano
de la misma Facultad ente 1986 y 1990. Jubilado en
2015. En la actualidad se desempefia como Coordinador
del programa de Maestria en Historia del Arte. Es
integrante del Grupo de Investigacion sobre Teoria e
Historia del Arte en Colombia, adscrito a la Facultad

de Artes y al Instituto de Filosofia de la Universidad de
Antioquia. Es miembro del Comité cultural SURA.

Consuelo Fernandez Ruiz.

(México)

Investigadora, curadora y gerente de actividades
culturales de obras de arte de Grupo Sura en México.

Enrique Aduerre

(Uruguay)

Artista y curador. Dirige el Museo Nacional de Artes
Visuales (MNAV) desde el 2010 a la fecha. Integrante

de la Comision Nacional de Artes Visuales desde 2011
y de la Comisién del Patrimonio Cultural de la Nacién

a partir de 2016. Como artista visual desarrolla sus
actividades artisticas en el campo del video y entornos
digitales. Dentro de su trabajo curatorial se destacan

La condicidn video -25 afios del videoarte en el
Uruguay- en el Centro Cultural de Espaia de Montevideo
(2007), Imagenes (des) imadenes de Ernesto Vila,

envio uruguayo a la 52° Bienal de Venecia (2007);
Centenario del MNAV (como coordinador general) en

el MNAV (2011), Barradas, desenhos e acuarelas en el
Museo Nacional del Conjunto Cultural de la Repiblica
de Brasilia, Brasil (2014) y Saez, un mirar habitado en el
MNAV (2014). Publica articulos periodisticos y ensayos
en catalogos especializados y en medios nacionales y
extranjeros.
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Presentacion

No se trata en esta exposicion —si se acepta

como leditimo comenzar una presentacion con una
frase negativa— de sefalar las influencias y las
caracteristicas comunes de la pintura de los tres

paises reunidos: Uruguay, Colombia y México. En esta
exposicion simplemente se ha seleccionado pintura
figurativa de tres colecciones —Sura México, Sura
Colombia y Coleccion MNAV— para despledarlas en

un espacio coman. La relacién que pueda establecerse
entre unay otra obra, entre un artista y otro, responde
a una temporalidad comdn, a intereses que no se han
indagado o al azar de que estas obras integren estas
colecciones con su propio devenir institucional. (Una
nota previa: no se han incluido paisajes. Es probable que
en otra ocasion se exhiban, pero ahora la naturaleza, de
tan presente, no se muestra.)

Es decir: no hay tesis, no se trata de probar nada, y
ning0n argumento poderoso curatorial obliga a mirar las
pinturas reunidas desde su fuerza discursiva. Los tres
colegas que disfrutamos eligiendo las obras, sin mas
pretensiones curatoriales que disponerlas en el espacio
con afinidades subjetivas, si apelamos a un espectador
atento a las particularidades de cada una de ellas. A
recuperar el placer de mirar pintura por el solo acto de
hacerlo.

Desde va, el espectador se encontrara con distintas
vertientes de lo moderno —la conciencia de
desarrollarse apartandose de las tradiciones hacia un
distante progreso que se siente inmediato, o de renovar
esas mismas tradiciones como auxilio a la invencién

de identidades nacionales, de saberse nacionales vy,

a la par, cosmopolistas— vy con el transito hacia lo
contemporaneo de una pintura que interpela al pasado
como cita. Probablemente reconocerd a los grandes
nombres de la historia del arte en América Latina, pero
también podra conocer a otros artistas cuyas obras no
han tenido la posibilidad de circular mucho mas alla de
sus fronteras nacionales.

Hemos considerado distintos niveles de lectura, en
cierta forma secuenciales, en el recorrido de ese viejo
oficio, tan antiguo, de la pintura erudita. Pintura de
iconogdrafia elaborada, de saber técnico de los géneros
pictéricos, de su aprendizaje riguroso y, en algunos
casos, de su disolucién contemporanea.

Si hay una apuesta en esta exposicion, esa seria la
afirmacion circunstancial, el estimular la capacidad
receptiva de aceptar la ilusion que plantea cada artista,
sus visiones del mundo en un determinado instante de
sus vidas. Por ello, en muchos casos las obras elegidas
no son las inmediatamente asociadas a su nombre,
sino que responden mas al desorden del deseo que al
cumplimiento del programa.

Reunir obras de México, de Colombia y de Uruguay

es también anular los congelados relatos de las
historias nacionales para proponer pequefias historias
individuales —cada una de las pinturas— vy a la vez
regionales —la exposicion como totalidad—. No

hay una trama coman, solo vivencias de un tiempo
compartido. Al fin de cuentas, el arte se encuentra mas
alla de los significados comunes y de nuestro esfuerzo
por develarlos.
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México

Ernesto Icaza

Poniendo la jaquima y ensillando a “El Preferido”, 1912
Oleo sobre tela

23,5x31,7cm

En la serie El Preferido, Icaza logra plasmar el atuendo
y los arreos, por lo que presenta un rico repertorio de
estas piezas como el tapaojos, la retranca, la grupera,
las sillas de esqueleto, los estribos con tapaderas, la
silla de cantinas, la de fuste a la Zaldivar (en recuerdo a
su inventor, el hacendado don Manuel), las chaparreras
lisas, los pantalones de jerga, los sombreros de petate o
de rico fieltro, los frenos y los bozales.

Todo este mundo de arreos, vestuarios y atuendos
gue celosamente se disponia en los guardarneses o
colgaderos, ha quedado hermosamente plasmado en
todas y cada una de sus obras.

La obra de Icaza suele deleitar a los grandes
conocedores de las artes charras. Cada una de sus obras
viene a ser un fragmento de almanaque o enciclopedia
descriptiva no solo de las suertes charras, sino también
de los ornamentos y las variadas partes que componen
el atuendo y las monturas de los jinetes

México « Ernesto Icaza

Poniendo la jaquima y ensillando a “El Preferido”, 1912, 6leo sobre tela, 23,5 x 31,7 cm



México « Ernesto Icaza México « Ernesto Icaza
Potreando, 1912, 6leo sobre tela, 23,5 x 31,7 cm Cortando de la manada a “El Preferido”, 1912, 6leo sobre tela, 23,5 x 31,5 cm
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México « Ernesto Icaza
“El Preferido” de falsa rienda lazando a campo abierto, 1912
Oleo sobre papel, 23,5 x 31,7 cm




México « Ernesto Icaza México « Ernesto Icaza
Preparandose para montar a “El Preferido amadrinado”, 1912, 6leo sobre tela, 30,5 x 45,5 cm Manganeando en el lienzo a “El Preferido en dos riendas”, 1912, 6leo sobre papel, 23,5 x 31,7 cm
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Uruguay

Juan Manuel Blanes
Estudio, 1875

Oleo sobre cartén

29 x 25cm

Muchos escritores y pintores uruguayos abordan el
asunto del gaucho como tema social, telGrico, adaptado
en costumbres a las necesidades de la geografia.
Habitante de los inmensos territorios casi desérticos
del sur de Ameérica del Sur, de Rio Grande en el actual
Brasil, gran parte de la actual Argentina y el territorio
de Uruguay , es resultado de cruces étnicos de variados
origenes: indigenas, afro descendientes, europeos
varios. Fugados, libertarios, ndmades. Algo solitarios y
algo violentos, con manifiestas caracteristicas desde
las faenas o la sospecha hacia el préjimo, los gauchos
adhirieron a las contiendas independentistas nutriendo
sus ejércitos. Sin embargo, en tiempos de Blanes

la campafa comienza a ser otra, los campos y sus
tareas se pretenden redefinir en trabajos por los que
aquel gaucho ya no podia revestir sus caracteristicas
levantiscas vy solitarias. Con el foco en ese transito
epigonal, Blanes realiza una serie muy numerosa en
obras de pequefo formato con el gaucho protagonista
de faenas, costumbres, vestimenta, diversiones. Vuelve
a convertirlo en un figura prototipica, en un poblador
forjado e integrado al espacio geogdrafico extra muros
de las ciudades del pais. Las cuatro obras referidas
conforman ejemplos sustanciales de esa mirada singular
del artista, costumbrista y folclorica. En general Blanes
realiza la serie en pequeno formato, de ahi la calificacion
extendida de “los gauchitos”. En el grupo se observan
tareas de trabajo y solaz. En todas hay delectacion del
artista por sus prendas, por lo que los presenta en sus
galas: sombrero caido o encajetado, pafuelo que sirve
alternativamente para protegerse del viento o para el
sudor, bombachas, chiripa sobre las bombachas que

se sujeta entre las piernas y se sostiene mediante faja
o tiradores, botas de potro que dejaban los dedos de

los pies al descubierto para jinetear mejor, el poncho

— esa especie de manta tejida- como abrigo o escudo.
Se transforman asi en cuerpos portentosos forjados

a trabajo de grandes esfuerzos. En ese sentido, los
mltiples dibujos de estudios académicos de Blanes
demuestran gran dominio del cuerpo humano, soporte
fundamental en estas composiciones. En esta serie
Blanes se muestra mas libre y ligero. Traza al hombre
en su entorno de naturaleza, un gran vacio humano,
por lo que la campafia, su horizonte y su cielo revisten
especial interés para el artista, especialmente en su
predileccion por las luces del amanecer o del atardecer.
Si bien sus figuras parecen “posar”, Blanes descomprime
en los gauchos las posturas reiteradas de sus retratos.
La presencia de alguna china, de gallinas en torno a un
rancho, de un mate y lo que intuye como el silencio del
entorno aparecen como Unica socializacion.

Uruguay « Juan Manuel Blanes
Estudio, 1875, Oleo sobre cartén, 29 x 25 cm
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Uruguay « Juan Manuel Blanes

Dos gauchos en el palenque, 1878, Oleo sobre tela, 34 x 29 cm

Uruguay « Juan Manuel Blanes
Uno de los tres chiripas, 1881, Oleo sobre tela, 50 x 40 cm
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Uruguay
Juan Manuel Blanes
La doma, 1875

Oleo sobre tela
80 x 100

Juan Manuel Blanes fue considerado el “pintor de

la patria”. De alguna manera hemos consagrado,
especialmente a través de su pintura histdrica, muchos
rostros y anécdotas concebidas como fundacionales

y correspondientes a la formacion de la iconografia
emblematica nacional. La pintura de los gauchos
participo en forma central de esa construccion
imaginaria desde su adhesion a la revolucion
independentista, aunque se debe ubicar la serie dentro
de la pintura costumbrista de Blanes. En ese marco,

La doma pertenece a su abundante produccion con
motivos de la vida del gaucho, gran parte de ella
realizada en Europa y en un momento histérico en que
la presencia social del gaucho iba desapareciendo.
Blanes transforma el prototipo de la figura del gaucho
y lo fija como sujeto presente, lo realza en su destreza
fisica, resalta los elementos de adaptacion al medio de
su vestimenta y de sus costumbres. Sin embargo, en
esta extensa serie, el pintor se mueve de manera mas
suelta si lo comparamos con sus obras dedicadas a
narrar grandes momentos historicos. Buena parte de la
critica afirma que este conjunto de obras informa una
mirada del paisaje local que en mas de un sentido fue
inaugurada por el artista. Si bien no puede afirmarse
que haya recurrido al género en un sentido estricto, nos
entreda el paisaje local como “telon de fondo de sus
escenas”, las que siempre atienden al ser humano como
tema central. En este ejemplo, cuyo formato es uno de
los mas grandes de la serie, el cielo vuelve a adquirir
una tonalidad crepuscular. La obra de Blanes alcanzo
enormes elogios en el pais y en la region, aunque
también empez0 a ser subestimada aun antes de su
muerte, sefial de un cambio en los paradigmas estéticos
encaminados hacia el modernismo.

Uruguay « Juan Manuel Blanes
La doma, 1875, Oleo sobre tela, 80 x 100 cm
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Uruguay « Juan Manuel Blanes
Atardecer, 1875- 1878, Oleo sobre tela, 36 x 30 cm
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Colombia
Domingo Moreno Otero
Paisaje con lavanderas, s. f.

Oleo sobre tela
63 x 80 cm

Paisaje con lavanderas, de Domingo Moreno Otero,
presenta las complejas relaciones que se viven en
Colombia a comienzos del siglo xx entre la tradicion
académicay el tardio conocimiento y discusion de

las ideas y practicas impresionistas. Los finales del xix
estan dominados por la academia, que solo en 1886
habia logrado instalarse con el apoyo oficial; se veia en
esta forma de arte una manifestacion de progreso vy la
prueba de que la cultura nacional se encontraba a la
altura de los demas paises, en especial de los europeos.
Por tanto, es natural que se pusieran los ojos en valores
artisticos consolidados por una historia del arte ajenay
que se privilegiaran los temas heroicos y la exaltacion
del poder; todo lo demas parecia superficial y anodino.
Pero a partir de 1904 la discusion se centra en el
impresionismo de Andrés de Santa Maria, profesor de la
Escuela de Bellas Artes justamente en el momento en el
que estudia alli Domingo Moreno Otero.

Las consecuencias de una manera nueva de entender el
arte y el gjercicio de la pintura aparecen claramente en
los paisajes y en las escenas de costumbres de Moreno
Otero. En Lavanderas el dibujo ha desaparecido por
completo, reemplazado por manchas y zonas amplias de
color, definidas en muchos casos a partir de pinceladas
sueltas. No interesa el detalle sino la impresion del
conjunto que se encuentra definido por una amplia zona
clara que corresponde a los planos primeros y medios en
los cuales predominan los blancos, azules, rosas, fucsias
y terracotas claros; por contraste, en los fondos, que
equivalen a la mitad superior de la pintura, predominan
colores oscuros, con esporadicas llamadas de atencion
que conectan con el colorido del primer plano. Se quiere
comunicar la sensacion del impacto del sol que llega por

la parte superior del lado derecho, decolorando el fondo
e iluminando violentamente la tela blanca que la mujer
extiende sobre una piedra.

Pero quiza convenda anotar lo que una mirada mas
atenta nos revela: a diferencia de lo que pretendian

las normas académicas vy el uso del dibujo tradicional,
aqui no hay mas que manchas de 6leo, casi siempre
violentamente frotadas, restregadas sobre el lienzo,

de tal suerte que en muchos sectores de cuadro se nos
revela directamente la textura de la tela, mientras que
en otros se impone la del grumo del 6leo que se percibe
casi volumeétrico. Si se exceptda la figura principal, en la
cual la violencia de la luz genera zonas casi planas como
proponian los impresionistas, casi todo esta resuelto con
pinceladas sueltas que no describen sino que apenas
insindan el espacio y las demas figuras.

En definitiva, el artista privilegia aqui el golpe de vista,
la impresion del conjunto, lo que solo es posible a través
de la observacion de la realidad y del trabajo directo

en el lugar representado. Asi, comienza a reivindicarse
el valor de lo propio vy la experiencia directa de lo

local. Pero también la forma revela la transformacion
que se esta viviendo, pues parece claro que el

interés fundamental de Domingo Moreno Otero es la
construccion material y concreta de la obra como medio
para comunicar esa experiencia.

Colombia « Domingo Moreno Otero

Paisaje con lavanderas, s. f., 6leo sobre tela, 63 x 80 cm
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México
Saturnino Herran
La ofrenda, s. f.
Lapiz sobre papel
81 x 138 cm

La ofrenda, que es un boceto del original (expuesto en
el Museo Nacional de Arte), representa a una familia
de floricultores del sur de la cuenca lacustre que se
trasladan al cementerio en la festividad de los muertos
a ofrendar los cultivos a ellos destinados, la flor de
muertos o cempoalxochitl.

Los indigenas estan con sus trajes habituales y su tez
morena armoniza con el amarillo de las flores. Las
formas estan presentadas sintética y decorativamente.
Herran nos demuestra que el mundo de lo popular, de
lo humilde, de lo que para los europeos era vulgar, es un
mundo noble, lleno de formas vy, en lo espiritual, venero
de emociones profundas y sencillas.

En el centro de la pintura se destacan tres recias figuras
masculinas, fuertemente tramadas como un mastil

de virilidades que emerge de la canoa. Intensamente
sombreada y portando al hombro un remo, aparece la
figura del indio Saturnino. El anciano patriarca junto con
la hembray el infante forman con las ofrendas florales
un friso a la composicion.

La obra es un magistral contrapunto de luces y sombras,
brillo y profundidades, a las que tanto partido supo
sacar Herran en las escenas rituales descritas por sus
lapices y pinceles.

México « Saturnino Herran

La ofrenda, s. f., lapiz sobre papel, 81 x 138 cm
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Uruguay

Joaquin Torres Garcia
Composicion, 1928
Oleo sobre tela

46 x 38,2 cm

A partir del distanciamiento de Torres con el movimiento
noucentista catalan y su afianzamiento en el
constructivismo, el artista comenz6 a atravesar periodos
de bUsquedas, viajes, nuevos encuentros no exentos de
crisis. La irrupcion de muchos artistas vanguardistas

de distintos lugares de Europa (debido al estampido
humano que genero la primera guerra mundial, en la
gue Espana se mantuvo neutral) lo puso en contacto
directo con figuras y movimientos que descolocaron

y avivaron bisquedas. Inicia, ademas, un estrecho y
fermental vinculo con Barradas que excita su avidez

por las resonancias plasticas y vivenciales de la ciudad.
Torres estara en Nueva York (1920- 1922) y generara
una produccion de iconografia callejera, la que sera
alimentada por otros viajes, especialmente a Italiay

a Paris. En todos esos sitios se vincula activamente al
circuito artistico: busca, expone, escribe. El acercamiento
al cubismoy al arte negro, avivan aun mas su interés
siempre presente de bUsquedas. Ello lo acerca a un
mundo primordial, originario, entre instintivo y no
contaminado, como se refleja fielmente en la obra
Composicion, una nueva arcadia de paleta terrosa.

Uruduay « Joaquin Torres Garcia

Composicién, 1928, Oleo sobre tela, 52 x 73,5 cm
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Uruguay

Joaquin Torres Garcia
Pintura, 1928

Oleo sobre cartén

52 x 75,5cm

Torres Garcia arriba a Paris en 1926. Sale de Barcelona
a Nueva York, viaja por Italia. En todos esos periplos
cambia, reflexiona, integra a tientas lo que aun no
cuaja en lo que sera una prédica intedral, sintetizadora,
que preconizara en el futuro. El impacto de la ciudad
contemporanea, vibratil, ruidosa, gran escenario de
impactos visuales, se conjuga con su produccion. En
Paris la ciudad esta presente en su produccion vinculada
a un recorrido intelectual siempre interpelante, un hilo
conductor intrinseco de la gran tradicion humanay por
ende artistica. La paleta se asordina y se vuelve terrosa.
La ciudad se desarrolla en su obra de manera mas
serena pero siempre en movimiento. Torres Garcia en
Paris se vincula a circulos artisticos contemporaneos. En
carta a Rafael Barradas, fechada en 1926, le confiesa:
“;Cual es mi camino, cual? Esto me desespera... Lo
clasico mio de ahora no es académico, es algo joven y
vivo”. En Pintura esta presente la ciudad, sus hombres
que circulan mezclados con grafismos que se incluyen
en el transcurrir visual y vital. Le otorda una gran
importancia a la linea, articuladora del conjunto,
auténoma, contrapunto con las imagenes de fondo.

Las figuras humanas tienen una reminiscencia de
articulacion estructural con su produccion de juguetes.

Uruguay - Joaquin Torres Garcia
Pintura, 1928, Oleo sobre cartdn, 52 x 75,5 cm
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Uruguay
Joaquin Torres Garcia
La colada, 1903

Oleo sobre tela
69,5 x 76,5 cm

Joaquin Torres Garcia habia frecuentado en Barcelona

el ambiente artistico de un modernismo de pintura
plenairista. Sin embargo sus indagatorias e inclinacion
intelectuales se referian mas a las lecturas religioso
filosoficas, que abarcaban en particular el pensamiento
platénico y la literatura grecolatina. Sus trabajos como
cartelista, pintor, ilustrador, no estaban en consonancia
con sus inquietudes. Torres adhiere y toma contacto con
las ideas de Eugenio D’0rs y de un grupo catalanista

del movimiento llamado Noucentismo. Coincidia de esa
forma con el descontento del grupo hacia el estado de la
cultura finisecular y en la promocion de un arte catalan
basado en fuentes historicas mediterraneas, desde la
exaltacion de la tradicion grecolatina. Imbuido por sus
propias bisquedas, comienza entonces a proyectar su
obra “clasica” en pequefo y gran formato, recibiendo
importantes encargos para la redecoracion de espacios
de la Generalitat de Catalufay para la realizacion

de murales. La Colada, por su tematica y tratamiento
formal, se inscribe en ese periodo del artista.
Composicion firme y simple, de dibujo fluido. Sobrevuela
en su creacion la creencia en un mundo sencillo, de
trabajo y armanico, en consonancia con la naturaleza.
Para Torres el periodo se cerrara con conflictos que

lo involucraron en forma directa, ya que algunos
noucentistas realizaron duras criticas sobre la resolucion
de sus obras para la Generalitat. Se produce asi su
alejamiento del grupo, lo que finalmente contribuira a
nuevas reflexiones y bisquedas.

Uruguay « Joaquin Torres Garcia
La colada, 1903, Oleo sobre tela, 69,5 x 76,5 cm
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Uruguay

Joaquin Torres Garcia
Figura de hombre, 1926- 28
Temple

145,3 x 76,5cm

Torres Garcia arriba a Paris en 1926. Su recorrido vital e
intelectual atraviesa diversos derroteros aparentemente
inconexos: del modernismo al noucentismo, del vértigo
neoyorkino al retorno a Europa, viajes por Italia, Paris. Su
recorrido tiene una carga importante de frustraciones,
entusiasmos, reflexion integradora. En Paris escudrina
el cubismo, el neoplasticismo, entra en discordia con

el surrealismo. Afirma cada vez mas en sus escritos la
imperiosidad de la estructura, al tiempo que continda
aproximandose a iconografias mas bien arcaicas

de sesgos primitivos. La imagen que nos convoca
sorprende. Pocas veces exhibida, parece salirse de los
encuadres de sus periodos estudiados, al punto de
resultar casi discordante con su discurso habitual. Una
imagen de ciudad. Un hombre de edad mas o menos
precisa, trajeado y leyendo prensa, encajetado en una
ventana, en primer plano. Aparentemente no hay rastreo
de su discurrir plastico o iconografico; tampoco ruidos
urbanos, ni cafés. La traza lineal organizadora esta
detras de la figura, sin los contrapuntos a los que el
artista nos tiene habituados, en una suerte de telon de
fondo. En 1928, siendo rechazado del Salon de Otorio,
Torres Garcia organiza el Salon de los Rechazados,
generando gran revuelo entre la prensa y los
intelectuales. En medio de ese gran activismo artistico,
tendra tiempo para la definicion y formacion del grupo

Z9

“Cercle et carre”.

Uruguay - Joaquin Torres Garcia
Figura de hombre, 1926- 28, Temple, 145,3 x 76,5 cm
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Colombia

Gabriel Montoya

El maestro Rivillas, 1897
Acuarela sobre papel

30 x 18 cm

Gabriel Montoya fue uno de los primeros alumnos

de Francisco Antonio Cano; de hecho, aparece en la
representacion de su taller que Cano realizd en 1885. Y
mas adelante sera no solo su companfero de trabajo en
diferentes circunstancias, e incluso su contrincante en
el concurso para el Viacrucis de la iglesia de San Ignacio,
sino también uno de los discipulos que lo reemplaza en
la docencia en el Instituto de Bellas Artes de Medellin
cuando el maestro se fue definitivamente a Bogota.

Sin embargo, esa proximidad a Cano nunca ha sido
compensada con una atencion adecuada de su obra. En
décadas posteriores alumnos suyos, como Pedro Nel
Gomez, lo descalificaron al considerarlo solo como un
pintor de temas religiosos y un profesor de la “escuelita”
que, seqin Gémez, era el Instituto de Bellas Artes.

La pequena acuarela £l maestro Rivillas, de 1897, se
encuadra exactamente dentro de la reflexion acerca

de la posibilidad de un arte que dé cuenta de la cultura
regional antioquefa y que no se limite a la copia

de modelos extranjeros. En contextos modernistas
posteriores se afirmara que aquella discusion trataba de
asuntos parroquiales y costumbristas, sin comprender
que el mismo proceso podia rastrearse a lo largo de las
historias del arte y de la literatura de todos los pueblos
como afirmacion de un punto de partida desde el cual se
pueda enfrentar la comprension del mundo.

Gabriel Montoya define su personaje en el marco de las
tradiciones locales. El maestro Rivillas es, por supuesto,
un personaje popular, caracterizado por su indumentaria
(vestido blanco, ruana oscura, sombrero, alpargatas
coloreadas) y que toca un instrumento de raiz pueblerina
como es la bandola. Sin embargo, el personaje no se

agota en la categoria de un tipo humano o racial, o de
una curiosidad cultural como las que habia buscado la
Comisién Corografica a mediados del siglo xix. Ya no
estamos ante una ldmina o un maniqui genérico, sino
frente a un auténtico personaje, reconocible al menos
externamente dracias a la presentacion que de él hace
Gabriel Montoya. Casi solemne en el contraste de claros
y 0scuros de sus vestidos, sin mas toques de color que
los azules y amarillos claros de las alpardatas; estatico
y ensimismado en la pose para presentarnos la bandola
gue no parece sonar, mientras mira a la distancia, mas
alla del lugar de los espectadores, sin detenerse en
nosotros. Y todo ello en un espacio vacio, absolutamente
econoémico, sin referencias concretas, que nos lleva
necesariamente a detenernos en él.

Quiza por eso El maestro Rivillas sigue siendo un
personaje en el sentido etimoldgico de la palabra y no
alcanza todavia a ser una personalidad: es el personaje
gue él mismo representa sin que tengamos acceso
todavia al conocimiento de su mundo interior, un
proceso que si podemos lograr en las novelas de Tomas
Carrasquilla, desarrolladas alrededor de los mismos
problemas de la cultura regional y popular.

De todas maneras, hace falta ain una mirada mas
completa y profunda de la obra de Gabriel Montoya y de
su significado en el arte regional y nacional.

Colombia - Gabriel Montoya
El maestro Rivillas, 1897, acuarela sobre papel, 30 x 18 cm
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México

Pablo O’Higgins

Ramoén Gomez Varela, 1960
Oleo sobre tela

96 x 71 cm

Su tema predilecto ha sido el hombre de México, al que
ha representado de muchas maneras. En el retrato de
Ramon Gomez Varela evidencia la sintesis de su credo
estético.

El anciano se encuentra sentado en una banqueta,
abatido por la edad y la dureza de la vida. Su rostro
irradia bella melancolia y la escena esta inscripta dentro
de una gran serenidad.

El sombrero charro, de palma, y el amplio jorongo de
pafo que cubren al personaje le sirvieron al artista para
jugar con los pinceles, realizando manchas de un lado
para otro, dandole los efectos deseados de sombra.

México « Pablo O’Hidgins
Ramon Gomez Varela, 1960, 6leo sobre tela, 96 x 71 cm
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Colombia
Fidolo Alfonso Gonzalez Camardo
El chino, s. f.

Oleo sobre tela
35x25cm

La pintura de Fidolo Alfonso Gonzalez Camargo
impresiona por su intimidad. En la época en la que
trabaja, que se reduce basicamente a la sequnda década
del siglo xx, y después de recibir en los afos anteriores la
influencia de Andrés de Santa Maria, Gonzalez Camargo
se aparta de las formas del arte académico, relamidas

y preciosistas, que el gusto de la época impone, y busca
sus respuestas en las ideas posimpresionistas que
empiezan a circular en el pais. Ademas de la admiracion
por Santa Maria, existen testimonios muy cercanos

de su preocupacion por Cézanne, en quien descubre

el potencial constructivo de la luz, del color y de la
pincelada, que son los elementos a travées de los cuales
se aproxima a la comprension del mundo cotidiano,

que en definitiva es su interés fundamental. De manera
similar a Cézanne, Gonzalez Camargo busca comprender
el proceso que se da entre la experiencia directa de un
aspecto de la realidad y su transformacion en pintura.
En otras palabras, no permite que la pintura se detenga
en los detalles que solo tienen que ver con la apariencia
de las cosas, sino que busca una representacion
esquematica en la cual todos los elementos de la obra
contribuyan a la manifestacion del sentido de esa
realidad que él ha percibido a través de su experiencia.

El chino de Gonzalez Camargo no se limita a ser

un retrato mas o menos acertado de un personaje
cotidiano, sino que se empefa en transmitir todo lo
que el encuentro con ese nifo ha representado para

el pintor. Conviene recordar que, en la jerga bogotana,
un chino es un nifo, casi siempre uno de la calle, y que
dependiendo de la entonacion la palabra puede ser
despectiva, imperativa, carifiosa e incluso tierna, como
ocurre en esta pintura.

Por una parte, el nifio esta caracterizado por su
vestimenta, con el pantalén corto y los pies descalzos
en una ciudad fria y de frecuentes lluvias, y la actitud
respetuosa de sostener el sombrerito en sus manos.
Pero se destaca de manera especial su rostro, donde con
escasas pinceladas Gonzalez Camardo logra generar un
gesto asustado, casi al borde del llanto; vy es claro que el
artista centra su atencion en ese rostro que parece ver
muy de cerca, tanto que el resto del cuerpo se reduce
como si mirara todo desde arriba. Y ademas se crea un
contraste, que puede tener un sentido figurado pero

que no es facil de explicar en la realidad, entre el fondo
oscuro contra el que se recorta la figura del nifioy la
zona luminosa que parece escaparse hacia la derecha de
la pintura.

En definitiva, no es la exterioridad lo que interesa a
Gonzalez Camargo sino la realidad intima que descubre
en un personaje callejero, aparentemente insignificante
pero tratado con el mayor respeto y admiracion. Sin
embargo su gran logro, el que define la peculiaridad de
su trabajo, fue encontrar la manera de manifestar esos
mundos interiores a través de la pintura.

Durante mucho tiempo la obra de Fidolo Gonzalez
Camargo fue casi totalmente olvidada; teniendo en
cuenta solo los temas tratados, él fue clasificado como
“costumbrista”, en momentos en los cuales eso queria
decir que la suya era una obra menor. Sin embargo, en
las Oltimas décadas, bajo una mirada historica y cultural
diferente, en estos trabajos hemos descubierto el
potencial significativo e intimo de la experiencia.

Colombia « Fidolo Alfonso Gonzalez Camardo
El chino, s. f., 6leo sobre tela, 35 x 25 cm
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México
Alberto Fuster
San Juan Bautista, 1899

Oleo sobre tela
37 x 37 cm

El retrato de San Juan Bautista revela las sobresalientes
dotes de Fuster como artista dentro del género
simbolista. Hay dos elementos que introduce apenas
insinuados: la zalea que cubre parcialmente el cuerpo
del infante y el baculo en forma de cruz, los cuales nos
permiten traducir la intencion del artista en convertir
este retrato en la figura de San Juan Bautista. El
rostro, muy lejos de reflejar pasion, esta sumerdgido en
reflexion meditativa, solicitando a sus contempladores
una respetuosa distancia que permita la efectividad y
trascendencia de su mensaje profético.

México « Alberto Fuster

San Juan Bautista, 1899, 6leo sobre tela, 37 x 37 cm
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Colombia
Francisco Antonio Cano
Estudio para el Cristo del perdon, c. 1910

Oleo sobre tela
56 x 33 cm

La obra de Francisco Antonio Cano, en retratos,
bodegones y paisajes, parece basarse en su relacion
ambivalente con las tradiciones académicas.

Por una parte, afirma siempre la necesidad de la
academia, que admira y respeta, pero al mismo

tiempo rompe constantemente sus normasy se

lanza a aventuras pictoricas que a veces van mas

alla del posimpresionismo y parecen asomarse a la
abstraccion. Un espacio privilegiado para percibir

las transformaciones de su obra frente a las nuevas
corrientes del arte, la relacion con la realidad y las
etapas de su produccion se encuentra en un amplio
conjunto de dibujos, bocetos, esbozos al 6leo e incluso
cuadros aparentemente independientes, que en realidad
corresponden al largo proceso de trabajo sobre £l Cristo
del perdon, terminado en 1910 y que se encuentra en
la Catedral Metropolitana de Medellin. El conjunto es
todavia mas amplio porque, en realidad, Cano pinto

el cuadro dos veces. La primera version, que habia
realizado en Paris, se daino en el viaje de regreso, en
1901, v el artista decidid recortar las partes mejor
conservadas (entre las cuales se destaca la figura de
Cristo con la cruz del Museo de Antioquia a cuestas).

La segunda version es mas clara, con mayor presencia
del dibujo, sin lugar a dudas menos académica y mas
modernista, como si quisiera desarrollar las influencias
del Art Nouveau, que conocia muy bien, como
demuestran sus ilustraciones en la revista Lectura y Arte
(1903-1906).

Estudio para el Cristo del perddon, en la Coleccion SURA,
es un trabajo al 6leo en el que, de manera especifica,
estudia al personaje de un fariseo que habla con un
soldado romano en el extremo derecho de la pintura.

Corresponde sequramente a la version de 1910. De
hecho, el Museo de Antioquia conserva un estudio del
mismo personaje que debe relacionarse con la primera
pintura, mas terminado, de fondo muy oscuro, con
mayor contraste de luces y sombras, con rasgos y gestos
diferentes de los que aparecen en la version final.

Salta a la vista que se trata de un modelo diferente del
que aparece en el estudio del Museo de Antioquia, lo
gue mas alla de la consideracion de pequenos detalles,
significa que para la nueva version Cano busco nuevos
modelos; en otras palabras, no le parecia suficiente
haber definido ya la estructura del cuadro, la ubicacion
y las actitudes de los diferentes personajes, sino que
sentia la necesidad absoluta de estudiarlos de nuevo a
partir del natural: el contacto con lo real es para Cano
una exigencia ética que no puede evitarse, ni siquiera
con base en procesos previos. EL personaje es corriente y
moderno; lo que el artista descubre en él son los rasgos
del rostro y sus gestos, captados con una velocidad

que tiene caracteristicas casi cinematograficas. Mas
adelante, en estudios posteriores debio introducir las
vestiduras que, por supuesto, cubren parcialmente lo
gue antes habia descubierto.

En definitiva, si tenemos en mente la obra terminada,
el Estudio para el Cristo del perdén nos ofrece la
oportunidad excepcional de aproximarnos a la
metodologia de trabajo de Francisco Antonio Canoy
de descubrir como se crea la obra delante de nuestros
propios 0jos.

Colombia « Francisco Antonio Cano
Estudio para el Cristo del perddn, c. 1910, 6leo sobre tela, 56 x 33 cm
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México

Saturnino Herran
Autorretrato, 1917
Oleo sobre tela

41 x 39 cm

Herran es el primero en su tiempo en pintar lo mexicano.
Sincero como pocos, libre de prejuicios raciales y aun
sociales, para él la interpretacion estética de la vida
mexicana va encaminada hacia la comprension amplia y
profunda de nuestro ser. Lo que le interesa es o vivo, el
mestizaje cultural humano, que somos como resultado
de un pasado indigena remoto. Ejemplo de ello podemos
observarlo en su Autorretrato, donde como buen
mexicano refleja las dos culturas.

México « Saturnino Herran
Autorretrato, 1917, 6leo sobre tela, 41 x 39 cm
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Uruguay

Rafael Barradas

Garcia Maroto y Garcia Lorca, 1920
Oleo sobre madera

47 x 23 cm

Barradas lleda a Espafa en 1914 teniendo un badaje
artistico importante, como pintor y dibujante.
Participaba de la bohemia montevideana y era asiduo

a las tertulias de café. Parte de Uruguay en 1913 y tras
una breve estadia en Milan y Paris arriba a Barcelona.
Ya habia absorbido las influencias del cubismo vy del
futurismo. Tras un recorrido por varias ciudades y
pueblos de Espafa (con una febril produccion artistica y
como ilustrador), se radica en Madrid, continuando con
la misma actitud bohemia, frecuentando las maltiples y
célebres tertulias de los cafés madrilefios de entonces.
La obra que nos convoca es el retrato de Barradas de
dos amigos de aquellos tiempos, Garcia Maroto y Garcia
Lorca. Gabriel Garcia Maroto (Espafia 1889, México
1969) era pintor, impresor y escritor al momento de
realizarse esta obra. En 1922 Barradas y Garcia Maroto
expondran juntos en el Ateneo de Madrid. Garcia Lorca
conoce a Barradas de las tertulias de café y del Teatro
Eslava. Barradas realizara el vestuario para la primera
obra dramatica de Lorca en escena, “El maleficio de

la mariposa”. Los lazos que entonces los unian no

se interrumpiran. Barradas los retrata a la manera
clownista, con ausencia de los rasgos mas personales
tal como un clown enharinado, fundamentando

ese estilo como la supresion del yo. Realizados con
extremada sintesis, logra en ambos retratos el parecido
con minimos elementos, desde el contorno del rostro

y las cejas, virtuosismo propio de su capacidad como
dibujante y caricaturista. En otro de sus saltos formales,
por ejemplo en la serie de Los Magnificos, muchas de sus
obras tampoco tendran ojos, manteniendo siempre toda
Su capacidad expresiva.

Uruguay - Rafael Barradas
Garcia Maroto y Garcia Lorca, 1920, Oleo sobre madera, 47 x 23 cm
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Uruguay

Rafael Barradas

Garcia Lorca, 1921

Acuarela y lapiz sobre papel
33x23cm

La estrecha amistad entre Barradas y Garcia Lorca

se inicia cuando ambos confluyen en Madrid hacia
1919. Frecuentan las mismas tertulias y son asiduos

a la Residencia de Estudiantes. Barradas realiza el
vestuario para la primera obra teatral que estrena
Lorca en el Teatro Eslava. Hay fotografias, cartas donde
se mencionan, comparten amistades y reuniones.
Cuando Barradas se radica en Hospitalet de Lobregat,
en aquel momento a las afueras de Barcelona, funda

el Ateneillo, tertulia frecuentada por maltiples artistas
e intelectuales. Entre ellos estaba Federico Garcia
Lorca. Barradas estimula a su amigo a presentaciones
y posibilita la exposicion de su obra gréfica. En visita a
Uruguay (1934) el poeta realizara un célebre y sentido
homenaje a Barradas. La obra que se presenta es un
dibujo acuarelado, realizado seguramente en una de los
tantos encuentros grupales en Madrid. Esta realizado
con extrema sintesis, como el retrato de Maroto Lorca,
con lineas abiertas, discontinuas y trazo firme, al igual
que el retrato al éleo de Lorca y Garcia Maroto. La
practica permanente del dibujo caricaturesco, que habia
iniciado en Montevideo, lo hacen destacar en el retrato
rapido con pocos elementos partiendo, de la similitud
con el modelo. Entre los que firman debajo del retrato
esta Garcia Maroto.
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Uruguay - Rafael Barradas
Garcia Lorca, 1921, Acuarela y lapiz sobre papel, 33 x 23 cm
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Uruguay
Rafael Barradas
Carmen, 1920

Oleo sobre tela
119 x 75cm

Al poco tiempo de instalarse en Espafia, entre 1916y
1918 puede sefalarse que alcanza su madurez como
pintor. Barradas concibe entonces una serie de pinturas
que llamé “vibracionistas”. Las mutuas reflexiones
sostenidas con Torres Garcia (1917) sobre la ciudad,
equiparada al dinamismo contemporaneo, dan como

resultado la exposicion a ddo en las Galerias Dalmau de

Barcelona. La prensa los asocia al futurismo vy al cubismo.

La serie definida como vibracionista sera incrementada
hasta aproximadamente 1918- 19, conjuntamente

con el desarrollo de otras derivaciones experimentales
(como el clownismo), en una version adaptada de
ambas tendencias. Al respecto, en la coleccion del
MNAV hay una obra firmada por Barradas y fechada

en 1913 en Paris, llamada Estudio, con un torrente

de colores vibrantes y planos geométricos sucesivos,
que sugieren el desplazamiento rapido de personas en
un café. Esta obra resulta altamente expresiva de los
impactos que habian causado en el artista los lenguajes
plasticos renovadores asociados al futurismo. La obra
de Barradas intenta expresar el tiempo que fluye en un
gesto o0 en el paso de un tranvia. La ciudad moderna

lo impacta. El retrato que nos convoca se realiza en
Madrid, presentando a su hermana Carmen. La familia
de Barradas habia viajado desde Uruguay a reunirse con
él. Carmen era musica y compositora de vanguardia.
Participaba de encuentros literarios ultraistas muy
afines a su hermano, con quien tenia intereses afines.
El retrato de Carmen vuelve a presentar sus colores
vibrantes y una composicion que sugiere movimiento,
como en tantas de sus obras. Todo parece moverse: la
silla, el piano (cuando retrata a Carmen siempre lo hace
con el piano), hasta las hojas de la planta. Un cuadro de
lenguaje contemporaneo completa la escena.

Uruguay « Rafael Barradas
Carmen, 1920, Oleo sobre tela, 119 x 75 cm
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Uruguay

Rafael Barradas
Autorretrato, 1923
Oleo sobre cartén
62 x 51 cm

En la década de los veinte Barradas da un nuevo

giro a su obra. Comienza a realizar su serie de tipos
humanos que culminan en la serie llamada por él
mismo como los Magnificos. Pintura plana, de dibujo
ritmico, que representa a seres humildes, trabajadores,
para el artista depositarios de una enorme dignidad.

El planteo pictorico es austero sin ser costumbrista. EL

engrandecimiento de sus manos tiene un mensaje claro:

ellas son sus herramientas de trabajo. Muchas de esas
obras se titulan con el trabajo que hacen: Mecanico,
Taberneros catalanes, Constructor catalan, Molinero
aragonés. Tras una vida de vértigo, en carta a Torres
Garcia le confiesa: “trabajo como un animal”. Barradas
contrajo poco después tuberculosis. En un empuje de
su enfermedad se instala en el pequefio pueblo de Luco
de Jiloca, en el Teruel, donde residia la familia de su
esposa. Intensifica en esa etapa una pintura centrada
en el mundo rural espafiol, con los canones estéticos
de la serie de los Magnificos. Sin embardo su paleta se
oscurece a tal punto que el artista habla de luz negra,
a partir de lo que concreta una serie que lo vincula

a la Espafa tragica. Es en ese contexto que realiza

el Autorretrato de 1923, tan distante de anteriores
composiciones bufonescas. Oscuro vy recio, se retrata
como un castellano mas, de camisa remangada y del
color de la tierra.

Uruguay « Rafael Barradas

Autorretrato, 1923, Oleo sobre cartén, 62 x 51 cm
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Colombia

Andrés de Santa Maria
Dama con camafeo, s. Xx
Oleo sobre tela

51 x 41 cm

Durante las Gltimas décadas de su vida, los retratos

de Andrés de Santa Maria parecen relacionarse cada
vez mas con la tradicién de la pintura holandesa del
siglo xvi. De hecho, encontramos representaciones del
propio artista que remiten directamente a Rembrandty
numerosos retratos con fondos muy oscuros y texturas
notables por la acumulacion casi barbara de materia.

En algunos casos, hasta comienzos de los afos 20,

los retratos estan acompafados de flores o de algdn
elemento de la vida cotidiana, pero mas adelante el
artista se concentra solo en la imagen del personaje
cuyo rostro iluminado ocupa el centro del cuadro, en
contraste con el fondo oscuro, mientras una especie de
velo parece matizar toda la superficie.

En Dama con camafeo la oscuridad es tan violenta que
casi se traga el cuerpo de la mujer, visible apenas por
la presencia de una tonalidad rojiza, pero esa misma
oscuridad hace que el rostro se destaque y centre
nuestro interés. En realidad, podria decirse que aqui
no hay nada mas que ver, ni siquiera el adorno que la
mujer parece llevar en el cuello, y nos sumergimos
inmediatamente en el fulgor apagado de su rostro.

Al aplicar el 6leo con espatula, generosamente, Andrés
de Santa Maria logra fuertes efectos de textura. Pero no
se trata de un procedimiento aleatorio y espontaneo,

ni tampoco de una estrategia para atraparnos con

la sensualidad de los materiales; por el contrario, es

un asunto consciente e intencional, marcado por el
proposito de que la acumulacion de materia y la huella
que dejan los instrumentos logren convertirse en
vehiculos de expresividad. Asi, las huellas de la espatula

sirven en otros casos para describir la fluidez de los
cabellos de una mujer, los pliegues de un vestido o las
formas del cuerpo.

En Dama con camafeo la espatula modula la materia
de tal manera que nos hace orbitar siguiendo las
tonalidades rojizas de los cabellos y de la parte superior
del vestido, y finalmente caemos hacia el rostro como
en una especie de remolino matérico, cada vez mas
cerrado, del que no podemos escapar. Aunque, en
realidad, tampoco aqui hay detalles en los cuales
podamos detenernos sino que continuamos girando
entre los circulos concéntricos de los ojos y la gran
mancha roja de la boca; y esos giros cada vez mas
limitados nos obligan a observar con mas atencion, lo
que nos permite empezar a descubrir que no solo el
rostro sino también toda la superficie del cuadro esta
salpicada de manchas de luces que se destacan sobre
el fondo.

Se ha hablado muchas veces de “expresionismao” con
referencia a la obra de Andrés de Santa Maria. Se

trata, en todo caso, de una actitud que no implica la
destruccion de la belleza de la figura, que nunca es
deformada ni tratada con la violencia que aplica a la
materia pictorica. Su peculiar expresionismo se basa,
mas bien, en la conciencia clara de que el uso de todos
los elementos del lenguaje artistico contribuye a generar
un movimiento y una reaccion en la psicologia de quien
se enfrenta a la obra.

Colombia » Andrés de Santa Maria

Dama con camafeo, s. xx, 6leo sobre tela, 51 x 41 cm
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Colombia

Andrés de Santa Maria
Mercedes, 1940

Oleo sobre lienzo

40 x 32cm

Al analizar la trascendencia de Andrés de Santa
Marfa dentro de la historia del arte en Colombia, se
ha destacado muchas veces el hecho de que, a pesar
de haber nacido en Bogota, vivio en el pais durante
periodos relativamente breves y, sobre todo, que

los planteamientos mas importantes dentro de su
proceso creativo correspondieron a discusiones que
se daban en el arte europeo pero que dificilmente
eran comprensibles para la mayor parte de la critica
y del publico en el pais. Marta Traba sefialaba que

” o«

esa condicion de ser “casi extranjero”, “un francés

de Bogota”, en lugar de ser un problema le dio a

Santa Maria la posibilidad de desplegar una total
independencia en el desarrollo de sus ideas estéticas,
sin tener que preocuparse demasiado por satisfacer los

intereses y deseos del gusto local.

VY si eso puede pensarse de los periodos en que Santa
Marfa vive en Colombia y que terminan en 1911, cuando
viaja a Europa para no regresar jamas, es mucho mas
claro a partir de ese momento: sale de Colombia con
cincuenta afnos de edad, lo que significa que, si se resta la
infancia y la primera juventud, se encuentra en la mitad
temporal de su proceso creativo; en efecto, trabajara
incansablemente hasta su muerte, treinta y cuatro afios
mas tarde, un largo periodo en el cual, exceptuando el
escandalo que se produjo en 1926 alrededor de la obra
contratada para el Capitolio Nacional, nadie habia vuelto
a hablar de él ni a discutir sus aportes al arte colombiano.
Pero a ello se debe agregar que también fue siempre un
extranjero en Europa, centrado en la produccién de su
obray poco preocupado por el éxito o las exposiciones.
Por eso puede afirmarse que Andrés de Santa Maria,
especialmente a partir de su salida de Colombia, es una
figura excepcional y aislada.

Asimismo, excepcionales y aisladas son aquellas obras
de Santa Maria que no circularon en Colombia hasta
varios anos después de su muerte. Por eso tiene razon
Marta Traba al sefalar que, en el arte colombiano, las
relaciones de Santa Maria no se establecen con su
propia generacion (exceptuando, creemos nosotros,

la obra de Fidolo Gonzalez Camargo) sino con las
posteriores a la mitad del siglo. Y quiza por eso frente
a su obra se han destacado siempre las condiciones
propias del arte moderno, en particular la autonomia del
lenguaje artistico y su alejamiento de la representacion
exacta de la realidad.

La pintura de Mercedes, con una apariencia imprecisa

y falta de detalles que casi no da informacion sobre el
personaje, se distancia radicalmente de las bUsquedas
que parecian esenciales en un retrato tradicional. Sin
embargo, paradgjicamente, la imagen de esta mujer
esta dotada de una fuerza vital, de una vida interior que
se nos transmite a través de los rasgos de su rostro,
que casi no distinguimos pero al cual nos amarra su
luminosidad, que irradia sobre el resto del cuadro.

La materia pictorica se extiende de manera brutal en
capas sucesivas, sin preocuparse por cubrir el fondo de la
tela, lo que acrecienta la impresion de encontrarnos ante
una obra en proceso. Con el uso de la espatula, el 6leo
se aplica en capas gruesas y generosas que posibilitan
el surgimiento de brillos y colores puros, pero también
la presencia de raspaduras y trazos que incrementan la
textura. En definitiva, toda la pintura esta al servicio de
la expresividad que busca hacer de esta obra un retrato
de profunda penetracion psicologica.

Colombia » Andrés de Santa Maria

Mercedes, 1940, dleo sobre lienzo, 40 x 32 cm
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Uruguay
Carlos Federico Saez
Il primo romanzo, 1897

Oleo sobre tela
60 x 60 cm

Carlos Federico Saez parte para Europa a estudiar
pintura a la edad de 14 afos. Pero a partir de los 11,

y dada su temprana inclinacion al dibujo v al color, es
enviado desde su ciudad natal de Mercedes (Soriano) a
la casa de sus tios en Montevideo para profundizar sus
estudios con el maestro Franzi en el Club Catélicoy en
el taller del artista Diogenes Héquet. Su familia busca
consejo de Juan Manuel Blanes sobre la expansion
formativa del muchacho, el maestro no duda en
aconsejar que vaya a Europa pues “aqui no va a aprender
nada” (carta de Carlos Saez a sus padres). Saez parte
para Europa vy se radica en Roma donde rapidamente
entra en contacto con nuevas corrientes pictoricas
vinculadas al manchismo, que se van imponiendo en
Italia desde la sequnda mitad del siglo XIX. Se vincula
también con el nutrido grupo de pintores espanoles
radicados en Roma. Su espiritu bohemio, y poco afecto
a cursos regulares, preferia la consulta de maestros

y amigos artistas que la oferta de una ensefanza
sistematica. Durante siete afos en Europa, Saez va
adquiriendo un perfil propio que lo despeda de la
creacion pictérica del medio local uruguayo, en donde no
se sentia muy apoyado en sus innovaciones. Su pintura
se caracteriza por la utilizacion de empastes generosos,
pinceladas multidireccionales, un aspecto de boceto sin
terminar, y, aunque incursiono en el paisaje, la figura
humana consistio en su investigacion mas intensa.

En cada visita a Uruguay solicitaba especialmente a

su familia como modelo para sus creaciones. Il primo
romanzo es uno de sus numerosos trabajos realizados
en torno a la figura de su hermana Maria Luisa, en

el clima intimo de salon de la casa familiar. Ella es
presentada en actitud evocativa que probablemente
esté relacionada al libro abierto. A diferencia de otras

obras, esta es muy descriptiva: una atmadsfera serena
emana del conjunto. La mesa con un servicio de té

marca el clima finisecular de la cultura del novecientos.

El entorno es burgués: la fineza del mobiliario y una
mujer formada en la lectura. Los elementos florales
del tapizado y el adorno en la cabeza de la muchacha
son centros de interés frecuentes en otras creaciones
del artista. La composicion parece un poco contenida si
comparamos este ejemplo con el desborde cromatico y
la modalidad abocetada que evidencia en producciones
posteriores. Saez comparte con Pedro Blanes Viale,
Carlos Maria Herrera y otros pocos, la expresion del
conjunto de pintores para los que el ambiente envuelve
a las figuras retratadas, configurando la representacion

de otra sensibilidad acorde con la literatura del periodo.

Es lo que a menudo denominamos novecientos o
modernismo. Quizas este pintor fue su representante
mas agudo.

Uruguay - Carlos Federico Saez

Il primo romanzo, 1897, Oleo sobre tela, 60 x 60 cm
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Uruguay

Carlos Federico Saez

Retrato del Sr. Juan Carlos Murnoz, 1899
Oleo sobre tela

50 x 61 cm

En nuestro medio, la Belle Epogue o Modernismo se
reflejan en la produccién de una “deneracion dorada”,
afrancesada en su mavyoria y especialmente literaria.

En ella se manifiestan las veleidades decorativas del
nuevo gusto burgués confrontadas con una corriente
intelectual de mayor rebeldia social, ambas con
componentes también romanticos. Este giro epocal
tiene su correlato en la produccion plastica. Algunos

de los mas destacados pintores modernistas en
Uruguay, que viajaron y trajeron de Europa novedades
representativas de ese cambio fueron Carlos Federico
Saez, Milo Beretta, Pedro Blanes Viale y , Carlos Maria
Herrera, entre otros. Entre ellos el joven Saez abrevéd del
vigor de un movimiento local como el de los llamados
macchiaioli, una de las mas prestigiosas tendencias

en las postrimerias del siglo XIX. Sdez expresa esa
influencia a través del manejo de la mancha, como lo
manifiesta el retrato de Juan Carlos Mufioz. La mancha
en Saez compone. La obra, como casi todos sus retratos,
esta definida con rapidas pinceladas, dando la sensacion
de una pintura de accion. Hasta donde se tiene
informacion, el artista no pintaba por encargo. En su
mavyoria sus retratos son modelos ocasionales, familia,
amigos. El artista profundizo en Italia su amistad con

la familia Mufoz, especialmente con Juan Carlos,
companero de salidas bohemias. Se fotografia con ély lo
retrata en mas de una ocasion. La obra que nos convoca
muestra al modelo en una actitud displicente, con la
mirada fija en el observador mientras exhibe su “mal de
época”, extenuado, sensacion que el pintor acentla a
través del vacio flotante de su alrededor. No hay piso ni
techo, no hay entorno, y si existe, estd conformado por
las pinceladas propias del artista, de color neutro. Saez,
cuya pintura se caracteriza como una factura de accion,

define su modalidad pictérica ante un personaje que
ostenta la poca importancia de ese registro: hasta sus
manos parecen no asirse a nada. De ese modo, el artista
logra conferir a los retratados la presencia de un yoy un
momento de sus existencias irrepetible.

Uruguay  Carlos Federico Saez
Retrato del Sr. Juan Carlos Mufioz, 1899, Oleo sobre tela, 50 x 61 cm
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Uruguay
Carlos Federico Saez
El chal rojo, 1898

Oleo sobre tela
56 x 46 cm

Como Il Primo Romanzo y muchos otros retratos del
artista, sus modelos son ubicados en la tela de perfil.
Con ello parece querer captar un momento preciso,

por tanto efimero, en consonancia con la técnica del
manchismo, modalidad pictérica en boga y proveniente
de los macchiaioli, una de las tendencias artisticas
renovadoras de la Italia que le interesaba a Saez . El
artista destaca desde el titulo el motivo y la naturaleza
cromatica que quiere destacar. Esto se ve en £l chal rojo,
accesorio que observamos en varias de sus obras; o0 en
Madronos, por ejemplo, fechado dos anos después, que
también exhibe un perfil femenino. Entre uno y otro hay
enormes diferencias de actitudes. En la obra que nos
convoca destaca la contundencia de la modelo, su rostro
ostenta una juventud decidida, con la posicion erduida
de la cabeza, el respingo de su nariz con cejas que
acentdan la mirada. Su contorno es ancho y derecho.
Frente a esa quietud hierve el contexto de pinceladas
multidireccionales, abocetadas, empastadas unas y
ligeras otras, hasta dejar el soporte al descubierto
(practica habitual del artista donde el soporte tiene su
rol de actuacion). Todo ello confiere ligereza al entorno,
entramados y presencia del pintor, sin mas elementos
decorativos que sus pinceladas. El personaje adquiere
asi una rotunda presencia en soledad. Esas pinceladas
dan la sensacion de factura rapida y abocetada, de
impulso espontaneo v vibratil, que contrasta con

una voluntad certera en la ejecucion de un rostro

Cuya expresion parece ser captada en un momento
insustituible.

Uruguay - Carlos Federico Saez
El chal rojo, 1898, Oleo sobre tela, 56 x 46 cm
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Uruguay

Carlos Federico Saez
Estudio, 1899

Oleo sobre tela

54 x 46 cm

Saez escoge a Italia como locacion para su formacion
artistica. Su pasaje por la Academia fue sin embargo
corto. Eligio una tendencia en boga y en consonancia con
su propension creativa, los macchiaioli (emparentados
en cierta forma con los impresionistas). Hizo propias
las pinceladas sueltas de factura abocetada, las
manchas agitadas en cromatismos vibrantes, en

clara adhesion visual a lo instantaneo. Esos fondos
sueltos ya se observan en sus pasteles, pero fue sobre
todo en sus obras en éleo, posteriores a 1897, que el
entorno de pinceladas se complementa otorgando a las
composiciones un juego de dinamismos entre la factura
de sus sus modelos y los entornos mas libres que en
general les adjudica. Estudio (1899) es un vivo ejemplo
de ello. Retratista de su familia (apoyado en infinidad
de apuntes y dibujos), con siluetas de cuerpo entero de
sus amigos, bustos en sus modelos, va optando en todos
ellos por concentrarse en los rostros, nunca neutros en
interioridad. Esta obra es uno de los ejemplos donde

la organizacion del espacio es piramidal, el rostro es
preciso pero las pinceladas van desmaterializandose
hasta rodear a la figura en un fragor de fuerte
impulsividad. El modelo tiene un rostro que refleja esa
expresion ensimismada y que hace que las figuras de
Saez se muestren incomunicadas con quien mira, en

la expresividad de una intimidad intransferible y no

compartida. Sus figuras, como en Estudio, proyectan
seres de su tiempo: los atuendos y accesorios dan
cuenta de ello. El entorno del modelo va desde un
empaste de materia contundente a ligeros y minimos
espacios donde observamos el soporte. Contrasta la
oscuridad y seriedad de la figura con las pinceladas de
colores vigorosos alrededor. En esta obra, especialmente
sobre la cabeza del modelo, las pinceladas se engrosan
y corren con una modalidad que justifica la atencion
gue muchos artistas, calificados como matéricos, varias
décadas después le pusieron a las obras de Saez, en
quien reconocen una raigambre comadn.

Uruguay  Carlos Federico Saez
Estudio, 1899, Oleo sobre tela, 54 x 46 cm
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Colombia

Débora Arango Pérez
Anselma, c. 1940
Oleo sobre cartén

37 x25,5cm

El retrato titulado Anselma, de Débora Arango, resulta
aparentemente mas simple que el de Guineo, que
corresponde aproximadamente a las mismas fechas,
pero en el fondo es mas inquietante y se revela mas
cargado de fuerza poética.

De nuevo nos encontramos frente a una persona
corriente, quiza insignificante, indigna de entrar en

las torres de marfil del arte, si se la considera con los
parametros de las ideologias artisticas tradicionales.
En efecto, Anselma es la vieja empleada doméstica de
la casa familiar, un personaje sin una historia heroica
sino cotidiana, que, seqin recordaba Débora Arando, se
lamentaba por la cantidad de veces que se habia visto
obligada a servirle como modelo para sus retratos.

Es evidente que la pintura resulta mas esencial, menos
expresionista que el retrato de Guineo. En Anselma casi
nada importa por fuera del personaje mismo: ni el fondo
uniforme y plano, ni el vestido que se limita apenas

a servir de base a la figura, ni las pinceladas que no
buscan protagonismo alguno. Y esa rigurosa economia
tiene como consecuencia que nos centremos de lleno en
el rostro mismo de la mujer, que se nos impone como la
Unica realidad significativa que nos entreda la obra.

El retrato aparece intensamente trabajado como
resultado de un conocimiento largo y reposado del
personaje; no se nos ofrece un instante, un movimiento
0 un gesto pasajero, congelados gracias a la pintura
sino, por el contrario, una especie de escultura pintada,
largamente tallada hasta llegar a los rasgos esenciales
que revelan su personalidad que, en definitiva, es lo que
interesa descubrir.

Porque el de Anselma es un retrato intensamente
psicoldgico, sin adornos ni maquillajes, logrado a

partir de los profundos surcos que cruzan su frente y

sus mejillas, de la boca apretada que parece repetir la
tristeza de los ojos cansados, y de los parpados cargados
bajo los trazos de las cejas que los intensifican; sin
idealizaciones ni referencias estetizantes; sin gritos
expresivos ni estridencias sino, por el contrario, duro,
serio, silencioso.

Aungue no sepamos nada de ella ni de su historia, el
retrato que Débora Arango realiza de Anselma nos
revela una mujer cargada de experiencia tras una vida
de esfuerzo, cansada vy triste, quiza inquieta v, en el
fondo, tal vez profundamente sola. No nos mira; de
hecho parece escabullir nuestra mirada como si quisiera
impedirnos que descubramos sus pensamientos, lo que
nos deja como Unica posibilidad la de leer su historia a
través de las huellas que la vida ha dejado en su rostro.

Si frente al retrato de Guineo sentimos que Débora
Arango nos muestra un momento fugaz de la vida de

la ciudad y de su paisaje humano, en el de Anselma
quiza podamos descubrir una idea diferente, también
definitiva en toda su vida artistica: que solo es posible
aproximarse a una comprension de la realidad a través
de la convivencia con ella y de una mirada analitica que
sepa descubrir las tormentas interiores que habitan en
todos los seres humanos.

Colombia » Débora Arango Pérez
Anselma, c. 1940, 6leo sobre cartdn, 37 x 25,5 cm
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Colombia

Débora Arangdo Pérez
Guineo, c. 1940

Oleo sobre cartén

37 x 25,5cm

Guineo es una pintura de un periodo que podemos
definir como de formacion de Débora Arango. Ese
proceso se extiende hasta 1938, aproximadamente.

Se desarrolla primero bajo la direccion de la hermana
salesiana Maria Rabaccia en el Colegio de Maria
Auxiliadora, de Medellin, cuando el trabajo artistico
consistia basicamente en la copia de laminas. Débora
Arango recordd siempre con especial carifo y gratitud el
apoyo de la monja italiana, que no solo le dio confianza
en si misma sino que también la respaldo frente a

sus padres para que la estimularan en su formacion
artistica. Luego estudio con Eladio Vélez a partir de
1931, cuando este regreso a Medellin después de sus
estudios en Europa, y trabajo con él, quiza, hasta 1935.
Finalmente, entre mediados de 1936 y comienzos de
1938, fue alumna de Pedro Nel Gomez.

Con Eladio Vélez empez6 a enfrentar naturalezas
muertas y paisajes, casi siempre en dibujo y acuarela,
ademas de algunos ejercicios ocasionales de pintura al
6leo. También estudi6 con Eladio la técnica del retrato,
que le resultaba apasionante, aunque sofiaba siempre
con crear algunos que no estuvieran limitados por la
bUsqueda de la exactitud fotografica que se postulaba
como el valor fundamental de este género de pintura.

En este contexto, a pesar de tratarse de una obra tan
inicial, el retrato de Guineo resulta especialmente
interesante por lo que representa acerca de la actitud
de Débora Arango frente a la formacion que entonces
recibe. Ante todo, conviene sefialar que Guineo era un
personaje popular en la ciudad, una especie de loco
callejero que, segln recordaba la artista, “andaba con
un palo vy tiraba piedras a diestra y siniestra”. Cuando

se piensa que apenas unas décadas antes los criticos
se quejaban porque los artistas ya no pintaban a los
héroes, la eleccion de Guineo como personaje adquiere
ribetes casi revolucionarios. Pero, adicionalmente,
sefala la decision de Débora Arango de mirar el paisaje
humano de la ciudad, agresivo y violento, y entrar en
contacto con él, dejando de lado la tranquilidad de las
laminas o la contemplacion de panoramas pintorescos,
aunque todo ello debiera hacerlo al margen de su
formacion académica.

Por otra parte, es claro que la artista abandona aquri la
idea del retrato a partir de la bUsqueda de una exactitud
fotografica que se quedaba en las apariencias externas.
Guineo, por el contrario, esta fuertemente caracterizado
€OoN UNO0S pPocos rasgos que lo definen, rasgos creados

a partir de largas pinceladas y contrastes expresivos,
impactantes, como los brochazos con los cuales se
define la ceja izquierda del personaje que se extiende
desmesuradamente como queriendo invadir el espacio
que la rodea.

Es posible que no pueda afirmarse que este retrato

se caracteriza por una profundidad psicologica que la
artista nos permita vislumbrar. Pero si es claro que
aparece como un personaje Onico y extrafo, encontrado
en la calle y plasmado aqui sin querer idealizarlo, sino
con un profundo respeto que revela ya la actitud de
testigo incorruptible de su tiempo, que Débora Arango
asume a lo largo de su vida y que es la condicion
indispensable para enfrentar la realidad desde una
perspectiva critica.

Colombia » Débora Arango Pérez
Guineo, c. 1940, 6leo sobre carton, 37 x 25,5 cm
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Colombia
Andrés de Santa Maria
Bailarinas, 1936

Oleo
14 x 18,2 cm

Parece imposible realizar una pintura con tanta fuerza
como Bailarinas, de Andrés de Santa Maria, en una
superficie de madera de apenas 14 por 18 centimetros:
una pequena miniatura que, sin embargo, ofrece una
notable variedad de planos y de personajes. Al comienzo
puede resultar casi incomprensible lo que vemos dada
la agitacion de trazos y de colores, pero luego todo se
aclara. La escena representa un baile de flamenco en el
que es posible identificar dos bailaoras con sus amplios
vestidos en amarillo y rojo intensos, que dejan ver entre
ellas al acompanante masculino, ademas del duitarrista
ubicado a la izquierda del cuadro.

A lo largo de su vida en Europa, Santa Maria mantiene
una proximidad muy grande con Espafa, que visita

con alguna frecuencia. Cuando finalmente expone su
obra en dos grandes retrospectivas en Bruselas (1936)
y en Londres (1937), la critica y la prensa hacen mas
referencia a sus vinculos con Espafa que a su origen
colombiano, lo que puede explicarse por la admiracion
gue manifiesta muchas veces por la pintura de El Greco
y la de Velazquez, asi como por la presencia de temas
populares espafoles, como el de esta obra. Se trata,
por lo demas, de intereses que estan presentes en
muchos de los artistas que contribuyeron a la aparicion
del arte moderno, como Edouard Manet, por ejemplo,
quien veia en Velazquez la encarnacion de sus ideales
de una pintura que hablara de la sociedad concretay no
de recuerdos académicos. Santa Maria también quiere
reflejar el contacto con la realidad, que busca siempre,
incluso en su amplia serie de conmovedoras pinturas
religiosas.

Como ocurre en las obras de mayor formato, Andrés de
Santa Maria logra en este caso también involucrarnos en
la escena a través del uso de los recursos propios de su
lenguaje pictorico, pero el tamano de esta pequefa tabla
hace particularmente arriesgado el manejo de su técnica,
que podria correr el riesgo de convertirse en un enredo
mateérico. Sin embardo, el artista encuentra un equilibrio
casi imposible al reducir los toques de espatula a
dimensiones minimas pero sin renunciar a su fuerza y su
violencia, lo que le permite conservar la intensidad de la
materia y de unos colores que él prepara personalmente
para garantizar su calidad vy su brillo.

Aunque podia parecer un intento imposible, Bailarinas
nos entrega una compleja variedad de espacios y

de luces que no vemos de manera directa pero que

se insin0an por los contrastes de color. Es evidente

gue nos encontramos en un ambiente nocturno, con
unas fuentes de luz bajas que se hallan detras de los
personajes y que proporcionan un fondo mas claro sobre
el cual se destaca el colorido de los vestidos, mientras
mas alla se extiende una oscuridad de muchos colores.

Pero, en el fondo, nada de eso resulta importante;

no nos preocupa identificar qué hay en ese espacio
complejo porgue, en realidad, todo lo que pudiéramos
suponer que existia alli ha sido transformado en toques
magnificos de luz y de color que hablan a nuestra
sensibilidad y nos introducen intuitivamente en la
escena: materia y color de extraordinaria energia, que
podemos definir como “expresionistas”, si eso significa
gue nos hacen sentir intensamente la realidad.

Colombia » Andrés de Santa Maria
Bailarinas, 1936, 6leo, 14 x 18,2 cm
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Uruguay

Pedro Fidari
Cambacua, 1923
Oleo sobre cartén
69 x 99 cm

Buena parte de la historiografia del arte marca el
momento en que Pedro Fidari se “dedic6” a la pintura
definitivamente a partir de sus afnos en Ardentina.

Sin embargo, ya antes de los veinte esa constituia

su aspiracion. Figari ademas pinta y dibuja desde su
juventud e incluye en su vida pGblica una especial
atencion a la ensefianza y promocion artisticas. De
modo que cuando renuncia a sus actividades en
verdad consolida y profundiza un universo concebido
previamente. Esa cosmovision ostenta un endafioso
aire primitivo espontaneo, porque a la hora de evocar
el pasado ya tiene esbozadas las danzas de afro
descendientes asi como el acopio de informacion de sus
viajes por campos del Uruguay, vinculados a atuendos
y costumbres. El nombre de la obra, Cambacua, refiere
a una fiesta y a una danza que la poblacion afro
descendiente realizaba los seis de enero en homenaje
a San Baltasar, el rey mago “nedro” de la tradicion
cristiana. La composicion de colores contrastantes
manifiesta un ritmo sostenido donde los pies oscuros
zigzaguean mientras las cabezas mantienen una
potente horizontalidad. La organizacion de las figuras
en forma de friso forma parte de sus rasgos pictoricos
mas caracteristicos. Entre las manchas de color de las
figuras, blandas y en movimiento, establece un firme
ordenamiento estructural. De esa forma Figari realiza
un incansable destaque de la imperiosa necesidad de
“descolonizacion cultural”, basado en la recuperacion de
las diversas matrices culturales que nos conforman.

Uruguay « Pedro Fidari

Cambacué, 1923, Oleo sobre cartdn, 69 x 99 cm




82 | 83

Uruguay

Pedro Fidari

Pericén en el patio de estancia, 1925
Oleo sobre cartén

70 x 100 cm

El titulo refiere al mundo rural en un dia de fiesta,

en que se baila el pericon. Varias obras del artista
refieren a actos celebratorios con danzas, en que las
figuras pierden protagonismo, integrandose en un todo
organico, en unidad con la arquitectura y la boveda
celeste. Las danzas asociadas al campo (pericones,
gatos) son asuntos que Figari trata con gusto: los
representa en pleno campo, bajo los naranjos o en este
patio de estancia. En la obra que nos convoca trabaja
con gran soltura expresiva y cromatismo vibrante:

las vestimentas, las paredes que circunvalan el patio,
el cielo, el omb0 que hace su aparicion gigantesca

por detras. En los patios interiores de las casas de
estancia se desarrollaba durante la Colonia gran parte
de la vida femenina: el patio a menudo era el centro

de sociabilidad y festejos. Varios elementos marcan
ritmos, caracteristicos en toda obra: el propio baile, las
arcadas de la galeria, las ventanas y puertas. Todos los
elementos reafirman el ciclo de la vida cuando la fiesta
y la danza tienen su lugar en las variadas raices étnicas
del territorio, en este caso las del mundo hispano
criollo. De ese modo Figari afirma la idea de que él

ha ingresado en la pintura desde sus preocupaciones
sociales y humanisticas, encontrando rapidamente un
repertorio tematico paralelo. Por la fecha de la ejecucion
de esta obra, Figari ya radicaba en Paris, en donde
acostumbraba a trabajar sin modelos, a partir de los
pliegues de su memaoria. En numerosas composiciones
cuenta con la ayuda de su hijo Juan Carlos, el arquitecto,
que colaboraba especialmente en la realizacion de
elementos arquitectonicos.

Uruguay - Pedro Figari
Pericén en el patio de estancia, 1925, Oleo sobre cartén, 70 x 100 cm
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Uruguay

Pedro Fidari

La vida, 1925
Oleo sobre cartén
61,5 x 82,5cm

La obra “La vida” irdnicamente refiere u uno de los
asuntos mas tratados en la obra de Figari: la muerte.
Entierros, velorios, salutaciones por un fallecimiento,
son tan frecuentes en sus pinturas como los bailes. El
tema se desarrolla tanto en la campafia -a través de
cortejos minimos- como en la ciudad, en la calle, casas
o conventillos. AsT el ceremonial y la interpelacion

de la muerte quizas le confieren una posibilidad mas
de observar conductas rituales en habitos culturales
distintos, aunque siempre bajo la ténica deneral de lo
indescifrable. En su obra “Arte, estética e ideal” Fidari
apunta: “Se dice que el temor a la muerte es instintivo.
Nosotros pensamos que es una consecuencia, mas
bien, del amor a la vida. Nos parece que ese “doble
instinto”, el amor a la vida y el horror a la muerte,
deben considerarse como uno solo: el instinto vital”.
Los velorios y entierros figarianos carecen de pompa

y lujo. La obra que nos convoca es una escena de
interiores, un velorio de afro descendientes: el tambor
siempre presente, el grupo apifiado que exhibe la
indumentaria que los destaca (dgaleras, levitas y faldas
que acompanan formas de desplazamiento repetidas
en todas sus composiciones), un perro (“companero”
frecuente en su obra las escenas humanas, asi como una
puerta abierta a través de la que se distingue distingue
la luna, quizas la mas reiterada presencia en sus obras.

Uruguay - Pedro Figari
La vida, 1925, Oleo sobre cartén, 61,5 x 82,5 cm
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México

Alfredo Ramos Martinez
Los cesteros, 1939
Temple sobre carton

56 x 71 cm

El estilo de esta pieza es amable, complaciente y
refinado, y parece avenirse de forma idonea con la
personalidad y la educacion que tuvo Ramos Martinez.

La pintura es una obra ornamental. Existe en ella cierta
influencia de la obra de Gauguin y la de Diego Rivera.
El artista plasma de manera armoniosa y ordanica a
una serie de indigenas mexicanos, colocados en un
simulacro de paraiso desbordante de flores y plantas.
Estos indigenas viven sus ciclos vitales en estrecha
comunion con los ritmos de la naturaleza, ocupados
en la actividad de elaborar las famosas canastas y
estan ajenos a las presiones y angustias del mundo
contemporaneo. El arte y la vida son para el indio una y
la misma cosa.

México « Alfredo Ramos Martinez

Los cesteros, 1939, temple sobre carton, 56 x 71 cm
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Colombia

Sophie Delliquadri
Mercado de Sogamoso, 1970
Oleo sobre yute

122 x 142 cm

Los escasos datos que se tienen sobre Sophie Delliquadri
y su presencia en Colombia nos obligan a entrar en el
terreno de las suposiciones. La artista naci6 en Polonia
tras la Primera Guerra Mundial; independientemente
de lo que haya podido ocurrir en las décadas siguientes,
parece claro que sus padres siguieron viviendo en su
patria y murieron alli, pues las cenizas de Sophie fueron
llevadas a la tumba familiar en Polonia. No conocemos
las circunstancias que desembocaron en su matrimonio
en Etiopia con un miembro del Ejército de Estados
Unidos, pero es evidente que la relacién con su pais
debid haberse tornado muy dificil. Luego, a lo largo

de los afos, siquid un peregrinaje por muchos paises,
tantos que habria alcanzado a exponer sus pinturas en
nueve de ellos, antes de asentarse con su esposo cerca
de Nueva York, cuando tenia 65 afios de edad; fallecio
dieciséis anos después.

Mercado de Sogamoso manifiesta la empatia de la
artista con un evento popular. Se trata de una multitud
abigarrada pero no anénima, en la cual es posible
identificar y diferenciar a muchos individuos. Como es
natural, podemos distinguir mejor a los que se sitdan en
los primeros planos, y entre ellos hay un pequefio grupo
que rodea a una mujer vestida de blanco y con sombrero
0scuro que, cuando la descubrimos, nos atrapa con su
sonrisa y se convierte en el eje de una composicion que
sin ella quiza se perderia.

Los personajes se sobreponen siguiendo acumulaciones
diagonales y franjas horizontales pero, al mismo tiempo,
respetando una cierta tradicion en la estructura del
espacio. Con una mirada que se aproxima al manejo de
los artistas impresionistas que, como Claude Monet,

querian producir la sensacién de profundidad sin recurrir
a la perspectiva lineal, aqui las figuras acumuladas van
reduciendo sistematicamente su tamano, al mismo
tiempo que pierden definicion hasta limitarse a unos
pocos trazos que, sin embargo, mantienen la riqueza del
movimiento y del color con unos cuantos toques que
rompen la monocromia de los terracotas.

Los oficios se ubican en primer plano y luego se olvidan
porque nos perdemos en la multitud. Pero ese detalle
nos hace percibir que este es un espacio que solo
existe en la realidad de la pintura; el tercio inferior del
cuadro se nos ofrece casi frontal pero luego parece que
volaramos sobre la multitud, donde el movimientoy la
altura no nos permiten concretar los detalles.

Los campesinos del Mercado de Sogamoso estan
dedicados a sus trabajos, ignorantes de la mirada de la
artista, exceptuando quiza a la mujer de la sonrisa. De
alguna manera es una celebracion de la vida rural y de
sus labores, que la artista exalta mas por las formas que
por el detalle y, sobre todo, por la condicion de trabajo
que adquiere la propia pintura: elaborada en éleo sobre
yute, revela los gestos y esfuerzos de la artista para
manejar la complejidad de materiales tan directos y
sencillos.

En definitiva, Sophie Delliquadri revive la experiencia
emocionada de lo americano que habian vivido los
artistas viajeros de los siglos anteriores.

Colombia « Sophie Delliquadri

Mercado de Sogamoso, 1970, éleo sobre yute, 122 x 142 cm
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México
Federico Cantd
Las bodas de Cana, 1951

Oleo sobre tela
90 x 150 cm

En el cuadro Las bodas de Cana la figura de Cristo
aparece en el centro de la composicion, bendiciendo los
alimentos y representando la escena donde convierte el
agua en vino. Parece estar asistiendo a un mercado mas
que congregarse ante un banquete de boda. ELl primer
plano esta desconectado del tema principal.

El artista tiene la obsesion de usar la repeticion del
trazo, llevandolo a la pérdida de la distancia de los
planos vy a la dificultad de obtener la sensacion de
lejania. La escena biblica se desarrolla entre indigenas

y el aglomerado de los personajes parece ser de un
pintor popular. Cantg trata de reconquistar una tradicion
fuertemente arraigada en la historia de nuestra pintura,
la cual representa una de sus mas hermosas facetas.

México « Federico Cantd
Las bodas de Cana, 1951, 6leo sobre tela, 90 x 150 cm
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México
David Alfaro Siqueiros
Entrega de juguetes, 1961

Oleo sobre madera
82 x 62 cm

Hay una denuncia en contra de la sociedad, agredida por
las imagenes contrastantes de las damas adineradas
que, alhajadas y cubiertas por costosas pieles, se
enfrentan a una masa expectante, andénima, que asiste
al ritual de la entrega, mas para gozar del espectaculo
que para obtener un accidental obsequio, por medio del
cual trataran de descardar su conciencia las consortes
de los oligarcas en turno.

A pesar de ser de caballete, recibimos de esta obra

de Siqueiros el significado de la arriesgada aventura
emprendida por el artista en contra de las fronteras para
alcanzar o rebasar los campos visuales, y nos refieren

de inmediato a los inmensos y portentosos trazos de los
murales del Hospital de la Raza o a aquellos del Castillo
de Chapultepec. La composicion dinamica, presente en
la mayoria de sus obras, nos revela un temperamento
cosmico comprometido en la blisqueda de una
expresion plastica integral.

México « David Alfaro Siqueiros
Entrega de juguetes, 1961, dleo sobre madera, 82 x 62 cm
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México

Rafael Coronel
Cristo, 1956
Oleo sobre tela
100 x 70 cm

Cristo en una sintesis del dolor animico del personaje.
Su piel viene a ser una superficie costrosa en la que
los grises, los moretones sombrios, las afloraciones
de la carne blancuzca y las rojas tinturas de la sangre
ofrecen al espectador una diversa gama de pastosas
entonaciones, brindando el desgaste del tiempo.

La obra tiende hacia un expresionismo, en cuanto a su
no aceptacion de la belleza, como meta por alcanzar
prototipos convencionales. Este Cristo es uno de

los miles que abundan en las iglesias y que fueron
muy representativos de la época colonial, cuando la
representacion de esta figura era totalmente sufrida.

México « Rafael Coronel
Cristo, 1956, 6leo sobre tela, 100 x 70 cm
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Colombia

Débora Arangdo Pérez
Cristo, 1940

Acuarela sobre papel
29 x 24 cm

Débora Arango insistié siempre en que era una mujer
catoélica, creyente, de profunda religiosidad (“No rezo
padrenuestros ni avemarias, pero le cuento todo a Dios”,
decia); pero, al mismo tiempo, su obra presenta una
critica violenta del clero, de la hipocresia de muchos
curas y monjas y de la moral mojigata de la sociedad
colombiana de su tiempo. En algdn caso afirmd que se
trataba de una interpretacion de las pasiones ajenas. Y
si bien realiza una gran cantidad de pinturas cuyo tema
son esos personajes religiosos, existe una serie mas
pequeia centrada en imagenes de Cristo y de la Virgen
Marfa que, sin abandonar a veces la reflexion critica,
estan cargadas de una intensa espiritualidad.

Esta acuarela, titulada simplemente Cristo, corresponde
a una época en la cual Débora Arango ha llegado al
pleno desarrollo de su lenguaje expresivo basado

en la fuerza de la simplificacion de las figuras y de

la estructura compositiva, en una gran economia de
recursos y en el poder de sugerencia de los trazos: el
mismo lenguaje que utiliza para sus mas feroces criticas
politicas.

Como ocurre muchas veces en sus obras, no es posible
identificar una ubicacion precisa; el fondo se define

con manchas de acuarela, predominantemente azules
en la parte superior, lo que sugiere un cielo con nubes,
pero que se mezclan con los mismos verdes de la parte
inferior, mientras el centro permanece mas claro e
iluminado.

Sin embargo, lo mas interesante es que la escena
se desarrolla en una especie de espacio-tiempo
trascendental en el cual se pierde la diferencia entre el

pasado vy el presente. Es el mismo planteamiento que
empled Paul Gauguin en su pintura El Cristo amarillo, de
1889; alli, un grupo de campesinas de Bretafia rodean
en oracién una imagen del crucificado, con la condicion
fundamental de que el Cristo y las campesinas tienen
las mismas caracteristicas de realidad: no se hace
referencia a una imagen sino a una presencia o, quiza
mejor, a una experiencia.

En el Cristo de Débora Arango se crea una especie de
circulo que une los seis orantes con el travesafio de la
cruz que se dobla para acogerlos pero, adicionalmente,
la curva en profundidad de la cruz, que esta plantada
en el lugar que queda libre entre las dos mujeres del
primer plano, genera una especie de perspectiva que
corresponde justamente al espacio que ocupan los
devotos. Lo que resulta, como en el cuadro de Gauguin,
es que Cristo ocupa el mismo tiempo y el mismo espacio
de los seis personajes que, en definitiva, experimentan
presencialmente la crucifixion, descarnados y
espirituales como Cristo.

A pesar de su esquematismo y de la intensa
deformacion de las figuras, pero sin la representacion
de la sangre y del dolor, el conjunto de los devotos

es completamente sereno, equilibrado y simétrico,
silencioso como en la experiencia mistica de las
campesinas de Gauguin, y también aqui sumerdido en
un ambito amarillo dorado que permite recordar que asi
se representaba el mundo celestial en el antiguo arte
cristiano.

Colombia « Débora Arando Pérez

Cristo, 1940, acuarela sobre papel, 29 x 24 cm
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México

Jesis Reyes Ferreira “Chucho Reyes
Cristo con flores sobre fondo azul, s. f.
Gouache sobre papel de China

74 x 48,5 cm

”

Cristo es uno de los temas que mas desarrollé Chucho
Reyes. Esto se hace evidente de un modo muy particular
en la diversidad.

Con marcado caracter expresionista, el pintor se sirve
de enérdicas pinceladas de fuerte colorido con lineas
que cierran, abren o mueven el espacio a su antojo.
Todos ellos tienen como constante la conjugacion del
contenido mistico con el masoquismo cuyo resultado
final es la representacion del sufrimiento, una profunda
y peculiar expresién pictorica y un signo personal que
sirvio al artista para manifestar su propia interpretacion
sobre el oscuro sentido de la tragedia divina.

Observamos en cada uno de ellos el gusto por las
antigedades, como la escultura religiosa popular del
virreinato mexicano, donde representaban a un Cristo
sandrante que llego a poblar la totalidad de los templos
de México, capillas, claustros, oratorios y dormitorios
particulares.

México « Jesis Reyes Ferreira “Chucho Reyes”
Cristo con flores sobre fondo azul, s. f., gouache sobre papel de China, 74 x 48,5 cm



100 | 101

México
José Clemente Orozco
Criminales de guerra, c. 1944

Oleo sobre tela
59,5 x 95 cm

Orozco se plantea el drama de la dominacion espafola,
con su saldo de masacres. Durante los afios cuarenta,
en la obra de Orozco se revela la mas profunda critica
histérica, y contiene asi su mayor fuerza dramatica.

El artista dijo: “A mi me gustan mas el negro y las
tierras excluidas de las paletas impresionistas. En vez
de crepUsculos rojos y amarillos, pinto las sombras
pestilentes de los aposentos cerrados, en vez de indios
calzonudos, damas y caballeros borrachos”.

La composicion tiene mayor fuerza del lado izquierdo,
donde se encuentran los aztecas, dandole una
agresividad mayor con los colores y las pinceladas
fuertes y en diagonal. En cambio, del lado derecho,
donde se sit0an los espanoles, parece minimizarlos y
las pinceladas que delinean a los personajes son mas
sutiles.

México « José Clemente Orozco

Criminales de guerra, c. 1944, 6leo sobre tela, 59,5 x 95 cm
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Colombia

Audusto Rendén
Santa Barbara, 1963
Grabado sobre papel
40 x 35cm

Lo mismo que ocurre en el ambito internacional, la
década de 1960 esta marcada en el arte colombiano
por la presencia de tendencias y poéticas muy variadas
y contrapuestas. Esa multiplicidad aparece sobre todo
por la acentuacion simultanea de bdsquedas abstractas
y la profundizacion de una figuracion expresionista muy
violenta que, con frecuencia, esta comprometida con

la denuncia de los problemas politicos y sociales que
azotan al pais, en particular la violencia, la represion y
la censura.

Pero la beligerancia de este arte politico no se refiere
exclusivamente a la denuncia de las atrocidades que
se cometen a diario; también se constituye en un
debate acerca de la intrascendencia social de un arte
que, proclamando su autonomia y libertad, se dedica
a trabajar sobre problemas puramente estéticos, de
manera que se encierra cada vez mas en su torre

de marfil y le da la espalda a la realidad. En otras
palabras, con estas obras no solo se reivindica una
dimension politica sino que también se discute acerca
de la responsabilidad ética de los artistas. Frente a un
panorama internacional cada vez mas influenciado
por las modas y el consumo, muchos de estos artistas
politicos —como es el caso de Augusto Rendon—
defienden la coherencia entre sus ideas y sus acciones
poéticas como una nueva forma de identificacion
entre el arte y la vida, con una pasion que adquiere
connotaciones heroicas y romanticas, en el sentido
conceptual de la palabra.

En 1963, en el marco de una huelda en la fabrica
de Cementos El Cairo, en Santa Barbara (Antioquia),
gue habia conducido al bloqueo de la via, en el

enfrentamiento con el Ejército y los allanamientos
posteriores resultaron doce personas muertas (de las

cuales solo cuatro eran obreros) y unos cuarenta heridos.

La indignacion social por la represion llego a los terrenos
del arte con esta obra.

Renddn permite comprender que el problema no se
reduce a estar mas o menos atentos al devenir social e
introducir temas politicos en obras de arte tradicionales,
porque la influencia de ese tipo de trabajos acaba
reducida a las elites economicas y culturales que tienen
acceso a ellos gracias al coleccionismo o, en un pais
como Colombia, a través de niveles privilegiados de
educacion. Por eso, ademas del tema, es indispensable
cambiar los caminos a través de los cuales el arte

llega a las personas. En contra de la pintura Gnica se
introduce entonces el uso de las distintas técnicas de

la grafica que bajan los precios y multiplican el nOmero
de receptores. Con esa idea en mente, Augusto Rendon
convierte las distintas formas del grabado en su medio
exclusivo de expresion.

Y, adicionalmente, la obra tiene que encarnar la violencia
que se quiere denunciar. Para ello, Augusto Rendon lleva
hasta el extremo la deformacion de las figuras, en un
proceso que no es solo estético sino que se vincula con
la destruccion fisica y espiritual de las personas a las que
han sido vulnerados sus derechos, su dignidad y su vida.

Colombia « Augusto Rendén
Santa Barbara, 1963, grabado sobre papel, 40 x 35 cm
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México

Francisco Moreno Capdevila
Negro sobre negro, s. f.
Grabado sobre papel

39 x39cm

Ambas piezas evidencian su prodigiosa capacidad, no
solo para el grabado sino para su descomunal manejo
de posibilidades de planos en ese juego de luz y sombra
que permite el conocimiento del uso de la plancha de
metal.

Las dos obras corresponden a una de las mas
desgarradoras escenas jamas grabadas en nuestro
medio: los acontecimientos de octubre de 1968. A través
de estos aguafuertes, el drama de Tlatelolco va siendo
narrado dentro de prisiones o presiones claustrales de
las cuales emana angustia o impotencia y nos hace
reflexionar, a través de la denuncia social, sobre todo lo
que limita la capacidad del hombre.

México « Francisco Moreno Capdevila

Negro sobre negro, s. f., grabado sobre papel, 39 x 39 cm
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Uruguay

Leonilda Gonzalez

Novias revolucionarias V, 1968
Xilografia

56 x 62 cm

El recorrido vital de esta artista como docente, activista
politica y cultural, ilustradora, pintora, peregrina del
mundo (como tantos exiliados de dictaduras), demanda
al dia de hoy la respuesta de una mavyor reflexion que
afine la dificil tarea de donde se involucran los derroteros
historicos y personales. Gonzalez tuvo una infancia en el
campo, lo que transmite en sus grabados, especialmente
en vinculacion con el trabajo infantil: coros de nifios,
nifos con caballos, nifios con cometas, solitarios. Son
grabados xilograficos de tematica dura, con trazos
visibles duros también, pero realizados en papel finisimo.
Todo ello hace que el espectador oscile entre la pobreza,
la tristeza y la aledria, entre la factura y el soporte.
Escribio y relaté en sus Gltimos afios instancias vitales
en dos libros de recuerdos: “Esta soy yo” (1994) y “La
carpeta negra” (2011). Leonilda preferia grabar por
series. La mas resonante y quizas la que mas se recuerda
de su extenso recorrido es la de Novias revolucionarias.
Iniciada en 1968, relata instancias de rechazos y premios
(Premiada por el Teatro El Galpdn), de extrafeza,

humor e ironia. Constituye un manifiesto contra el
matrimonio concebido como pérdida de libertad. Novias
revolucionarias V exhibe los tules y flores del atuendo
nupcial en una cruz donde la novia se condena. Novias
revolucionarias | ahonda en la multitud de otras novias
cuyos ojos de sospecha invaden la composicion. Novias
revolucionarias XI da cuenta de una jaula cerrada sobre
la cabeza de quien se casa. Pero la serie incluye otros
ejemplos: como el que muestra a muchas mujeres que
llevan un atald de novia... El presente asunto, de ayer

y de hoy, sigue siendo llamativo, irdnico y humoristico,
quizas porgue alcanza vinculaciones ampliadas: un
asunto figurativo acerca del género, se transforma en
metafora de libertades ampliadas.

Uruguay « Leonilda Gonzalez
Novias revolucionarias V, 1968, Xilografia, 56 x 62 cm
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Novias revolucionarias I, 1968, Xilografia, 75 x 32 cm revolucionarias XI, 1969, Xilografia, 75 x 32 cm
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Colombia

Horacio Longas

Mitos de Antioquia (5 mitos), s. XX
Pastel sobre tela

15 x20cm

La obra de Horacio Longas se plantea al calor de las
discusiones de los intelectuales que, a finales del

siglo xi1x y en las primeras décadas del xx, se habian
interesado por la posibilidad de que se pudiera
desarrollar un arte que diera cuenta de las condiciones
de vida de la region antioquena, que hablara el lenguaje
propio de la cultura regional.

En realidad, esas reflexiones estaban profundamente
influenciadas por los planteamientos del realismo y del
naturalismo antiacadémicos que buscaban la verdad
antes que la belleza, y que habian sepultado la idea de
que el arte debia responder a las normas y temas de la
tradicion clasica. El arte debe crearse enfrentando la
realidad concreta que se vive y solo lleda a ser auténtico
si manifiesta el medio que lo produce. En efecto, ya
desde 1896 Tomas Carrasquilla habia publicado su
novela Frutos de mi tierra, a la cual siguieron muchas
otras en las primeras décadas del siglo xx, las que
demuestran que era posible escribir una novela sobre la
vida en Antioquia.

Longas conoce de cerca esas discusiones con la
conviccion de que deben despledarse también en

el terreno de las artes plasticas, que quiza, por las
condiciones historicas de su desarrollo en el pais,
estaban mas sometidas que la literatura a los esquemas
académicos europeos. Sequramente no hay todavia

un proposito de compromiso politico sino, mas bien,

la certeza de los valores de la propia cultura. La
preocupacion tematica y la metodologia de trabajo que
sigue a lo largo de muchos afos en la produccion de sus
acuarelas es una manifestacion clara de esa conviccion.

Por una parte, escoge siempre sus asuntos del medio
local que conoce; privilegia el mundo rural sobre el
urbano porque considera que es el que mejor representa
la cultura regional; en efecto, el campesino es la

figura predominante en Antioquia hasta que, a partir
de mediados del siglo xx, la violencia politica genera
masivos desplazamientos del campo a la ciudad, donde
en alguna medida muchos habitantes siguen siendo
campesinos trasplantados. Pero Horacio Longas sabe
muy bien que la cultura o el medio antioqueios no
existen como una totalidad sino que se despliegan

en multiples personajes dedicados al trabajo, a la
diversion o a la vida domeéstica, siempre anénimos, con
una psicologia colectiva y rasgos genéricos mas que
individuales.

Pero, por otra parte, sabe que para enfrentar la poesia
de estos asuntos solo es posible un método veloz,
concentrado y econémico, como si a través de un
ndmero casi infinito de miradas, que se traducen en
pequefas acuarelas, quisiera hacernos detener en la
realidad que enfrenta.

Dentro del conjunto de la obra de Horacio Longas,
resulta muy extrafo el tema de los mitos de Antioquia,
mas vinculado con artistas como Pedro Nel Gomez, lo
mismo que la violencia expresionista de trazos y colores,
ausente en el resto de su obra. La serie se refiere a
leyendas y tradiciones del campo vy de la selva a través
de las cuales, a la manera de las antiguas Erinias, se
garantiza el castigo de los crimenes, el respeto a los
recursos naturales y la convivencia social.

Colombia « Horacio Longas

Mitos de Antioquia (5 mitos), s. xx, pastel sobre tela, 15 x 20 cm
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México
Diedo Rivera
Ninos almorzando, 1935

Oleo sobre Fibracel
60 x 80 cm

Una de las caracteristicas mas importantes en la pintura
de Diego Rivera fue su amor por retratar a nuestro
puebloy a las clases populares, en particular y con
repetitivo esmero a los nifos de nuestra raza.

Ninos almorzando representa a dos nifos, posiblemente
hijos de un trabajador urbano, que han encontrado
acomodo junto a una tapia de recios pedruscos. La
canasta de fuerte tule y la bolsa de hirsuta pita indican
que son portadores de la comida paterna.

Al nifo lo plasma hurgando en la canasta los alimentos,
mientras que la nifa esta sentada sobre si misma, en
una posicion estatica que nos remonta a las figuras de
los codices indigenas.

Rivera amé intensamente las representaciones
ideograficas de los codices mexicanos y tratd de
indagar sus secretos plasticos o simbdlicos. Este cuadro
desborda una reflexiva ternura infantil. A través de una
melancolica e inalcanzable belleza, Diego Rivera nos
muestra su poderoso credo social y nacionalista.

México « Diego Rivera

Ninos almorzando, 1935, 6leo sobre Fibracel, 60 x 80 cm
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México

Diedo Rivera

Retrato de Juanita, 1935

Témpera sobre lino montado sobre madera
80 x 60 cm

El afan de Rivera era adgradar a todas las clases
sociales. En Retrato de Juanita representa una sincera
observacion de la dignidad del pueblo y le concede
una identidad especifica a lo que para Orozco y
Siqueiros solo seria una unidad de un colectivo amorfo,
clamoroso: la masa.

México « Diedo Rivera
Retrato de Juanita, 1935, témpera sobre lino montado sobre madera, 80 x 60 cm
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México

Emilia Ortiz
Huichol joven, 1938
Lapiz sobre papel
56 x 40 cm

En este dibujo realizado en lapiz, Emilia Ortiz ha
trabajado con la incisiva precision que nos recuerda la
técnica de la punta seca. En él estd presente su suelta
caligrafia y el poderoso resalte de la figura, matizada a
través de un sombreado delicado y poderoso, evidente
desde el primer vistazo. A pesar de que la obra es
pequeia, la figura adquiere una proporcion grandiosa y
monumental.

En la obra podemos apreciar un estudio profundo

del huichol. En el personaje hay un elevado sentido
nacionalista interpretado en los motivos estéticos y
raciales. Es decir, el dibujo denota una franca tendencia
hacia el estudio y la consideracién del principio étnico.

México » Emilia Ortiz
Huichol joven, 1938, lapiz sobre papel, 56 x 40 cm
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Colombia
Luis Alberto Acuia
Los arrieros, 1973

Oleo sobre madera
90 x 60,5cm

Los arrieros es una obra de la madurez de Luis Alberto
Acufa, cuando sus ideas y métodos de trabajo se
encuentran plenamente consolidados, pero se mantiene
fiel a bUsquedas que se remontan a los inicios de

su trabajo artistico, vinculados con el movimiento
Bachué. En efecto, a lo largo de su vida, Acufia busca
insistentemente que su obra manifieste con evidencia su
punto de partida, que se encuentra en la investigacion
acerca de las raices prehispanicas, ancestrales y
populares de América Latina, investigacion que se
despliega también en los campos de la antropolodia,

la sociolodia, la literatura y la historia del arte. Lo que
siempre pretendio fue transformar el arte colombiano
al vincularlo con las condiciones de la vida americana

y olvidarse de la simple imitacion de la realidad y de
las modas europeas. Cuando en las décadas siguientes
el indigenismo fue criticado por su caracter limitado,

al menos en la versidn que intentaba definir una
cultura nacional auténtica separada de los elementos
espafoles vy europeos que también la configuran, Acuia
se mantuvo fiel a su pensamiento sefialando que su
poética integraba la cultura colonial y los aportes de la
artesania tradicional.

En esta direccion alejada del puro indigenismo,
reivindica los valores autoctonos vy las costumbres
rurales, al tiempo que acentla y exagera los rasgos
étnicos de los campesinos colombianos, tal como puede
percibirse en Los arrieros.

Quiza el principal elemento distintivo en el estilo de
Luis Alberto Acuia es el uso constante de pequenas
pinceladas separadas que cubren totalmente

las superficies de sus pinturas. Muchas veces los

historiadores y criticos se refirieron a este peculiar
procedimiento hablando del “puntillismo” de Acuiia,
pues parece recordar el sistema de trabajo de los
neoimpresionistas franceses Georges Seurat y Paul
Signac; de hecho, Acuia alcanz6 a conocer a Signac en
Paris e incluso es posible que haya sido su alumno. Sin
embargo, el uso del concepto es inadecuado porque el
interés del pintor colombiano esta totalmente alejado
de las bUsquedas Opticas y cromaticas de Seurat y
Signac. Pero es interesante que, al igual que ocurre en
estos artistas, Acufia introduce un problema que no
tiene que ver con la representacion misma de la realidad
sino con la estructuracion de la pintura, lo que ubica

su obra en el camino de las blsquedas de autonomia
propias del arte moderno; paraddjicamente, el origen de
este procedimiento tan avanzado deberia buscarse en el
trabajo de Acufia como tallador de madera.

Lo que se observa en la pintura de Los arrieros es una
solida estructura, definida por contornos casi exagerados
que hacen pensar en el cloisonismo de Gauguin y
Bernard. Estos contornos determinan claramente las
relaciones entre los distintos elementos vy el espacio,

y acogen amplios fondos de colores bastante planos.
Sobre esas zonas neutras los trazos aislados aportan
luces y sombras, refuerzan los contrastes de color vy la
potencia del contorno v, a diferencia de lo que buscaba
Seurat, generan una fuerte sensacion de movimiento,
sensacion derivada del efecto de inestabilidad que
inducen en la mirada del espectador.

Colombia  Luis Alberto Acuiia
Los arrieros, 1973, 6leo sobre madera, 90 x 60,5 cm
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México

Emilio Baz Viaud

India mexicana, 1939

Gouache y acuarela sobre cartén
75 x 55 cm

Rostro fuerte, sensual, compacto, volumétrico y en
cierta forma “escultérica”, abarcando la totalidad de

la composicion. A pesar de su imponente dimension,

la mirada refleja melancolia y cierta delicadeza en la
pincelada. Se observa una gran influencia de los retratos
de los anos treinta y cuarenta hechos por Diego Rivera.

Su meticuloso acabado del cuadro esta basado en

una técnica de inspiracion flamenca que consiste en
aplicar el 6leo en seco, mediante pequenos trazos de un
corto pincel. Baz Viaud concedi6 vital importancia a la
estructuracion espacial del cuadro y por ello se destaco
como un retratista de fino oficio y de inquietantes
ambientes, donde la suavidad cromatica contiene la
fuerza expresiva de la imagen.

México « Emilio Baz Viaud
India mexicana, 1939, gouache y acuarela sobre cartén, 75 x 55 cm
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México
José Chavez Morado
Tolteca, 1961

Oleo sobre tela
120 x 100 cm

En la obra Tolteca vemos una obsesion por lo
monumental, revela una gran volumetria, como una
masa escultorica. Su disposicion es parecida a los
grandes monolitos olmecas y a los atlantes de Tula, en
el Estado de Hidalgo.

La figura se encuentra abrazando una piramide con
escalinatas y adoratorios policromos con sus potentes

y abultados miembros. La composicion es geométrica y
realiza en forma majestuosa el contraste de luces

y sombras. En ella hay una sintesis de elementos
simbolicos que adquieren una grandiosidad conceptual y
gran fuerza plastica lograda a base de acertados
recursos formales y compositivos.

México « José Chavez Morado
Tolteca, 1961, 6leo sobre tela, 120 x 100 cm
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Colombia

Rodrigo Arenas Betancourt
Mujer poblana

Nifa con el lorito

El alfarero

Mujer con alcatraces
Cargadora Indigena

La bafiista

Mujer minera

El tlachiquero

S. xx (fecha de ejecucion de los originales: 1947-1949)
Ceramicas

Medidas varias

Durante su época mexicana, la obra de Rodrigo Arenas
Betancourt esta profundamente determinada por las
ideas que buscan defender la cultura indigena como la
auténtica de una América, Indoamérica, que es necesario
purificar de los trasplantes europeizantes impuestos
desde la época de la conquista. En México se impregna
simultdneamente de las ideas de los muralistas y de

las de Romulo Rozo, alma del movimiento Bachué en
Colombia, con quien colabora. Adicionalmente, a finales
de la década de 1940 participa en una mision educativa
que trabaja con comunidades mayas, con las que llega
a compenetrarse profundamente. Pero no se encuentra
s6lo en un proceso de formacion sino que muy pronto
comienza a desarrollar gigantescos monumentos en
diferentes lugares de México.

De esas experiencias de los afios 40 procede un
conjunto de terracotas, fechadas casi todas entre 1947 y
1949, que representan personajes indigenas dedicados a
las mas variadas actividades, relacionadas con trabajos
precisos, con situaciones l(dicas o en reposo. Esas obras,
originalmente desarrolladas como piezas Gnicas, al final
de su vida fueron convertidas por el artista en series de
maltiples, en un formato mas reducido. A estas series
corresponden las terracotas que se conservan en la
Coleccion Sura Colombia.

Quiza el sentido original de esos trabajos haya sido
servir de bocetos para posibles desarrollos posteriores
de esculturas monumentales (es el caso, por ejemplo, de
la obra La medicina y la enfermedad, originalmente una
pequena terracota convertida en un gigantesco bronce,
e instalada en la Clinica Las Américas, de Medellin, poco
antes de la muerte del artista).

De hecho, todas estas terracotas, a pesar de su pequefio
formato, presentan un caracter monumental basado en
estructuras geométricas simples, una ausencia general
de detalles (por supuesto, en algunos casos mas que en
otros) y una clara tendencia hacia formas esféricas, con
manos y pies muy grandes y miembros poderosos. Son
caracteristicas que se manifestaban desde los trabajos
gue Diedo Rivera realiz6 a partir de 1922 en la Escuela
Nacional Preparatoria, en Ciudad de México, en los
origenes del movimiento muralista.

Puesto que se trata de exaltar una razay una cultura,
los personajes no se distinguen como individualidades
sino que en ellos predominan los rasgos genéricos y
esquematicos, tipicos, tanto en sus rostros como en
sus vestimentas. Pero aunque sean tipos humanos
mas que individuos, no por ello son inexpresivos o
insignificantes, sino que producen reacciones que

Colombia « Rodrigo Arenas Betancourt
Mujer poblana, s. xx (fecha de ejecucion del original: 1947-1949),
ceramica

Colombia « Rodrigo Arenas Betancourt
Nifa con el lorito, s. xx (fecha de ejecucion del original: 1947-1949),
cerdmica
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no son intercambiables: la Nifia con el lorito resulta
intensamente tierna, la Mujer minera impacta por su
fortaleza, el alfarero es sencillo y cardado de simpatia, la
Cargadora indigena presenta una dignidad casi dolorosa.

En definitiva, la monumentalidad latente de estas
terracotas se vincula de manera directa con el hecho de
que la presentacion de los personajes ha dejado atras
cualquier sefial de conmiseracion o de falsa piedad.

Por el contrario, incluso en los casos de personajes que
trabajan o que parecen ancianos cansados, resultan
profundamente dignos y heroicos, como corresponde

a un arte que tiene como principio fundamental el
reconocimiento vy la exaltacién de la cultura indigena.

Colombia « Rodrigo Arenas Betancourt
El alfarero, s. xx (fecha de ejecucion del original: 1947-1949),
ceramica

Colombia « Rodrigo Arenas Betancourt
Mujer con alcatraces, s. xx (fecha de ejecucion del original: 1947-1949),
cerdmica



Colombia « Rodrigo Arenas Betancourt
Cargadora indigena, s. xx (fecha de ejecucion del original: 1947-1949),
ceramica

Colombia « Rodrigo Arenas Betancourt Colombia « Rodrigo Arenas Betancourt Colombia « Rodrigo Arenas Betancourt
La bafiista, s. xx (fecha de ejecucion del original: 1947-1949), Mujer minera, s. xx (fecha de ejecucion del original: 1947-1949), El tlachiquero, s. XX (fecha de ejecucion del original: 1947-1949),
cerdmica ceramica cerdmica
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México
Jorde Gonzalez Camarena
La ofrenda, 1932

Oleo sobre tela
50 x 60 cm

El tema de esta obra es sin duda muy caracteristico
de Gonzalez Camarena por ser muy mexicano. Se trata
del Dia de Muertos, uno de los festejos mas tipicos

en la tradicion mexicana, heredado de las culturas
precolombinas.

Si bien se trata de un tema muy caracteristico del
artista, la composicion de la obra no lo es. Esta obra
tiene influencias cubistas, por la fragmentacion de los
planos, porque rompe con la perspectiva tradicional, y
por representar objetos planos. La mesa, al igual que la
tumba, esta representada horizontalmente en el mismo
plano, carecen completamente de volumen, mientras
que el rostro femenino vy las calaveras si tienen indicios
de una volumetria. La paleta es muy caracteristica de
Gonzalez Camarena, y esta compuesta por colores muy
Vivos y muy mexicanos. La pincelada es corta, lo que
aporta una gran textura a la pintura.

México « Jorge Gonzalez Camarena
La ofrenda, 1932, 6leo sobre tela, 50 x 60 cm
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Colombia
Pedro Nel G6mez
Bodegon, 1939

Oleo sobre tela
39 x43 cm

En toda la obra de Pedro Nel Gdmez puede descubrirse
el interés simultaneo por una tematica de corte
nacionalista, enfrentada siempre con un sentido politico
de reivindicacion y defensa de la patria y de las luchas
sociales, unida a una bisqueda de composicion y
estructura arquitectonica de la obra y a formas, colores
y pinceladas cargados de intencion expresiva.

Se trata de asuntos que va descubriendo y desarrollando
hasta llegar a la madurez, y entre ellos los problemas
de la composicion son los primeros en aparecer, quiza
como consecuencia lo6gica de su formacion académica
de ingeniero.

Cuando en 1925 viaja a Europa, el barco que toma
en Puerto Colombia lo lleva a Holanda. Asi, la obra
de Rembrandt se convierte en su inicial e inolvidable
contacto con el arte europeo. A continuacion viaja

a Paris, donde permanece algunos dias, y aunque

no existen testimonios precisos, es posible que

en ese momento haya conocido obras de artistas
impresionistas, en especial de Cézanne, de quien
retoma muchas veces la composicion, ciertas
técnicas en el trabajo de la acuarela y, seqin afirma
expresamente, la organizacion de los grupos para sus
frescos.

Mangos es una pintura al 6leo fechada en 1939, es decir,
corresponde al momento inmediatamente posterior a su
primer gran conjunto de frescos en el Palacio Municipal
de Medellin, su obra mas compleja hasta entonces, que
seguramente le permitid analizar asuntos que resuenan
en el resto de su trabajo.

Es evidente la estructuracion cezanniana de este
bodegdn, donde se destaca un rigor geométrico

gue abandona cualquier sensacion de fugacidad y
movimiento. Incluso mas que en Cézanne, las telas son
duras, casi como de piedra. También aqui Pedro Nel
Gomez rompe con los esquemas del punto de vista Unico
de la perspectiva, como ya habia hecho en los frescos:
las frutas se miran de manera frontal, sobre un plato
azul que dificilmente genera sensacion de profundidad,
suspendidas sobre una mesa que mas parece un plano
vertical, como si se mirara desde un punto diferente. La
luz suave que cae sobre la mesa abajo del platoy las
manchas de color claro en la parte inferior del cuadro,
gue hablarian del quiebre del mantel, no hacen mas que
aumentar la sensacion de que nos encontramos ante un
plano vertical.

Pero lo que mas impacta es la absoluta esfericidad de
las frutas, que solo la pintura sostiene en equilibrio
sobre el plano. Es un procedimiento similar al muchas
veces empleado por Cézanne para hacernos comprender
gue, ante todo, estamos ante una construccion plasticay
no ante una directa representacion de la realidad. Por lo
demas, se destaca la economia del cuadro. A diferencia
de otros bodegones suyos, aqui no hay practicamente
nada que ver mas que las esferas, que incluso estan
reforzadas con una fuerte linea de contorno, y los
intensos colores que las hacen reales.

Quiza en el brillo del color reposa la referencia a su
propio mundo tropical. Aunque cabria recordar que
muchas veces los bodegones de Cézanne casi Nos
enceguecen con su colorido.

Colombia « Pedro Nel Gémez
Bodegdn, 1939, 6leo sobre tela, 39 x 43 cm
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Colombia

Fernando Botero

Variaciones sobre Cézanne, 1963
Oleo sobre tela

131 x 150 cm

A fines de los afios 50, Fernando Botero descubre los
fundamentos de lo que se convertira en su estilo propio,
basado en la dilatacion volumétrica de las figuras, que

a partir de entonces se convierten en formas esféricas.
En la misma época conoce el expresionismo abstracto
norteamericano, cuya influencia se traduce en el uso

de una pincelada suelta y rapida que se encuentra
acompanada a veces de efectos de chorreado que
recuerdan los gestos casi al azar de la pintura de accion;
en algunas obras es tan intenso el efecto de este tipo de
pinceladas que parece que fuera a dar paso hacia una
abstraccion expresionista.

Cuando en 1960 se instala en Nueva York y comienza a
tener éxitos notables como la compra de una obra suya
por parte del MOMA, recibe también las mas fuertes
criticas porque su pintura figurativa parece haber sido
superada por el desarrollo de las nuevas vanguardias.
Sin embardgo, en lugar de pledarse ante esas criticas
reforzando ain mas la violencia de sus obras, se dedica
a profundizar su proceso figurativo. Paulatinamente la
pincelada va perdiendo el énfasis y la rapidez anteriores,
y empieza a entrar en las pinturas de manera cada vez
mas suave y delicada, lo que le permite profundizar en
el anélisis de sus volimenes esféricos.

De todos modos, los procesos artisticos habian
adquirido una velocidad excepcional en Nueva York y ya
para 1962 parecia superado el expresionismo abstracto
y empezaba a abrirse paso el arte pop.

Variaciones sobre Cézanne, de 1963, coincide con el
momento de la aparicion del pop norteamericano, lo
que sin embargo no significa que sea un derivado suyo ni
que tenda relacion directa con él. Parece evidente que la

obra esta planteada desde un punto de vista “popular”,
pero es igualmente claro que ese caracter difiere
profundamente del sentido que tiene en el pop, donde
esta relacionado con las formas de vida de la sociedad
de consumo vy sus procesos de produccion de imagenes.
Por el contrario, la imagen creada por Botero se
relaciona con el gusto pueblerino, con su esquematismo
y simplicidad. El uso exagerado del color rosa en
diversos tonos y sus contrastes con rojos y amarillos
parece remitirse a las estampas de dudoso gusto que
durante mucho tiempo fueron las Gnicas imadenes

que se distribuyeron en las pequefas poblaciones
extendidas por la geografia colombiana. Esa cultura
popular, pueblerina, habia sido el punto de partida de
las imadenes de virgenes y demonios que Botero habia
creado a fines de la década anterior.

No puede pasarse por alto que el artista relaciona

esta naturaleza muerta con la obra de Cézanne de
manera tan explicita que, para que no quede la menor
duda, lo deja escrito sobre la tela. En efecto, mirando
los bodedones de Cézanne, Botero parece poner en
discusion todo su propio esquema de construccion

de formas y volimenes con una estratedia cardada

de humor. La extension de los rosados trae todos los
elementos al primer plano, empujados por el plano rojo
del fondo y ubicados sobre la superficie de una mesa
que resulta violentamente vertical. Sin embargo, Botero
puede comprabar que las formas esféricas mantienen su
volumen, como si quisieran pasar del espacio del cuadro
al del observador.

Colombia « Fernando Botero

Variaciones sobre Cézanne, 1963, 6leo sobre tela, 131 x 150 cm
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México

Rufino Tamayo
Sandias 38/100, 1965
Serigrafia sobre papel
73,5 x 52 cm

Pieza muy caracteristica dentro de su larga produccién
artistica. Tamayo da a la obra mejores y mas esenciales
soluciones al mexicanismo, ilumina el dibujo de
contornos precisos, con lo cual destaca la dureza de las
masas, preocupandose mas por la geometria que por los
contenidos simbélicos.

Su capacidad de sintesis, tanto en la forma como en

el color, le permite una libertad lGdica inigualable.

Las primeras obras de sandias aparecen a fines de los
sesenta y se convirtieron en un emblema inequivoco de
arte mexicano de ese siglo.

Méxicos Rufino Tamayo
Sandias 38/100, 1965, serigrafia sobre papel, 73,5 x 52 cm
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México

Maria Izquierdo

Alacena con paloma, 1954
Oleo sobre tela

120,5 x 86 cm

En Alacena con paloma destaca objetos de tipo
artesanal, como figuras de barro, efigies humanas o de
animales entre los que predominan los caballos, asi
como algunas piezas de ceramica. También encontramos
jarritos miniatura, cisnes de vidrio, figuritas de alfefiique
coloreado, pequeiias frutas de pasta de almendra,
corazones aderezados rellenos de mieles perfumados,
juguetes de consumo indigena.

Esta obra la pintd antes de morir y refleja lo dificil que

le era pintar. Se nota el pulso tembloroso y el trazo
espasmadico, pero también los elementos principales de
su pintura.

En la pintura de Maria Izquierdo existe otro vinculo

con el arte y la cultura populares; el colorido de sus
cuadros tiene que ver mucho con los textiles, los objetos
realizados en papel (judas y pifiatas) y con las fiestas
populares.

México » Maria lzquierdo
Alacena con paloma, 1954, 6leo sobre tela, 120,5 x 86 cm
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Colombia

Beatriz Daza

Naturaleza muerta, 1968
Oleo sobre tela

80 x 80 cm

La obra de Beatriz Daza da cuenta de su conocimiento
de los procesos artisticos, que llegan a ser mayoritarios,
especialmente en el ambito europeo de los afios 50,
marcados por la decision de no limitarse a la discusion
intransigente entre abstractos y figurativos que habia
caracterizado las décadas anteriores a la guerra. Por el
contrario, en ese momento muchos artistas se plantean
la necesidad de mantener una relacion expresa con la
realidad visible como punto de partida necesario de una
obra de arte que, sin embargo, se manifiesta a través
de formas vy estructuras autdnomas que no pretenden
la representacion exacta de las apariencias sino la
manifestacion de sus propias fuerzas y relaciones.

El resultado es una cierta ambigiedad, buscada y
consciente, entre figuracion y abstraccion, en la que se
reconocen al mismo tiempo los valores poéticos del
contacto con lo real, propios de la tradicion, y los de
formas y colores auténomos que las vanguardias habian
contribuido a descubrir. En palabras de Pierre Francastel,
es un arte “realista por los temas, y abstracto, con
grandes horizontes, por la técnica”.

Beatriz Daza desarrolla la mayor parte de su trabajo
haciendo uso de la ceramica. Sin embargo, aunque su
obra no se identificd nunca con la creacion de las formas
cerradas y monotonas que casi siempre encontramos
en la ceramica artesanal, paulatinamente abandona

la produccion de objetos mas o menos identificables y
trabaja con fragmentos a partir de los cuales construye
bodegones, insolitos y llenos de color. En ellos une,

por una parte, el profundo disfrute que producen los
materiales ceramicos, que son la tierra misma sometida
a los rigores del fuego que todo lo transforma, y por

otra, la proximidad de lo real. También en las pinturas,
que desarrolla a lo largo de todo su proceso creativo
pero que se convierten en el hecho fundamental en
1968, su Gltimo afo de vida, privilegia la creacion de
bodegones.

Esta Naturaleza muerta, de 1968, revela la lectura que
Beatriz Daza realiza de las discusiones cubistas acerca
de los procesos analiticos y reductivos con los cuales

se construyen las imagenes. Frente a las formulaciones
mas rigurosamente constructivas de Picasso, ella parece
preferir los bodegones mas pictoricos y coloristas

de Georges Braque (aunque una afirmacion asi debe
tomarse con precaucion si se recuerda que Picasso y
Braque afirmaban que a veces les resultaba dificil saber
a cual de los dos pertenecia determinada pintura).

En este bodegodn, los objetos se sobreponen y apenas

se distinguen por los contrastes de color que se dan en
un plano vertical, sin un espacio que respire entre ellos.
Por lo demas, se trata de “un Braque” sometido a un
proceso de reduccion adicional en el cual los distintos
elementos quedan convertidos en meros perfiles, como
ocurre con las copas, o en formas geométricas como los
“casi cuadrados” negros que, si se tienen en cuenta otras
obras de esta artista, quiza equivalgan a manzanas.

El conjunto se completa con un carrito de juguete que
insolitamente se mezcla con los planos de color que
aluden a los objetos que, en general, componen los
bodegones cubistas.

Colombia « Beatriz Daza

Naturaleza muerta, 1968, 6leo sobre tela, 80 x 80 cm
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Colombia

Enrique Grau

Flores, 1950

Oleo sobre tela pegada a triplex
29 x 33 cm

La mencion de honor que recibio Enrique Grau en el
Primer Salén de Artistas Colombianos de 1940 le
permitié viajar a Nueva York, ciudad que vivia entonces
uno de los momentos mas trascendentales de la vida
artistica del siglo xx. A raiz del ascenso nazi en Europa,
una gran cantidad de artistas, criticos y galeristas
europeos de vanguardia se habian instalado en la
ciudad que, ademas, asistia en la primera mitad de

la década de 1940 al surgimiento de artistas como
Jackson Pollock y sus compafieros del expresionismo
abstracto. Grau permanece en Nueva York hasta 1943,
y aunque no puede decirse que adhiera de inmediato a
las corrientes mas avanzadas de su tiempo, si es claro
que esa experiencia lo lleva a emprender un proceso
de constantes transformaciones que en sus primeras
etapas se dan en direccién expresionista.

A partir de 1950 se mueve hacia propuestas mas
serenas que revelan ya los valores decorativos que
defendera en toda su obra posterior. Flores es una
pintura al 6leo que aparece, justamente, en ese
contexto en el cual, sin dar la espalda a los valores

de la autonomia del arte frente a la representacion,
Grau mantiene un didlodo de sensibilidad lirica con las
apariencias sensibles. Es un tipo de obra en el que se
despliega una figuracion elemental, ya parcialmente
geometrizada, que sirve de base, no ya a la mera
representacion, sino al despliegue de los procesos
pictoricos, que en definitiva es lo que interesa al artista.

Nada resulta realista en este caso. La mano que sostiene
el ramo de flores esta unida al brazo por una curva
imposible y el mismo brazo esta desligado de cualquier
conexion organica realista con un cuerpo; tampoco el

colorido de ese fragmento de cuerpo busca dar una
sensacion de realidad sino que interesa la amplia
mancha gris con toques de azul que tiene tras de si un
pequeio fondo terracota y rosa que se revela en los
bordes o queda al descubierto con el esgrafiado. Por el
contrario, a nuestra izquierda los dedos son ahora color
terracota con trazos rosa, en contraste con la aureola
gue mas arriba rodea las flores y que aqui se tifie de un
gris azulado proximo al del brazo. El fondo amarillo, que
deja trasparentar muchas veces unos azules que estan
mas atras, sirve ante todo para acercarnos el conjunto
de flores y tallos, violentamente lanzado al primer
plano.

Porque en realidad todo lo dicho acerca del brazo o de
la mano son apenas pequefios detalles que vemos mas
tarde: lo que se nos impone es el ramo de flores, con su
intensidad de trazos y de colores. Flores y tallos que en
ningdn caso corresponden al mundo de la botanica sino
que se mueven enteramente en el campo del arte. Son
manchas libres de color, contrastadas para enriquecer el
conjunto y trabajadas en pequefas parcelas en cada una
de las cuales parece crearse una mindscula pintura que
se remite a distintas propuestas de vanguardia, desde
trazos largos que generan contrastes, pasando por
pequenos toques de color, hasta pinceladas que parecen
dadas al azar, creando una sensacion de movimiento y
vitalidad.

En el fondo, estas Flores corresponden a ese ambito
poético de Enrique Grau que Marta Traba definié como
“un mundo de ensueio y juego”.

Colombia « Enrique Grau

Flores, 1950, 6leo sobre tela pedada a triplex, 29 x 33 cm
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Colombia
Eduardo Ramirez Villamizar
Angel flautista, antes de 1948

Oleo sobre tela
70 x 49 cm

Eduardo Ramirez Villamizar es uno de los mas
importantes artistas colombianos de la segunda mitad
del siglo xx, entre los protagonistas del desarrollo de la
abstraccion. La obra mas conocida de Ramirez Villamizar
se manifiesta en esculturas en las cuales prima el rigor
compositivo de las formas geométricas. Sin embargo, la
suya no es una “geometria pura”, nacida en el universo
de las ideas, sino que ha sido descubierta en la ceramica,
en la orfebreria y en la escultura precolombinas, en el
despliegue de las estructuras organicas de la naturaleza
y en los efectos cambiantes de luces y sombras que el
tiempo despliega sobre todas esas formas.

Por eso, frente a este artista abstracto geométrico pero
de raices organicas, resulta tan desconcertante, pero al
mismo tiempo tan iluminador, detenerse ante su Angel
flautista.

Es necesario aclarar que con esta pintura nos
encontramos frente a la primera etapa de la obra de
Ramirez Villamizar, anterior a 1948 y al periodo 1950-
1952, cuando estudia y trabaja en Paris e inicia su
proceso abstracto, en el cual pasa rapidamente de la
pintura a la escultura. Durante la década anterior se
dedica a una pintura figurativa en la que explora las

mas diversas variables, desde bodegones y retratos de
un realismo tradicional hasta formas esquematicas que
anuncian la abstraccion, pasando por obras en las cuales
pueden descubrirse miradas a Picasso, a los artistas
nacionalistas, a los mexicanos y al expresionismo. Entre
todas esas posibles relaciones, la critica sefiald muchas
veces el interés de Ramirez Villamizar por la obra de
Georges Rouault que resulta pertinente considerar frente
al Angel flautista.

Georges Rouault empieza a exponer con el grupo de
los fauvistas franceses liderados por Henri Matisse.
Sin embargo, es claro que desarrolla propuestas

muy alejadas de los parametros mas armoniosos y
decorativos de sus companieros. La suya es una pintura
brutalmente expresionista, que tritura la figura para
recomponerla después a partir de violentos trazos
0scuros que acogen las zonas de color.

El Angel flautista presenta ese grado extremo de
descomposicion de la figura que planteaba Rouault.

En efecto, no es posible imaginar ninguna posicion o
movimiento que nos permita comprender de forma
mas 0 menos natural las relaciones entre las distintas
partes del cuerpo del personaje, por eso abandonamos
espontaneamente esa preocupacion y en lugar de
piernas, alas o brazos percibimos solo fuerzas de trazos
y colores. Los contornos, que nos arrastran con su
velocidad, son llevados a un extremo casi delirante de
violencia, con brochazos sobrepuestos que disfrutan al
ensuciarse con los demas colores. En el fondo, parece
como si esta obra fuera el resultado de una catarsis

a través de la cual el artista manifestara su profunda
necesidad de mezclarse con la materia del mundo, mas
alla de todas las limitaciones racionalistas que habia
planteado la pintura tradicional, como si el artista se
estuviera deslizando desde el expresionismo hacia una
pintura informal y matérica.

En todo caso, poco después Eduardo Ramirez Villamizar
emprende el camino de la abstraccion en el cual la
armonia v el equilibrio son resultados de una lucha y —no
casualmente— recuerda siempre que es indispensable

conservar los vinculos organicos con el mundo de la vida.

Colombia » Eduardo Ramirez Villamizar
Angel flautista, antes de 1948, 6leo sobre tela, 70 x 49 cm
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México

Jesis Reyes Ferreira “Chucho Reyes”
Piernas de cirquera, s. f.

Gouache sobre papel de China

73 x 47 cm

Chucho Reyes, quien realizd una gran produccion con el
tema del circo, en muchas de sus obras ponia la leyenda
“Va a empezar la funcion”.

Esta obra pertenece a su etapa expresionista, con una
gran soltura del trazo. Posiblemente solo represento
las piernas de la cirguera o puede ser que pertenezca a
algn diptico.

México « Jesis Reyes Ferreira “Chucho Reyes”
Piernas de cirquera, s. f., gouache sobre papel de China, 73 x 47 cm
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México

Jesis Reyes Ferreira “Chucho Reyes”
La muerte enamorada, s. f.

Gouache sobre papel de China

83 x 109,5cm

Quiza sea esta una de las composiciones mas graciosas
qgue Chucho Reyes haya realizado, con gran soltura en

la caligrafia de sus trazos, articulada a la plasticidad
que otorgan las manchas de color y el uso de los tonos
intermedios cuyo efecto intedral acabara situando a esta
obra tan llena de dracia en un pequefio himno al placer
visual y a la pura alegria.

En la postura adoptada por las dos calaveras
observamos la burla o la ironfa, ya sea como el ateo que
en su lucha contra Dios no puede dejar de invocarlo,

0 bien como quien condena al objeto de su amor al
tratamiento del sarcasmo.

México « Jesis Reyes Ferreira “Chucho Reyes”

La muerte enamorada, s. f., gouache sobre papel de China, 83 x 109,5 cm
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México

Francisco Ziiida
Descanso, 1978

Carbon vy pastel sobre papel
50 x 70,3 cm

El dibujo Descanso representa dos figuras que se
compenetran a través de una placida contemplacion en
esa actitud de abandono, de laxitud, que tanto gusta
representar el artista. En ocasiones otorda a sus figuras
el caracter de un simbolo racial tan poderoso, tan lejano
o0 impenetrable, que se ha convertido en uno de los mas
trascendentes logros que ZGiida ha llegado a alcanzar a
través de su obra.

La ternura maternal parece yacer, como esencia misma,
como materia prima, en las pinturas y esculturas de
Francisco ZGfiga. Maternidad que se reviste a veces
de trabajo y faena cotidiana, de ocios vy letargos, de
una innegable sensualidad plastica. ZGiida es un
estudioso de la mujer, de sus poses, de su conducta,
de sus maneras, de sus formas. Nada lo desvia de esa
intencién. Las figuras, anatdbmicamente generosas,
ampulosas y gratas, se afincan sobre la tierra

misma para sembrarla en una ciclica apologia de la
fecundacion.

México « Francisco Ziiida
Descanso, 1978, carbon y pastel sobre papel, 50 x 70,3 cm
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Colombia

Pedro Nel Gomez

Barequera descansando, 1966
Acuarela sobre papel

60 x 50 cm

La vida de Pedro Nel Gomez estuvo marcada por su
interés en los problemas de la mineria del oro en
Colombia. De hecho su padre, que era abogado, atendia
profesionalmente asuntos de ese ambito. Ademas, en
el pueblo natal del artista, Anori, asentado sobre el rio
Porce, siempre hubo una fuerte actividad de mineria

de aluvion. Pedro Nel Gémez paso su infancia y su
juventud alejado de esos territorios, pero recordaba con
frecuencia que las historias y leyendas de la mineria
formaban parte del imaginario familiar.

Quiza por eso cuando en la década de 1930 visita zonas
mineras y ve las muchedumbres de hombres y mujeres
desnudos que escarban en las orillas de los rios en
busca de oro, comprende que esta relacionado con ese
mundo. Aquellas multitudes son los barequeros, quienes
trabajan sin maquinarias, arrancando la tierra del cauce
y las riberas del rio para luego lavarla en sus bateas v,
quiza, encontrar alguna pepita de oro. Pero ademas del
vinculo con el imaginario familiar, como pintor se siente
fascinado por esa cantidad de cuerpos desnudos que le
ofrecen la posibilidad de mdltiples desarrollos artisticos.

Al mismo tiempo, es la época en la cual desarrolla una
posicion politica de izquierda, que se fundamenta en la
defensa de los recursos nacionales v la justicia social,
defensa que debe hacerse desde todos los campos,
incluyendo la universidad, el mundo intelectual y la
creacion artistica. Los trabajadores de las minas le
parecen entonces, al mismo tiempo, victimas de la
opresion y simbolo de la lucha por el futuro y la riqueza
del pais. Esta perspectiva esta presente en los frescos
del Palacio Municipal de Medellin.

En el curso de los afos siguientes, su relacion con el
tema minero se convierte en uno de los ejes de su
vision del mundo. Entonces, la imagen de la barequera
desnuda adquiere un significado que, desde su punto

de vista, se ubica en una dimension de simbolismo
cosmico, en el cual coexisten la riqueza de la naturaleza
y la fuerza er6tica primigenia como fundamentos de la
vida y de la sociedad. La barequera es realidad y simbolo
porque es maternidad, fuerza bioldgica y posibilidad de
construccion y progreso de la nacion: una imagen que
se repite obsesivamente en frescos, esculturas, pinturas
al 6leo y acuarelas, en una especie de repeticion
constante de si mismo, no por afan comercial sino
como profundizacion de sus pensamientos al respecto.
Barequeras miticas, trabajando en el rio, amamantado
a sus hijos, solas o en grupo, a veces en actitud
monumental o como barrera humana que protege a la
sociedad frente a la destruccion del medio ambiente; o
como en este caso, Barequera descansando, en actitudes
cotidianas donde parece quedar atras el simbolismo y
predomina el trabajo sobre el desnudo.

Pero quiza puede afirmarse aqui que tan interesante
como la repeticion de la barequera puede resultar el
manejo de la acuarela que, gracias a la repeticion,
parece liberarse de la simple funcion representativa
para dedicarse a juegos informales de manchas y de
luces y colores, hasta cierto punto libres y arbitrarios.

Colombia « Pedro Nel Gémez

Barequera descansando, 1966, acuarela sobre papel, 60 x 50 cm
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México

Diedo Rivera

Retrato de la sefora Beteta, 1946
Oleo sobre tela

69 x 99 cm

Este cuadro entra en una de las series secuenciales a
las que el artista dedico largo tiempo de su quehacer
artistico. En este retrato hay un juego cromatico que
emana de la superficie del cuadro. Aqui el personaje
es de rasgos sajones y de una fina estampa juvenil, y
esta enmarcado por el entrecruzamiento de las hojas,
cuerdas y lianas.

A pesar de ser un retrato muy convencionalista, y de
gue muchos de sus contemporaneos le reprocharon su
aproximacion al mundo de la burguesia, de la politica y
de las finanzas, esto le sirvio para la terminacion de la
obra de su Museo Anahuacalli.

Sus altos valores pictoricos, su fresca y variada paletay
su siempre bien resuelta composicion se reflejan en esta
obra, donde vemos el placer del pintor por agradar.

México « Diedo Rivera
Retrato de la sefiora Beteta, 1946, 6leo sobre tela, 69 x 99 cm
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Uruguay
Lola Lecour
Retrato de la escultora Aurora Togores, ¢. 1930

Oleo sobre tela
120 x 96 cm

Lola Lecour tuvo una sélida formacion artistica en
pinturay escultura. Forma parte del clima vigoroso del
Circulo de Bellas Artes (con maestros como Bazurro,
Laborde, Falcini), que gesto la generacion luego
denominada planista. También concurrid, entre otros
cursos, a modelaje en la Escuela Industrial. Los veinte
y su pintura dan lugar a la idea de una deneracion
festiva, creativa, expresada entre otros rasgos por el
cromatismo de sus obras. En este retrato, Lecour pinta
a una amiga junto a la ventana de su casa, la escultora
Aurora Togores. Ambas compartieron los mismos
escenarios sociales y formativos. Probablemente

este retrato sea posterior a ese periodo. En esta obra
Lecour procede con empefio a generar el ambiente con
elementos simbolicos (palomas, flores que la modelo
deja casi caer). Resulta un ambiente construido en lineas
precisas, donde todo es suave, delicado y melancadlico.
Trazos de azul intenso recuerdan paletas vigorosas.

Uruguay « Lola Lecour

Retrato de la escultora Aurora Togores, c. 1930, Oleo sobre tela, 120 x 96 cm
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Uruguay

Carlos Maria Herrera
Estudio, 1905

Pastel sobre papel
44 x 47 cm

La nueva sensibilidad que se irradiaba en el 900
especialmente desde Francia e Inglaterra al resto de
Europa, y de manera algo mas tardia al Rio de la Plata,
se extendia a la moda y la decoracién, marcando el tono
de una nueva época. En nuestro medio, esa Belle epoque
se refleja en una “generacion dorada”, afrancesada en
su mayoria, en la que a las veleidades decorativas del
nuevo gusto burgués se le confrontaba una corriente
intelectual de mayor rebeldia social, en ambos casos
con componentes también romanticos. Este giro epocal
tiene ecos indiscutibles en la produccion literaria local
asi como en la produccion plastica. Los mas destacados
pintores modernistas en Uruguay, que viajaron y
trajeron de Europa novedades representativas del
cambio, fueron, entre otros, Carlos Federico Saez, Milo
Beretta, Pedro Blanes Viale, Carlos Maria Herrera y un
eslabon previo que es el caso de Miguel Palleja. Desde
su regreso en 1905, Carlos Maria Herrera despliega una
fecunda carrera de trabajo desde su taller en Capurro,
inserto en un ambiente modernista como su propia
obra. Es un artista que recogio reconocimiento en vida
adquiriendo fama de retratista mundano. De especial
interés son sus retratos, entre los cuales cobran especial
interés las mujeres y los nifos. En Estudio, Herrera
despliega dos de sus principales calidades plasticas:

su virtuosismo en el manejo de la luz (que sin duda
refiere a su reciente aprendizaje con Sorolla en Espana)
y la técnica del pastel. Es el retrato de su hija pequefa,
quien ha sido retratada en la misma actitud pero
dormida. La presencia del libro abierto es un indicador
de su pertenencia social privilegiada con intereses
culturales. Saca provecho del polvillo del pastel que
envuelve a la figura de manera vaporosa, pero también
como color desplegado de manera plena en los trazos.

La composicién muestra una individualidad concentrada
y absorta en si. Con suma delicadeza destaca la cabeza
peinada y adornada con pequefas flores donde la luz
ambiente y el pastel dan sensaciones de nacar. Se

trata de una nifa prolija (tiene delantal) y coqueta

gue rememora su produccion de retratos de mujeres
maduras , con flores vy tules, absortas también.

Uruguay - Carlos Maria Herrera
Estudio, 1905, Pastel sobre papel, 44 x 47 cm
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Uruguay

Petrona Viera

Retrato de Luis Eduardo Pombo, 1930
Oleo sobre tela

95 x 123 cm

Petrona Viera constituyd una artista consumada

desde su formacion con docentes del Circulo de Bellas
Artes. Pertenece a la generacion y modalidad plastica
denominada planista en la pintura nacional. Dicho
aprendizaje lo hizo de manera especial: era sordomuda,
por lo cual sus padres eligieron docentes del Circulo
que la orientaran en su casa. Desde el alejamiento a
Buenos Aires de su primer maestro, Vicente Puig, lo
sustituye Guillermo Laborde, quien ejerce un ministerio
de liderazgo en la ensefianza y la experimentacion

de avanzada local en pintura desde el Circulo y quien
acompanara a la artista hasta su muerte. Fueron dos
décadas de mutuo entendimiento y crecimiento. Desde
la desaparicion de Laborde, Petrona se internara en la
técnica del grabado con el maestro Guillermo Rodriguez.
Hasta donde se sabe no hay un retrato de Laborde
realizado por Petrona. Pero si de su gran compafero
Luis Eduardo Pombo, escritor y critico hasta comienzos
de los afios treinta. Es el Gnico retrato masculino
registrado en la produccion de la artista. Su factura,
sorprendente, responde sin duda a las ensefianzas de su
maestro Laborde. Se trata de un retrato de composicion
sobria y de lineas sencillas, modelo de perfil, fondo
ocre luminoso pero sin estridencias, en donde todo

se magnifica con planos de colores contrastantes,
concentrados en tres o cuatro elementos en su figura
(cabeza, corbata, pantalones). No posa en un sillon, sino
en una simple silla con las manos timidas escondidas,
con el marco de un vacio alrededor. Seqin la critica
Pereda (quien estudio la obra de Petrona, es el retrato
mejor logrado de la artista.

Uruguay « Petrona Viera
Retrato de Luis Eduardo Pombo, 1930, Oleo sobre tela, 95 x 123 cm
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Uruguay
Petrona Viera
Autorretrato, s/f
Oleo sobre tela
91 x 87 cm

Los planistas distribuyen planos de color, practican
relaciones cromaticas en relacién con la luz. Colocan
pincelada tras pincelada que se observa pastosa. Son
practicantes del empaste en planos de color, por eso
tendran descendencia en el arte nacional. Petrona
relatd en cuadros motivos infantiles, realizd paisajes
hasta llegar a una curiosa desmaterializacion del
motivo. Ella forma parte del nicleo de artistas que
contestan al modernismo con esta modalidad mas
genuinamente moderna, cuyo epicentro cronoldgico
se sit0a en los afios veinte. Del autorretrato no hay
fecha. De acuerdo a unas fotografias de la artistay a
su produccidn pictérica, podria ubicarse entre fines de
los afios veinte y comienzos de los treinta. Los planos
de color se geometrizan al fondo del modelo, asi como
la paleta, su camisa, el corte de pelo. Se trata sin duda
de un autorretrato severo por expresion y austeridad.
En primer plano su paleta. Mas que un autorretrato es
una afirmacion vocacional. Nada méas y nada menos que
planos sobrios de color.

Uruguay « Petrona Viera
Autorretrato, s/f, Oleo sobre tela, 91 x 87 cm
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Uruguay

Petrona Viera

El cuentito

Oleo sobre cartén
29 x 28 cm

Petrona Viera tiene como uno de sus temas predilectos
pintar la infancia: recreos, danzas, juegos, forman un
nOmero importantisimo de su obra, especialmente en
los afios veinte. Si bien en este tema ella conforma un
auténtico paradigma, la década del los afos veinte en
Uruguay tiene muchos ejemplos de nifios en la escena
pictérica, ya no como trofeos de estirpe familiar sino
como sujetos en accién: juegan, leen, en su mayoria sin
ser individualizados (no tienen rostros ni nombres). Son
escenas triviales que muestran una especie de arcadia,
el Uruguay de los veinte, situada en una atmasfera
local indolente. La obra de Petrona Viera “Cuentito”
(verbal, no hay libro) refleja ese clima sereno de figuras
estaticas. Los contrastes son cromaticos y el empaste
es vigoroso en pequefiisimo formato. Es un ejemplo
ademas, de las ensefianzas plasticas de Laborde, su
maestro.

Uruguay « Petrona Viera
El cuentito, Oleo sobre cartén, 29 x 28 cm
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Uruguay

Petrona Viera
Banistas

Oleo sobre cartén
59 x 80 cm

La pintura sobre el paisaje resulta una de las
preferencias de los pintores planistas. También lo fue
para Petrona Viera. Sin embargo, la pintura Banistas,
como unos 37 desnudos femeninos registrados en

su obra, ubica a la artista en una indadatoria plastica
de excepcion en el medio. Persisten muchas dudas
sobre los propésitos, las fechas y el como Petrona
Viera incurre en el desnudo. Para los planistas el
desnudo es produccion pictérica ocasional. Petrona

no fue a academias, donde el desnudo es parte de

los ejercicios. Tampoco se han encontrado dibujos vy
bocetos. Comienza a realizarlos hacia 1936. Elige como
soporte cartones o tablas. Sin duda parte de modelos
posando, en general son interiores. Si bien hay figuras
individuales se encuentran varias composiciones de
tres, como Banistas. La presencia del sol pleno (con sus
sombras también plenas) es casi una permanente en
su produccion, con un fuerte contraste entre las bandas
azules del mar vy los cuerpos- arena.

Uruguay « Petrona Viera

Bafiistas, Oleo sobre cartdn, 59 x 80 cm
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México

Frida Kahlo

Retrato de Isolda Pinedo Kahlo, 1929
Oleo sobre tela

75 x 55 cm

Esta obra es uno de sus 6leos mas tempranos y denota
su formacion académica original. Fiel a su modelo, en
este retrato afectivo no existe mas indicio de lo que
serfa en su obra posterior la inclusion de la figura de una
mufieca artesanal como un acento cromatico fuerte que
pronto caracterizaria su colorido de toda su singulary
paradigmatica obra.

México « Frida Kahlo
Retrato de Isolda Pinedo Kahlo, 1929, 6leo sobre tela, 75 x 55 cm
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Colombia
Alejandro Obregon
El caballero Mateo, 1965

Oleo sobre tela
120 x 120 cm

El caballero Mateo, de Alejandro Obregon, titulado a
veces también con fina poesia como El pequerio guerrero,
ocupa un lugar especial en Sura Colombia porque fue la
obra con la cual se inici6 la coleccion de arte en 1972.

Pero este 6leo, una de las versiones del tema pintada
en 1965, también tiene un caracter particular dentro

de la produccion de Alejandro Obregdn. En efecto, si se
revisa aun someramente su obra de los diez o quince
afnos anteriores, se podra constatar que ya desde
entonces Obregdn habia abandonado el naturalismo

y transformaba radicalmente la realidad a partir de la
expresion de sus emociones, siguiendo una perspectiva
que se remite a los esquemas poscubistas. De hecho, la
critica ha sefalado a veces que el artista llega a su mas
alto nivel de madurez precisamente hacia 1966, fecha
en la cual abandona el 6leo y empieza a trabajar con
acrilicos. Baste sefalar que para la fecha de £l caballero
Mateo, Obregdn ya ha pintado las obras que mas
impacto producen en el arte colombiano, como Violencia
y Homenaje a Gaitan Durén, ambas de 1962.

Sin embargo, a pesar de la peculiaridad de esta obra,
tampoco se debe olvidar que el retrato es uno de los
problemas que mas interesan al artista y que ya en afos
anteriores habia realizado algunos muy significativos,
como el de Diego, su primer hijo, pintado en 1955, a los
que viene a sumarse ahora el de Mateo, el hijo nacido de
su matrimonio con la pintora inglesa Freda Sargent.

Por lo demas, no puede establecerse una division
tajante entre aquellos procesos pictoricos anteriores
0 contemporaneos y lo que aparece en £l caballero
Mateo, porque también aqui encontramos los mismos

intereses basicos acerca de la autonomia de la pintura
y de la potencia del trazo. Quiza pueda afirmarse que
este retrato ejerce un efecto de encantamiento: la
bella figura del nifo, perfectamente frontal y estatica,
nos atrapa con sus enormes 0jos azules y nos resulta
dificil dejar de mirarlo, de la misma manera que parece
imposible dejar de mirar £l caballero de la mano en

el pecho, de El Greco, que tal vez pueda encontrarse
dentro de la genealodia artistica de esta obra. Y a

los 0jos de Mateo nos llevan otros elementos, como
los brochazos que definen los cabellos y los trazos
rapidos y esquematicos de la gorguera. Pero el conjunto
de la pintura no se detiene alliy, forzosamente, la
mirada salta a la mitad izquierda del cuadro que, por
contraste, equilibra y completa la composicion con el
caballito de juguete que el pequefio guerrero sostiene
con su manito que apenas logra cerrar dentro del
guante poderoso. Al mismo tiempo descubrimos otros
movimientos que pasan por las manchas de colores

vy por los trazos fuertes del vestido o del guante y por
los rayones que generan texturas. Y después, aun sin
pretenderlo, volvemos a la figura del nifio, de tal manera
que el proceso continla para hacernos participes de la
emocion del artista.

Pero Obregon no quiere distraernos y por eso define

un fondo de una economia total, rigurosamente plano,
excepto por la franja oscura de la parte superior, que
compensa el peso de la figura y en medio de la cual,
en color blanco, deja su nombre, en un gesto que quiza
adquiere también un caracter simbélico, mas alla de la
firma habitual de un cuadro.

Colombia « Alejandro Obregén
El caballero Mateo, 1965, dleo sobre tela, 120 x 120 cm
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México
Maria lzquierdo
Nina con sombrero rojo, 1942

Oleo sobre tela
93 x75cm

El costumbrismo de la vida regional y sus tradiciones
guedan plasmados en el lienzo con un colorido que
imprime realismo.

Al observar la fisonomia de la nifia retratada, nos lleva
a la evidencia de que posiblemente se trate de la artista
en su infancia por los hombros potentes, el mismo
sombreado en su rostro, sus pequefas manos y gruesas
piernas. La expresion de su cara es de asombro, como la
de todos los nifios mexicanos cuando son captados por
el arte del retratista de banqueta en cualquiera de sus
ferias populares.

México « Maria lzquierdo
Nifia con sombrero rojo, 1942, 6leo sobre tela, 93 x 75 cm
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México
Maria lzquierdo
Nifnas con sandias, 1946

Oleo sobre tela
64,8 x 85,2 cm

Nifas con sandia es una obra donde se observa un
realismo superpuesto a la aparicion irreal. En este
cuadro Maria lzquierdo deja bien definidas las marcas de
su origen étnico y se puede decir que es una magnifica
pintora de ninos por las imagenes tefidas de ternura.

En los cuerpos de estas nifas, en la especial manera de
tramar sus extremidades, en la forma de posturar sus
rostros y modelar las telas de sus vestidos, Maria acabo
trabajando como una escultora todas y cada una de sus
partes.

México » Maria lzquierdo

Nifias con sandias, 1946, 6leo sobre tela, 64,8 x 85,2 cm
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Uruguay
Hilda Lopez
Retrato de Eva Olivetti, 1977

Oleo sobre tela
110 x 60 cm

La obra de Hilda Lopez en su exhibicion piblica refiere
siempre a periodos de silencios y reflexion previa. No
resulta el resultado de procesos practicos en curso sino
que se perfila mucho mas como la exhibicion de ciclos
completos. Comienza a presentarse a salones nacionales
y municipales luego de un largo proceso de formacion
personal, a partir de lo que no deja de ser reconocida,
con algunas pausas entre series creativas. Una de esas
etapas esta conformada por sus “retratos”, toda una
serie de representacion de figuras reconocidas en la
cultura uruguaya, algunas conocidas personalmente

por ella, en especial pertenecientes al terreno artistico.
En ellos sostiene de manera categorica su captacion
subjetiva del modelo, con figuras ya desaparecidas
como Delmira Agustini. Pero también lo hara con sus
amigos cercanos. Capta al otro a través de si misma,
por lo que la serie no propone un mero parecido. Es

el caso de la artista plastica Linda Kohen, con quien
compartié también espacios expositivos (por ejemplo en
Maldonado, 1992). La captacion de la figura en la artista
es festiva y explosiva, algo no habitual en sus retratos.
Resulta una expresiva masa naranja que se expande

en la tela apaisada. Se trata de un retrato en verdad
fulgurante, cercano a un nuevo expresionismo. Otro
ejemplo similar esta dado por el Retrato de Eva Olivetti
(1977), artista plastica con la que compartio amistad y
aproximaciones estéticas. Coincidieron en espacios de
exhibicion: en 1983 (Eva Olivetti- Hilda Lopez, CALNU,
Bella Union, Artigas), y en 1992 (Exhibicion Museo
Municipal de Maldonado). El retrato de Olivetti es
subjetivo, dramatico, con un gran cuidado (como en casi
todas sus series) al espacio en blanco.

Uruguay - Hilda Lépez
Retrato de Eva Olivetti, 1977, Oleo sobre tela, 110 x 60 cm




ruguay « Hilda Lépez
Retrato de Linda Kohen,1977, Oleo sobre tela, 60 x 110 cm
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México

Celia Calderdn

La hilandera, s. f.
Mixta sobre masonite
108 x 88 cm

En La hilandera Celia Calderén maneja una pincelada
corta y veladuras que incorporan en los ropajes colores
matizados y tenues. En la forma de pledar el vestido y
en la caida del grueso rebozo, desde los hombros de la
mujer, provoca un placer visual. La cabeza, de acentuado
perfil yucateco, esta erquida, apartando su mirada en un
gesto de distante soberbia.

Esta pieza, asi como muchas otras obras etnogdraficas,
posee un sello caracteristico que nos evoca siempre a
los grandes maestros del Renacimiento mexicano.

México « Celia Calderdn

La hilandera, s. f., mixta sobre masonite, 108 x 88 cm
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México
Rafael Coronel
El yerbero, 1973

Oleo sobre tela
101 x 150 cm

El yerbero evidencia en la manoy el rostro el dominio
que Rafael Coronel tiene sobre la anatomia humana,
haciendo énfasis en el manejo de las luces y sombras.
Obra de estrujante bellezay, como algin escritor

dijo, “feo hermosamente el rostro”, el cual nos lleva a
definir la belleza tal y como la percibieron los artistas
expresionistas: no es la perfeccion de las formas,
tampoco la proporcion ideal, sino el caracter, la fuerza,
la enerdia, la intensa expresion.

En esta pintura, Coronel ha sabido plasmar la union
entre barroquismo literario y formal con la belleza
expresionista. En el personaje vemos una mirada
perdida, con un gesto desprovisto de inteligencia

y ausencia de ideas, y por encima de todo se ve la
aparicion de la miseria.

México » Rafael Coronel
El yerbero, 1973, 6leo sobre tela, 101 x 150 cm
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Colombia

Lucy Tejada

Ventana oscura, 1960
Oleo v tinta sobre madera
120 x 160 cm

Cuando Lucy Tejada afirma que cada obra requiere una
técnica distinta, hace referencia a la conviccion de que
no es posible sostener la diferencia tradicional entre
formay contenido, como si aquella identificara los
aspectos materiales y este los inmateriales del arte. Por
el contrario, la obra se nos presenta como una unidad
indisoluble en la cual las distinciones responden solo a
metodologias de aproximacion. Bien puede afirmarse
gue, ademas, esa unidad de la obra es Unica, lo que no
quiere decir que no esté vinculada a procesos historicos
y culturales, a intereses generacionales, a tradiciones y
rupturas. Justamente en esas vinculaciones se ubican
los espacios de la historia y de la critica de arte.

Quiza Ventana oscura, de Lucy Tejada, nos incline a
insistir en su caracter Unico, que podriamos definir
como de una intensa poesia, absolutamente personal,
incluso hermética. Pero al mismo tiempo nos ofrece la
posibilidad de pensar que esta conectada con moltiples
asuntos de orden social y cultural.

El conjunto es extrafo. La amplia superficie de madera,
gue en muchas partes se transparenta, aparece dividida
en recuadros de distintas dimensiones y con oscuridades
y luces muy variadas; y en ellos encontramos dibujos
precisos, realizados en tinta china, que representan
muchas ninas, la mayor parte de ellas en grupos

o relacionadas, aunque también algunas solas, en
posturas distintas, y en conjunto, vistas también desde
perspectivas diferentes. Impacta la exactitud del

dibujo que contrasta con las luces y las sombras de

los espacios que, de esa manera, aparecen al mismo
tiempo como exactos e indefinibles (una contraposicion
entre su ser-en-si de las figuras y su ser-en-el-espacio).
Adicionalmente, hay una serie de flechas y de lineas

continuas y discontinuas, en blanco, negro vy rojo, cuyo
significado se escapa a la simple mirada del observador.
Para este momento ya se ha esfumado por completo

la sensacion inicial de estar mirando a través de las
ventanas de un extrafo edificio.

En sintesis, este es un espacio —o un conjunto de
espacios— extrafo e inquietante que acoge escenas
igualmente inquietantes. Un conjunto Onico y misterioso,
sin que podamos determinar si ese caracter procede

del tema presentado o de la manera como se presenta;
mejor, es un todo misterioso. Pero es igualmente posible
establecer relaciones con otros contextos.

Ante todo, se puede recordar que los artistas surrealistas
en sus pinturas quisieron ajustarse a la experiencia

de realidad de los suefios en los cuales mezclamos
imagenes absolutamente precisas con circunstancias
disparatadas. También aqui cada recuadro es exacto
aunque no parece guardar una relacion loégica con los
vecinos. Sin embargo, al mismo tiempo, todo nos resulta
intensamente real. Quiza se trate de un realismo (o
“sobrerrealismo”, surrealismo) que se alimenta desde

el sueio: como alguna vez le dijo Lucy Tejada a Antonio
Montana, “pinto lo que he sofiado o suefio en la realidad
construyéndola en el papel”.

Un realismo onirico —quiza mejor que surrealista—
donde parece que se une la rutina de lo cotidiano con
el misterio de la fantasia, como ocurre en el realismo
magico, tan cercano a la generacion de Lucy Tejada. O
donde lo real se convierte en imaginacion dracias al
manejo del artista, a aquella técnica distinta necesaria
para cada pintura. Pero también por eso esta es una
obra de un realismo intimo, de intensa poesia lirica.

Colombia « Lucy Tejada

Ventana oscura, 1960, dleo y tinta sobre madera, 120 x 160 cm
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Colombia

Elsa Zambrano

De la serie: Las escuelas, 1979
Acrilico sobre tela

120 x 100 cm

En la década de 1960 aparecen obras de un grupo
importante de artistas colombianos frente a los cuales
se empieza a relacionar con el arte pop norteamericano,
gue en esos momentos se impone en la escena de
Nueva York. Se trata de uno de los problemas mas
interesantes de aquel momento, ya que en muchos
casos, como los de Fernando Botero y Beatriz Gonzalez,
la critica afirma la existencia de esos vinculos sin
considerar suficientemente que su proximidad a temas
populares o provincianos estaba, por supuesto, muy
lejos de la idea del pop, relacionada con las imagenes
de los medios de comunicacion de una sociedad de
consumo avanzada.

De todas maneras, la creciente internacionalizacion del
arte colombiano de la época hace que haya un interés
cada vez mayor por las propuestas del pop que, sin
embargo, en el curso de la siguiente década empiezan

a contaminarse con las ideas del arte conceptual.

Por eso una obra como la de Elsa Zambrano mira ya
directamente al pop pero cargada de propuestas y
sugerencias sociales y culturales enraizadas en el ambito
nacional.

De la serie: Las escuelas es un trabajo que aparecio

en la primera exposicion individual realizada por Elsa
Zambrano. El planteamiento formal es claramente
pop. Todos los colores son absolutamente planos, casi
como si fueran el resultado de un proceso industrial
de pintura. Frente a este uso uniforme del color podria
recordarse la practica de artistas norteamericanos
como Warhol y Lichtenstein. Sin embargo, quiza esté
mas proximo a la pintura pueblerina de las “chivas” o
“buses escalera”, o de los muebles en lamina metalica

que aparecian en los mercados populares colombianos,
que ya habian sido abordados por Beatriz Gonzalez en
su obra.

El espacio pictorico se crea por la superposicion y

el contraste entre esos planos de color, sin ninguna
estrategia de perspectiva: con la mirada avanzamos
hacia el fondo contando solo con la amplitud de la
superficie de cada color que se nos ofrece. El punto
de vista es tan cercano que los personajes ocupan
totalmente nuestro campo visual e incluso escapan
de él; no hay posibilidad de distanciamiento. Estamos
inmersos en el grupo y no podemos apartarnos: la
distancia nos permitiria pensar, mientras que este
vinculo estrecho solo nos permite sentir que somos
parte de la muchedumbre.

Lo mismo que en todas las pinturas de Elsa Zambrano
de estos afos, los personajes son andnimos y geneéricos,
como ocurre con frecuencia en el pop, pero su propuesta
implica una vision politica y cultural. No vemos sus
rostros, son parte de una multitud que se agolpa en un
espacio urbano y cuyos integrantes se individualizan
solamente por el tipo de ropa que llevan. Sin lugar a
dudas, la nifa con su vistoso uniforme de colegiala
genera una dinamica que parece romper la superficie
plana. Pero incluso en la pequefa se impone la logica
del anonimato y de la catalogacion social que solo
posibilita que nos distingamos por la pura exterioridad
del vestido: policia, soldado, campesino, hombres de

la ciudad, estudiante. Maniquies anonimos también
nosotros, los observadores, que resultamos agolpados
en la masa.

Colombia « Elsa Zambrano

De la serie: Las escuelas, 1979, acrilico sobre tela, 120 x 100 cm
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Luis Alberto Acuiia

(Suaita, Santander, 1904 - Tunja, Colombia, 1993)

En 1923 ingres6 en la Escuela de Bellas Artes en
Bogota y al afo siguiente gan6 un concurso ordanizado
por el gobierno de Santander, que le coste6 un viaje

a Europa y una pension. Se trasladd entonces a Paris,
donde estudi6 en las academias Julian y Colarossi, en
la Escuela de Bellas Artes y en la Grande Chaumiére;
en Madrid estudié en el taller de Victorio Macho.
Hasta 1929 permaneci6 en Europa, donde participd en
numerosos salones y realiz6 exposiciones individuales
en Paris y en Madrid. Durante su estancia europea
coincidi6 con los escultores colombianos José Domingo
Rodriguez y Romulo Rozo, con quienes percibio la
necesidad de romper con las espafiolerias pictoricas
que predominaban entonces en Colombia y buscar

un arte basado en las raices y peculiaridades de la
vida americana. De esas ideas nacionalistas naci6 el
movimiento Bachué, que tuvo en Acufia a uno de sus
principales promotores. Pintor, escultor, muralista,
grabador, critico, historiador, docente de arte, gestor
cultural, desarroll6 una inmensa obra, y una parte
importante de ella se conserva en la Casa Museo Luis
Alberto Acuiia, creada por él en Villa de Leyva, Boyaca.

Débora Arango Pérez

(Medellin, Colombia, 1907-2005)

En 1933 se convirtié en alumna de Eladio Vélez, pero

lo abandon6 un tiempo después porque buscaba una
pintura mas expresiva, que encontrd en Pedro Nel
GOomez, quien en ese entonces estaba pintando los
frescos del Palacio Municipal de Medellin. En 1939
particip6 en una exposicion en el Club Unién de Medellin
donde present6 dleos y acuarelas, incluyendo algunos
desnudos. Débora Arango recibi6 el primer premio, lo
que desatd una oleada de rechazos, especialmente
contra sus desnudos. En la década siguiente los ataques
fueron cada vez mas violentos, a medida que la artista
intensificaba también la critica contra la hipocresia, la
doble moral, la falsa religiosidad, la violencia contra la
mujer, con la pintura mas expresionista creada hasta
entonces en Colombia. En 1940, por invitacion del
ministro de Educacion, Jorde Eliécer Gaitan, realiz una
exposicion en el Teatro Colén de Bogota que ocasiond un
agresivo debate del lider conservador Laureano Gomez
contra Gaitan, por lo que la obray el conflicto que genera
alcanzan resonancia nacional. Con la llegada al poder del
partido conservador en 1946 y el asesinato de Gaitan en
1948, la obra de Débora Arango adquiri una virulenta
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dimension de critica politica. Tras numerosos ataques,
la artista decidio dejar de exponer. En 1984 el Museo
de Arte Moderno de Medellin presentd gran parte de su
obra, que mas tarde don6 a la coleccidn del museo.

Rodrido Arenas Betancourt

(Fredonia, Antioquia, Colombia, 1919 - Medellin,
Colombia, 1995)

Estudio en el Instituto de Bellas Artes de Medelliny en
la Escuela de Bellas Artes de Bogota. Tras su regreso a
Medellin fue ayudante de Pedro Nel Gbmez, con quien
disefd una fuente monumental para la ciudad, Las
Américas Unidas, de sentido indoamericanista, que
nunca fue realizada. En 1944 viajo a México, donde
estudio en la Academia de San Carlos. En 1946 colabor6
con el escultor Rdmulo Rozo, quien entonces realizaba
un monumento a la patria en la ciudad de Mérida.

En 1951 hizo un monumental Prometeo en la Ciudad
Universitaria de la UNAM, al que siguieron en 1962 otros
como el Judrez en Puebla y las cabezas monumentales
de los héroes de la Revolucion Mexicana, en la misma
ciudad. Entre 1955y 1963 realiz6 el monumental
Bolivar desnudo, en la ciudad de Pereira. A partir de
entonces comenzd una serie muy amplia de esculturas
monumentales en distintas regiones del pafs, como el
Monumento a los lanceros en el Pantano de Vargas,
Cérdoba en Rionegro y El monumento a la vida en el
Centro Suramericana de Medellin, inaugurado en 1974.
Se destaco también como escritor; sus principales
obras literarias son los relatos autobiograficos Cronicas
de la errancia, del amor y de la muerte y Los pasos del
condenado.

Fernando Botero

(Medellin, Colombia, 1932)

Aunque reconoce haber recibido ensefianzas de
Rafael Saenz, fue en realidad un autodidacta. En 1949
aparecieron dibujos suyos en el periddico £l Colombiano.
En 1951 realiz6 su primera exposicion en la Galeria
Leo Matiz, de Bogota. En 1952 viajo a Espafia, donde
casualmente descubrid obras de Piero della Francesca
que lo impulsaron a trasladarse a Florencia, donde
permanecio hasta 1955. Regresd a Colombia, donde
expuso sin mucho éxito. En 1956, casado y con su
primer hijo, se instalé en México, donde descubrid

las bases de su estilo. En Estados Unidos conocio el
expresionismo abstracto. En 1958 gand el primer premio
del XI Salén Nacional de Artistas. En 1960 se instal6 en
Nueva York. Su obra Mona Lisa a la edad de doce anos
fue adquirida por el MOMA. En los afos siguientes se
multiplicaron sus exposiciones en todo el mundo. En
1973 empez6 su trabajo escultorico, que a partir de

la década de 1990 expuso en importantes espacios
pGblicos de muchos paises. A partir de 1983 desarrollo
una amplia serie de pinturas sobre las corridas de toros.
En 1998 donod al Banco de la Repdblica, en Bogota, gran
parte de su coleccién privada, que incluia a numerosos
artistas internacionales; con ese conjunto de obras

se cred el Museo Botero. En 2000 realizo otra gran
donacion al Museo de Antioquia, en Medellin. En 2004
don6 al Museo Nacional de Colombia la serie El dolor
de Colombia; en 2007, a la Universidad de Berkeley, una
serie sobre las torturas en la carcel de Abu Ghraib; y en
2012, la serie El Viacrucis al Museo de Antioquia.

Francisco Antonio Cano

(Yarumal, Antioquia, Colombia, 1865 - Bogdota,
Colombia, 1935)

El primer acercamiento al arte lo recibid de su padre,
interesado en asuntos de escultura, plateria, herreria,
titeres y demas. A los veinte abrid en Medellin un taller
para la ensefianza de la pintura. A comienzos de la
década de 1890 realiza los que son, quiza, los primeros
paisajes colombianos. Crea esculturas no religiosas,
inéditas en la region. En 1897 se trasladd a Bogota,
donde sus exposiciones Lo hicieron acreedor de una beca
del gobierno nacional que le permiti6 estudiar en Paris
entre 1898 y 1901, en las academias Julian y Colarossi.
Tras su redreso a Medellin fundé la revista Lectura y
Arte, el mejor ejemplo de ilustracién modernista en

el pais. Fundo el Instituto de Bellas Artes de Medellin,
que dirigié fugazmente en 1910. Al afio siduiente fue
nombrado director de la Imprenta Nacional en Bogota
y, mas adelante, profesor de la Escuela de Bellas Artes,
cardo que ocup6 hasta su muerte. También fue director
de la escuela entre 1923 y 1927. Realizd la primera
escultura en bronce que se fundié en Colombia (Atanasio
Girardot, Medellin, 1909) y logrd convencer al gobierno
nacional de que él, un artista colombiano, podia realizar
un monumento pablico (Rafael Ndfiez, Bogota, 1922)

y que, por tanto, no debia encardarse a extranjeros.
Mantuvo siempre una intensa actividad como pintor.

Beatriz Daza

(Pamplona, Santander, Colombia, 1927 - Cali, Colombia,
1968)

Realiz6 estudios de arte y decoracion en la Universidad
Javeriana de Bogota entre 1945 y 1947; posteriormente
completo su formacion con diversos cursos en Estados
Unidos, Paris, Roma y Barcelona. Al regresar a su pais en
1958, empez0 a presentar su trabajo como ceramista,
en un contexto abstracto en el cual se destacaban las
formas, los colores, las texturas, la fragmentacion y el
uso de collages. Obtuvo el primer premio en ceramica
en el XV Salon Nacional, en 1963, con su obra Crisol
para Prometeo. Fue profesora de ceramica en la Escuela
de Bellas Artes de la Universidad Nacional, en Bogota.
Paralelamente desarrolld trabajos de dibujo y pintura,
con el mismo perfil de las composiciones en ceramica.
Fallecio a los 41 afos de edad, en un accidente
automovilistico en Cali.

Sophie Delliquadri

Mercado de Sogamoso, de 1970, es una pintura que fue
adquirida por Suramericana en 1973. Sin embargo, no se
conserva ningdn registro sobre su autora ni han podido
encontrarse personas que recuerden las circunstancias
del ingreso de esta obra en la coleccion. La bisqueda

en la red arroja resultados escasos aunque muy
significativos.

En primer lugar, aparece la venta de un cuadro de Sophie
Delliquadri, titulado Escena de mercado en Colombia,
muy similar al de la Coleccién Sura aunque en una
técnica diferente, menos matérica. Quiza basandose en
el titulo, la padina agrega que la artista pertenece a la
“escuela colombiana”.

Y luego el obituario de Sophie Delliquadri, muerta en
una casa de ancianos de Nueva York el 21 de abril de
2001, tras una larga enfermedad. La nota sefala que
Sophie nacié en Kamion, Polonia (aunque hay varias
pequenas poblaciones con ese nombre), hija de Richard
y Sophie Woychiechowski. Habia nacido el 15 de abril
de 1919. Se casd en Addis Abeba, Etiopia, con Lawrence
M. Delliquadri, miembro del Ejército norteamericano.
La pareja vivio siempre fuera de los Estados Unidos
hasta la jubilacion en 1984. A lo lardo de esos afios,
Sophie se convirtié en una reconocida artista que hizo
exposiciones en nueve paises, pero no se especifica
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en cuales. Sus cenizas regresaron a Polonia y fueron
depositadas en la tumba familiar. Su esposo Lawrence
Delliquadri —nacido diez afios después que ella—
falleci6 en 2012. Su nota necrolégica habla de hermanos
y sobrinos, pero aparentemente la pareja no tuvo hijos.

Andrés de Santa Maria

(Bogota, Colombia, 1860 - Bruselas, Bélgica, 1945)

En 1862, huyendo de la duerra civil que azota al pais,

la familia se radic6 en Inglaterra y posteriormente en
Bruselas, donde recibi6 su primera formacion. En 1878
la familia se traslado a Francia, donde el padre cubrid
un cardo diplomatico. En 1882 ingreso en la Escuela de
Bellas Artes de Paris, donde tuvo entre sus compaferos
a Ignacio Zuloada y Santiago Rusifiol. Paralelamente
respondid a una serie importante de encargos que
recibi6 desde Bogota. En 1893 se caso; la nueva familia
decidi6 establecerse en Bogota, donde permanecio
hasta 1901; en este periodo fue profesor de paisaje en la
Escuela de Bellas Artes, y aportd su conocimiento sobre
el impresionismo. Bajo el impacto de la Guerra de los Mil
Dias decidi6 redresar a Europa. En 1904, por invitacion
del presidente Rafael Reyes, volvio a Colombia como
director de la Escuela de Bellas Artes, aportando ahora
su conocimiento directo de algunas de las propuestas
del posimpresionismo, lo que generd muchos debates.
En 1910 dirigié la muestra de Bellas Artes en la
Exposicion del Centenario de la Independencia. En 1911
se establecid definitivamente en Europa y nunca volvio
a Colombia; desde entonces su figura se hizo cada vez
menos conocida en el pais. Un nuevo debate se generd
en 1926 por el triptico sobre la Batalla de Boyaca que
realizé para el Capitolio Nacional.

Pedro Nel Gomez

(Anori, Antioquia, Colombia, 1899 - Medellin,
Colombia, 1984)

Después de su nacimiento su familia se traslado a
ItagUi, ciudad vecina a Medellin. Desde muy temprana
edad empez0 sus estudios artisticos en el Instituto

de Bellas Artes. Ingeniero de la Facultad de Minas. En
compafia de Eladio Vélez se dedica al desarrollo de la
acuarela como arte auténomo, mas alla de su papel
de boceto o ilustracion. Estudia y trabaja en Florencia,
Italia, entre 1925y 1930. Poco después de regresar
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a Medellin emprende el trabajo como muralista al
fresco en edificios pGblicos, que mantiene a lo lardo de
toda su vida. Estos frescos, estrechamente vinculados
con su técnica de acuarelista, constituyen una de las
manifestaciones fundamentales del arte nacionalista

en Colombia, explorando dimensiones antropoldgicas,
miticas, historicas y politicas. Su obra se extiende
también a los campos de la arquitectura, la pintura al
oleo, el grabado, la escultura y la docencia universitaria
como profesor de perspectiva arquitectonica. Cred la
Fundacion Casa Museo Pedro Nel Gdmez y por ese medio
doné a la ciudad su propia casa, su archivo y biblioteca

y una enorme cantidad de obras que habia conservado a
lo largo de su vida, en realidad la mayor parte de las que
produjo porque casi nunca habia querido venderlas.

Fidolo Alfonso Gonzalez Camardo

(Bogota, Colombia, 1883-1941)

Empez6 a estudiar en la Escuela de Bellas Artes hacia
1902, cuando fue reabierta tras la Guerra de los Mil

Dias, y prolongd su formacion aproximadamente hasta
1906. Por tanto, debio6 recibir la influencia de Ricardo
Acevedo Bernal, director entre 1902 y 1903, y luego la de
Andrés de Santa Maria, director a partir de 1904; quiza a
Santa Maria se deba el empuje moderno que caracteriza
toda la obra de Gonzalez Camargo. Fue director de arte
de la revista El Gréfico, fundada en 1910, una de las

mas importantes de la época; alli, entre 1912 y 1921,
aparecieron sus ilustraciones, dibujos y caricaturas de
fuerte carda politica. Hacia 1915 se apart6 totalmente de
las tradiciones académicas y produjo una obra austera, de
profunda introspeccion, frente a la cual él mismo insistia
en la presencia de Cézanne. En 1921, tras la muerte
casi simultanea de su madre y de una de sus hermanas,
empez6 rapidamente a disminuir el contacto con la

realidad, enmudeci6 y perdi6 la capacidad de alimentarse.

Fue internado en el manicomio de Sibaté, donde fallecio
veinte afos después, a los 58 afios de edad.

Enrique Grau

(Ciudad de Panama, Panama, 1920 - Bogota,
Colombia, 2004)

Aunque siempre afirmé que era basicamente
autodidacto, entre 1940y 1943, gracias a una beca
oficial, estudid en la Art Students League de Nueva

York, y entre 1955y 1956, en la Academia de San
Marcos de Florencia. A partir de 1940 cuando, con
veinte afnos de edad, recibid una mencion de honor

en el Primer Salén de Artistas Colombianos por su

obra La mulata, la vida de Grau estuvo definida por la
realizacion permanente de su obra, por las exposiciones
y los premios. Entre 1940y 1960 su obra se aproximo

a procesos de abstraccion, con base en la pervivencia
poscubista de posguerra, mientras que a partir de 1960
la figura humana volvié a ser predominante, con formas
redondeadas, tactiles y sensuales, tanto en la pintura
como en la escultura. En 1965 realiz6 la pelicula Maria,
basada en la novela de Jorge Isaacs, uno de los ejemplos
mas notables del cine de vanguardia en Colombia. En
1972, en compafiia de Alejandro Obregan, emprendi6 la
tarea de abrir el Museo de Arte Moderno de Cartagena,
institucion que presidio hasta su muerte.

Horacio Longas

(Medellin, Colombia, 1898-1981)

Form6 parte de un grupo de alumnos reunido alrededor
de Francisco Antonio Cano en Bogota hacia 1920.
Estudio indenieria en la Facultad de Minas de Medellin,
y luego se dedico a la arquitectura. En 1938 gan6

el concurso para el edificio del Club Campestre de
Medellin, uno de los principales proyectos de su tiempo,
y al afo siduiente, junto con Pedro Nel Gomez y Luis

de Greiff, hizo el disefio urbanistico del Barrio Laureles.
Durante aldgunos afios se desempefid como caricaturista
para el periddico £l Colombiano, de Medellin. Ademas de
dibujante v ilustrador, fue publicista, tallador en madera
y pintor, y realizd murales en baldosin, entre los que
sobresale La epopeya del café, hoy en la Universidad de
Antioquia. Pero su principal actividad artistica se produjo
en el campo de la acuarela, con numerosas obras de
pequeno formato en las cuales hizo un recuento casi
infinito de personajes, gestos, costumbres y actitudes
caracteristicas de la region antioguefia.

Gabriel Montoya

(Medellin, Colombia, 1872-1925)

Hacia 1885 empezd su formacion artistica bajo la
orientacién de Francisco Antonio Cano, recién llegado a
esa ciudad. Al mismo tiempo curso la carrera de Ingenieria
en la Escuela de Minas, la que culmind en 1895. Se

vinculé entonces con Ferrocarril de Antioquia, empresa en
la cual trabajé gran parte de su vida. Simultdneamente
mantuvo la relacién con Cano, y se encarg6 de su taller
cuando aquel viajé a estudiar a Paris; sigui6 trabajando
con él a su regreso. Entre 1897 y 1899 realiz6 numerosas
ilustraciones para las revistas culturales £l Repertorio

y El Montanés. En 1905 recibio el encardo de pintar el
Viacrucis para la iglesia de San Ignacio, catorce grandes
pinturas que constituyen su obra mas importante.

Junto con Cano y otros alumnos de este, participo en

la fundacién y puesta en marcha del Instituto de Bellas
Artes, del cual fue profesor hasta su muerte, alternando el
trabajo artistico con su profesién de indeniero.

Domindgo Moreno Otero

(Concepcion, Santander, Colombia, 1882 - Bodota,
Colombia, 1948)

Muy pronto toda la familia se trasladé a Bogota. Ingreso
en la Escuela Nacional de Bellas Artes, donde recibio la
influencia de Coriolano Leudo y Andrés de Santa Maria,
lo que se tradujo en un dominio del dibujo académico
pero, al mismo tiempo, en una fuerte libertad expresiva
y colorista, resultado de la apropiacion de elementos
impresionistas. Se intereso especialmente por a pintura
de paisaje y por escenas de costumbres regionales,

en las cuales ha prestado poca atencion a los detalles
para centrarse en el despliegue de la luz. Entre 1921y
1930 vivio en Espafa y estudidé durante cinco afios en la
Academia de San Fernando. En esta época se inclind por
las espafiolerias, que fueron muy frecuentes en el arte
colombiano de la época. Tras su regreso a Colombia volvid
a dedicar su interés a los temas de costumbres y formd
parte del amplio grupo de artistas que antecedieron al
desarrollo del nacionalismo. A lo lardo de su vida trabajo
también como dibujante, caricaturista y retratista.

Alejandro Obregén

(Barcelona, Espafia, 1920 - Cartagena, Colombia, 1992)
Hijo de padre catalan y madre colombiana. Muy pronto la
familia se trasladé a Barranquilla. En 1939 estudi6 en la
Escuela del Museo de Bellas Artes de Boston y en 1940
lleg6 a Barcelona para estudiar en la Escuela de la Lonja,
de la cual fue expulsado por su rechazo a la tradicion
académica europea. A partir de entonces fue autodidacta
y completd su formacion vinculandose con los circulos
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artisticos de la ciudad. En 1944 regresd a Colombia y
comenzo a realizar numerosas exposiciones en las cuales
fue desarrollando su proceso expresionista; el mismo afo
fue nombrado profesor de la Escuela de Bellas Artes de
Bogota y luedo rector entre 1948 y 1949, cuando decidid
establecerse en Paris. En 1955 viajo de nuevo a Colombia,
vinculado con el Grupo de Barranquilla. Desde este
momento recibié un amplio reconocimiento por parte de
la critica, que especialmente a lo largo de los siguientes
diez afios vio en él al artista mas influyente del pafs,
premiado en numerosas exposiciones en el mundo entero.

Eduardo Ramirez Villamizar

(Pamplona, Santander, Colombia, 1923 - Bogot3,
Colombia, 2004)

Entre 1940y 1943 curso parcialmente la carrera de
arquitectura en la Universidad Nacional en Bogota, pero
la abandond para dedicarse totalmente a la pinturay
a la escultura. La obra de esta década tiene un fuerte
caracter expresionista, inspirado en algunos momentos
en la obra de Geordes Rouault. En 1947 trabajo en la
Universidad del Cauca, en Popayan, junto con Edgar
Negret. A partir de 1948 abandond el expresionismo
colorista y comenz6 a pasar paulatinamente a un

arte vinculado con el constructivismo vy la abstraccion
dgeométrica, proceso que completd entre 1950y 1952,
mientras estudiaba y trabajaba en Paris. En 1956

su obra ingres6 en a la coleccion del MOMA,; al afio
siguiente represent6 a Colombia en las bienales de
San Pablo y de Venecia, a la vez que inici6 su actividad
docente en la Escuela de Bellas Artes, ya adscrita a

la Universidad Nacional. A partir de entonces realizo
numerosos relieves y esculturas, con frecuencia
instaladas en el espacio pUblico; practicamente todas
las obras de pequefio formato se convirtieron en
proyectos de trabajos monumentales. Un conjunto
significativo de su obra se exhibe en el Museo Eduardo
Ramirez Villamizar, en la ciudad de Pamplona.

Audusto Rendén

(Medellin, Colombia, 1933)

Inici6 su formacion artistica en el taller de Rafael
Sdenz y paso luedo al Instituto de Bellas Artes. Entre
1954 y 1959 estudio en Florencia, Italia, técnicas de
restauracion, grabado y pintura mural. A su regreso
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a Colombia se orientd hacia el arte abstracto, pero
muy pronto la situacion del pais lo llevo a centrarse
en la denuncia vy el analisis de la violencia. Abandon6
entonces la pintura y se dedic6 al grabado. En 1963
gand el primer premio en grabado en el XV Salon
Nacional de Artistas con la obra Santa Barbara, una
protesta contra la masacre ocurrida en la poblacion
antioquefia del mismo nombre. En el salon de 1966
recibié de nuevo el primer premio en grabado. Fue
profesor de la Universidad Nacional. Es ademas una
de las figuras centrales del expresionismo en el arte
colombiano y uno de los principales representantes de
un arte politicamente comprometido, reconocido con
nuMerosos premios internacionales.

Lucy Tejada

(Pereira, Risaralda, Colombia, 1920 - Cali,

Colombia, 2011)

Fue hermana del también artista Hernando Tejada. De
1942 a 1945 estudid en la Escuela de Arte y Decoracién
de la Universidad Javeriana de Bogota y luedo, hasta
1947, en la Escuela Nacional de Bellas Artes, donde
recibio la ensefianza de Alejandro Obregén, profesor de
la institucién. Entre 1949 y 1950 vivi6 en La Guajira;
siempre recordara la fascinacién por unos paisajes que
consideraba magdicos. En la primera mitad de los afios
50 viajo extensamente por distintos paises europeos. En
1960 participd en la creacion del Grupo de Cali, que se
convirtid en un referente fundamental en la vida cultural
de la ciudad y cred el ambiente para la fundacion del
Museo La Tertulia. En 1962 cre6 la galeria EL Taller.
Trabaj6 como pintora, dibujante, grabadora y muralista,
con obras monumentales en edificios pdblicos de Caliy
en Pereira. En 2009 recibi6 el premio “A toda una vida”
del Ministerio de Cultura de Colombia.

Francisco Valderrama

(Medellin, Colombia, 1928-1989)

Aungue no pudo completar sus estudios secundarios,
ingresod en el Instituto de Bellas Artes de Medellin y,
mas adelante, por breve tiempo, en la Escuela de Bellas
Artes de Bogotad, aunque en realidad fue un autodidacta.
Hacia 1957 empez6 a trabajar en la seccion de arte de la
Editorial Bedout en Medellin, experiencia que le permitio
avanzar en la practica del dgrabado. Fue profesor de

grabado en el Museo de Zea (actual Museo de Antioquia)
y luego se vinculd como docente de pintura y grabado en
el entonces Instituto de Artes Plasticas de la Universidad
de Antioquia (hoy Departamento de Artes Visuales

de la Facultad de Artes). Viajo repetidas veces por el
Chocé y conocid de cerca los problemas sociales de

la poblacion nedra. Realiz6 distintas exposiciones en
Colombia, Ecuador (donde busco acercarse a Oswaldo
Guayasamin) y Estados Unidos. En 1975 apareci6 la obra
de Félix Angel Nosotros. Un trabajo sobre los artistas
antioquerios, en la cual se lo ubicd dentro de los mejores
artistas de los afos 70.

Elsa Zambrano

(Bogota, Colombia, 1951)

Entre 1973y 1975 estudio litografia y grabado en la
Universidad Nacional de Colombia, en Bogota. En 1975
recibi6 el titulo en Bellas Artes de la Universidad Jorge
Tadeo Lozano. Completd su formacién con diversos
cursos en Barcelona y Paris. En 1976 fue invitada al

Il Salén Atenas, del Museo de Arte Moderno de Bogdota.
En 1979 presento su primera exposicion individual
titulada Las escuelas, en la Galeria Garcés Velasquez

de Bogota. Ha mantenido una actividad constante en
exposiciones colectivas e individuales. En 2013 presentd
en Bogota su Museo imaginario: un conjunto de
pequenas cajas en las cuales, a partir de postales, recrea
momentos y escenas de la historia del arte; ese trabajo
continGa en la muestra Magnifica obsesion, de 2015.

MEXICO

David Alfaro Siqueiros

(Camargo, Chihuahua, 1896 - Cuernavaca, Morelos,
1974)

Pintor mexicano, figura maxima, junto con Diego Rivera
y José Clemente Orozco, del muralismo mexicano. Su
pintura auné la tradicién popular mexicana con las
preocupaciones del surrealismo y el expresionismo
europeos. En 1914, con apenas dieciséis afios, se

alisto en el Ejército Constitucionalista para luchar

por la Revolucién, una experiencia que lo llevaria

a descubrir a las masas trabajadoras, los obreros,
campesinos, artesanos y los indigenas, resaltando las
tradiciones de nuestro pais, en especial las civilizaciones
precolombinas. Fue muy relevante para el artista

la huella que dejaron en él los tres afios que pasd

en Europa, hacia donde habia partido en 1919. La

suma de ambas experiencias determiné por igual su
pensamiento artistico, que cristalizo en el manifiesto
publicado en Barcelona en la revista Vida Americana, en
mayo de 1921, coincidiendo con los primeros encargos
de Vasconcelos. Sin embargo, sus relaciones con el
dobierno pronto se deterioraron. Su afiliacion al Partido
Comunista de México, su decisiva participacion en la
fundacion del Sindicato de Artistas y de su periddico

(El Machete), junto con la creciente oposicién a la
politica oficial manifestada a través de sus articulos,
hicieron que dejara de recibir encargos a partir de

1924 y que, al afo siquiente, decidiera dedicarse
exclusivamente a las actividades politicas. Siqueiros
reinici6 su trayectoria artistica en los afios treinta,

pero fue la militancia ideoldgica la que determino el
rumbo de su vida. En 1930, tras pasar varios meses en
la carcel por su participacion en la manifestacion del

1 de mavyo, Siqueiros fue mandado al exilio interior en
Taxco. En 1936 volvio a luchar, esta vez en la Guerra
Civil espafiola, al lado del Ejército Republicano. De 1940
a 1944 estuvo desterrado en Chile por su participacion
en el asesinato de Trosky y en 1960 fue encarcelado

de nuevo acusado de promover la “disolucion social”.
Cuando sali6 de la carcel, cuatro afios después, llevaba
consido las ideas de la que seria su Gltima obra: Marcha
de la humanidad en América Latina hacia el cosmos.
Siqueiros adaptaba sus composiciones a lo que él llamo
la “arquitectura dinamica”, basada en la construccion de
composiciones en perspectiva poliangular. El mural que
realiz6 en la sede del Sindicato Mexicano de Electricistas
(1939-1940, Ciudad de México), bajo el titulo Retrato

de la burguesia, constituye una de las obras murales
mas significativas del siglo xx. La integracion de todas
las artes, que Siqueiros anheld a lo lardo de toda su
vida, pudo hacerse realidad en el proyecto que ocup6
sus Gltimos afios, el Polyforum Cultural Siqueiros (1967-
1971, Ciudad de México). El edificio, concebido por el
mismo Siqueiros, posee doce lados totalmente cubiertos
por murales, cada uno con un tema diferente. En el
techo abovedado del piso superior pinté Marcha de la
humanidad en América Latina hacia el cosmos, para cuya
contemplacion los observadores se colocan sobre una
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estructura movil que gira siguiendo el sentido narrativo
de las imadenes y que permite “transitar” por el relato,
mientras un juego de luz y sonido hace mas vivida la
experiencia

Celia Calderén

(Ciudad de México, México, 1921-1969)

Grabadora y pintora. Realizd sus estudios en la Academia
de San Carlos y en la Escuela de Artes del Libro. Formo
parte del Taller de Grafica Populary de la Sociedad

para el Impulso de las Artes Plasticas en 1942. Nativa
de la Ciudad de México, Celia Calderdn es conocida
mayormente por su obra dgrafica, aunque también

fue una destacada pintora y acuarelista cuya técnica

le permiti6 consegquir un ludgar como maestra en la
academia, a partir de 1946, y el reconocimiento del
famoso critico Justino Fernandez, padre de la historia
del arte moderno mexicano. Recibié instruccion formal
en el Instituto Nacional de Artes Plasticas y en el taller
fundado por Diaz de Ledn. Gracias a una beca del Consejo
Britanico, finalizé sus estudios de arte grafico en la Slade
School of Fine Art de Londres. Por invitacién de la Unién
Soviética, viajo al Lejano Oriente y exhibié en Pekin. Como
grabadora empled diversas técnicas, especialmente
grabadoy litografia, y debido a su excelente trabajo fue
invitada a unirse a la Sociedad Mexicana de Grabadores
en 1947 v, posteriormente, al Taller de Grafica Popular.
Como maestra instruyé a varias generaciones durante
los afios 60 y fue altamente respetada por la comunidad
artistica. Muri6 tragicamente en 1969. Sus temas
preferidos fueron las escenas populares y los tipos

de mujeres indigenas, asi como la etnografia, lo cual
demuestra a través de sus obras.

Federico Cantd

(Cadereyta Jiménez, México, 1908 - Ciudad de México,
México, 1989)

Realiz6 sus primeros estudios en Monterrey, Nuevo
Ledn, y en San Antonio, Texas. A sus 14 afios se inscribid
en la Escuela de Pintura al Aire Libre de Coyoacan,

que dirigia Alfredo Ramos Martinez, y un afio después
viajo a Espafia y Francia, donde trabajo en el taller del
escultor José de Creeft, en Paris. Posteriormente se
traslad6 a Estados Unidos vy se radicé alternativamente
en Paris, Nueva York y México. Expuso por primera
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vez en el Exposition Park de Los Angeles, California.

Ya de regreso en México, con breves intervalos en el
extranjero, se dedico a la obra de caballete y realizd
varios murales: La vida del arlequin (1934), destruido
junto con el edificio Bar Papillon; La mdsica (1942), en
cinco tableros, para la coleccion del doctor MacKinley
Helm, en Brooklyn, Massachusetts; y Las estaciones, en
una residencia particular de la Ciudad de México. Al afo
siguiente pint6 unos murales religiosos en la Parroquia
de San Miguel Allende, hoy destruidos: La cena, El
calvario, San Miguel y San Rafael. En el ex convento de
San Diedo (actualmente Pinacoteca Virreinal) realizd

el mural en el que muestra el trabajo de los monjes
franciscanos sobre la cultura indigena (1949). En 1952
pintd el fresco Madona con angel, en una residencia del
Pedredal. Realiz6 los frescos Maternidad y Quetzalcoatl
en el décimo piso del edificio del Instituto Mexicano del
Seguro Social. Junto con Ortiz Monasterio hizo tableros
exteriores en la Unidad Independencia, también del
IMSS. Cant0 disefid el emblema del IMSS, v realizo
vitrales y celosias (Capilla del Seminario). En 1945
comenzo a trabajar el grabado al buril con el maestro
Carlos Alvarado Lang. Un afio después fue publicada

la primera monodrafia de su obray aparecio el libro A
Matter of Love, del doctor MacKinley Helm, ilustrado
por éL. En los afios cincuenta se inicid en la escultura y
trabajo un gran nGmero de relieves entre 1962 y 1964.
Ademaés, realizd los bajorrelieves del Edificio de Pediatria
en Centro Médico, los de la Unidad Cuauhtémoc del
IMSS y los de la Unidad Médica de Ledn. Entre sus obras
mas recientes esta el relieve de Daniel Cosio Villegas en
el acceso a la biblioteca del Colegio de México, de 1976.
Representante de la tendencia neoclasica, incorpord en
sus obras de temas histdricos y religiosos a la dente y
los paisajes del México de su tiempo. Justino Fernandez
dice que en la pintura de Federico Cant( “se advierte

un apasionado temperamento, lleno de contrastes. Un
mundo poético, dijéramos padano y religioso a la vez, en
el limite de lo uno vy lo otro...”.* Segin Adustin Arteada,
“Federico CantU [es] mas mexicano que muchos otros,
es muy probablemente el Gnico artista de tematica
religiosa de nuestro siglo”.?

1 Romero KeitH, Delmari: La segunda generacion de los muralistas,
p.2118.

2 CAnTU, Federico: Una nueva vision, p. 12.

José Chavez Morado

(Silao, Guanajuato, México, 1909 - Guanajuato,

México, 2002)

Pintor, escultor y grabador. Su nifiez no fue muy
afortunada, tuvo que estar enclaustrado debido

a la revolucion, que estalld un afio después de su
nacimiento. Como consecuencia de ello, su educacion
se vio interrumpida varias veces. Al fallecer su madre y
su padre vuelto a casar, Chadvez Morado se trasladé con
sus tias y crecié con su abuelo paterno. Alli aprendio
historia, poesia y las aportaciones cientificas, asi como a
copiar y realizar en tinta china las ilustraciones. A través
de estos trabajos experimento el placer del oficio. En
1925 decidié viajar a Estados Unidos rumbo a California,
para trabajar como bracero. Su aventura lo condujo
hasta Tonepek, Alaska (segGn Guillermo Tovar), 0 a la
Isla de Topeka (seqgin Lupina Lara), donde trabajo en

la pesca e industrializacién del salman. Gracias a sus
constantes dibujos le otorgaron una beca en un taller de
dibujo en la ciudad de Los Angeles. Antes de regresar a
México, en 1931, vio pintar a José Clemente Orozco el
mural Prometeo en el Pomona College de Claremont,
California. Esto probablemente lo impactd fuertemente
y quizd marco su decision por la plastica. Becado por el
Estado de Guanajuato, ingreso en el Instituto Nacional
de Artes Plasticas para estudiar bajo la direccion de
Francisco Diaz de Le6n (grabador), Bulmaro Guzman
(pintor) y Emilio Amero (litdgrafo). Cuatro afios después
contrajo matrimonio con la pintora Olga Costa, una

de las pocas mujeres que estudiaban en la academia,

al lado del maestro Carlos Mérida. En 1936 ingresd

en la Liga de Escritores y Artistas Revolucionarios
(LEAR), donde son publicadas sus primeras estampas
en el periddico Frente a Frente. Posteriormente, en
1938, se introdujo en el Taller de Grafica Popular. En
1944 presentd su primera exposicion individual en

la Galeria de Arte Mexicano. Su obra es naturalista,

sin gran teatralidad. En 1948 fue miembro fundador

de la Sociedad de Arte Moderno, cuyo objetivo era
destacar aquellas manifestaciones plasticas mexicanas
y extranjeras que merecian ser mejor conocidas, y del
Salon de la Plastica Mexicana en 1949. Tuvo una amplia
produccion de caballete, grafica y mural. José Chavez
Morado fue vicepresidente para América Latina del
Consejo Mundial de las Artesanias de la Unesco. Recibid
el Premio Nacional de Artes en 1974 y fue miembro

de la Academia de Artes desde el mismo afo en que
fue nombrado doctor honoris causa por la UNAM. En
cuanto a la pintura de caballete, en su produccion

Chavez Morado abord6 dos temas recurrentes: el
costumbrismo v el paisaje, que enfoca desde un angulo
netamente popular. Por su fuerte arraigo a Guanajuato,
las composiciones de sus paisajes nos refieren a

las compactas masas que conforman la topografia
minera. De ahi derivan los colores que impregna en los
volimenes.

Rafael Coronel

(Zacatecas, México, 1928)

En 1950 Rafael se traslad6 a la Ciudad de México. En
1952 particip6 en el Concurso de Pintura del Instituto
Nacional de las Juventudes Mexicanas con un cuadro
titulado Mujer del Jerez, por el cual obtuvo el primer
premio, que consistia en una beca de trescientos pesos
al mes, durante un afio, bajo la condicion de que el
artista se matriculara en alguna escuela de arte. Asi,
Rafael se inscribi6 en la Escuela Nacional de Pintura

y Escultura La Esmeralda. Alli tomd clases con Carlos
Orozco Romero, quien al poco tiempo lo expulsd de sus
clases por no aceptar los métodos de ensefianza. Rafael
Coronel continué su camino junto con Rufino Tamayo vy
su hermano Pedro, quienes encabezaron la disidencia
contra lo que se llam6 la corriente nacionalista. En un
principio Pedro fue una gran influencia para Rafael.

Su regreso a la academia no fue para continuar
estudiando sino para visitar a sus amigos, entre los que
se encontraba Francisco Corzas. Al realizar un nimero
considerado de cuadros, participd en una exposicion en
la Biblioteca Cervantes. Alli asisti6 Carlos Mérida con
Inés Amor, directora de la Galeria de Arte Mexicano y
quien posteriormente le brindd recomendaciones. En
1956 Rafael realiz6 su primera exposicion individual en
la galerfa dirigida por Amor. Ella se preocup6 por ély

lo promovid al punto de no dar abasto en el trabajo. El
dinero que Inés le daba le sirvid para conocer el Distrito
Federal y en esos recorridos tuvo una gran cantidad

de temas para pintar: cabarets, payasos y personajes
de la calle, pues para Rafael esas personas poseian
una profunda filosofia de la vida y por ello intent
representar mas sus almas que sus retratos. En 1958
expuso en el Salon de la Plastica Mexicana y al afio
siguiente, en el Palacio de Bellas Artes. En este periodo
empezo0 a trabajar los grandes formatos e incursion6
brevemente en la pintura abstracta. En 1960 contrajo
matrimonio civil con Ruth Rivera, hija de Diego Rivera
y Lupe Marin. Fue Inés Amor quien en 1961 lo llevo
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por primera vez a Europa y promovid su obra tanto en
México como en el extranjero. En 1965 particip6 en la
VIl Bienal de San Pablo, en la que le otorgaron el premio
Cordoba, ofrecido por la Ardentina. A partir de los afios
setenta, realiz6 importantes exposiciones en museos de
México y el extranjero, como por ejemplo las muestras
Crénica Humana en el Palacio de Bellas Artes de México
y El Mundo Magico de Rafael Coronel en el Museo Iglesia
de San Stae en Venecia, Italia. En 1990 Rafael Coronel
dono sus colecciones, entre las que se destacan sus

mas de cinco mil mascaras populares mexicanas, para
la creacion del Museo Rafael Coronel, en Zacatecas.
SeqUn Teresa del Conde, a Rafael Coronel es posible
clasificarlo dentro de la figuracion neorromantica, ya que
ambos privilegian la representacion de la figura humana
inspirada en prototipos del pasado. Sus fuentes de
inspiracion fueron Caravaggio, Rembrandt y Frans Hals.

Alberto Fuster

(Tlacotalpan, Veracruz, México, 1872 - Austin,

Texas, Estados Unidos, 1922)

A los veinte afios viajo a Europa. Romavya no era la
venerada atraccion para un artista, sino la agitada y
sorpresiva Ciudad Luz; alli estuvo Fuster en 1895. Su
solida formacion se ve plasmada en las copias que
realizé de Tiziano. En Paris, no parece haber sido el
impresionismo lo que le llamara la atencion sino la
modernidad del simbolismo finisecular, muy tocado

de clasicismo. Alberto Fuster vivio alternativamente

en varios lugares, pero regresaba de tanto en tanto

a su ciudad natal. Alli estan los muchos retratos de

la sociedad tlacotalpefia v, sobre todo, una pintura
aparentemente ajena al resto de su obra, que son
cuadros costumbristas que a veces incluyen a su propia
familia, como Nativa con loro, realizada en 1915, La
carta o Mi abuela jarocha en traje de novia. Ahi los
modos de su escuela simbolista se desmiembrany
Fuster entra como en otro espacio, el del carifioso
reflexionar sobre su mundo y su gente originarios.
Admirado por José Clemente Orozco, en sus memorias
comentaba que Fuster era un conocedor de la técnica.
En México ejercid la ensefianza particular y fue maestro
de Joaquin Clausell. Junto con Julio Ruelas, Roberto
Montenedro y Alfredo Ramos Martinez, entre otros,
Fuster fue uno de los artistas que colaboraron en
Revista Moderna (1898-1911). Lo que los caracterizaba,
al pertenecer a esta revista, era el predominio del
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subjetivismo v la libre expresién sobre la realizacion

de las reglas académicas. El artista dedico parte
significativa de su obra pictdrica al tema del culto a la
belleza ideal. Para expresar estas ideas relacionadas
con la sacralizacion del arte a la que aspiraban los
simbolistas, Fuster se valid de temas clasicos como El
juicio de Paris. Su obra ha sido rescatada finalmente por
la critica y por los visitantes de museos, después de un
lardgo paréntesis de olvido e indiferencia.

Jorde Gonzalez Camarena

(Guadalajara, Jalisco, 1908 - Ciudad de México,
México, 1980)

Jorge Gonzalez Camarena forma parte de una familia
numerosa vy fue el cuarto de ocho hijos. Ely su
hermano Guillermo fueron los que destacaron: Jorge
por su produccion artistica y Guillermo por inventar la
television a color. En 1918, se traslado con su familia a
la Ciudad de México, donde vivid hasta su muerte. Desde
muy pequefio demostrd interés y habilidades artisticas.
Alumno de Francisco Diaz de Ledn y Mateo Herrera

en la Academia de San Carlos, Gonzalez Camarena
particip6 en el movimiento estudiantil que impuso a
Diego Rivera como director del plantel, revolucionando
la ensefanza en las carreras de Bellas Artes, uniendo
estudios comunes en los primeros tres afios para
arquitectura, pintura y escultura. De 1930 a 1932
trabajo como dibujante publicitario. Dos afios después
restaurd los frescos del Convento de Huejotzingo vy
contrajo matrimonio con Jeannie Barré Saint-Leu.
Gonzalez Camarena fue uno de los muralistas de la
segunda generacién que mas encargos oficiales obtuvo.
Influenciado por los grandes maestros del muralismo,
mantuvo una manera muy personal. Fue reconocido
por el color y el geometrismo. Rall Anguiano dice que
su pintura es muy interesante porque se ha inspirado
en raices profundamente populares. Fue miembro
honorario de la Comision de Proteccion a la Pintura
Mural. Recibi6 condecoraciones de diversos paises, entre
ellas la insignia José Clemente Orozco del gobierno

de Jalisco, en 1956, y el Premio Nacional de Arte, en
1970. Temas como aledorias sobre el origen de la vida,
actividades caracteristicas de una region de México y
tépicos populares y cotidianos son los que Camarena
plasma en sus primeras obras. Posteriormente trata
asuntos relacionados con la historia y el nacionalismo
mexicanos. Gonzalez Camarena decia que los pintores

mexicanos debian realizar un arte propio basado en tres
puntos esenciales: conocimiento de la historia de México
y suU representacion en las obras, monumentalidad y
multiplicidad en las técnicas v el uso de los colores.

Su arte fue muy reconocido y muchos artistas lo
consideraban talentoso, aunque Orozco y Merida lo
criticaban por realizar pintura mural de tipo anecddtica
y cartelista. Diego Rivera comentaba que solo si
abandonaba el folklorismo llegaria a la cumbre, ya que
tenia cualidades para hacer un muralismo con mensaje
social.

Saturnino Herran

(Aduascalientes, México, 1887 - Ciudad de México,
México, 1918)

Inici6 sus primeros estudios en el Colegio de San
Francisco Javier, en Aguascalientes. A los diez afios

de edad ya denotaba una gran disposicion para el
dibujo, dirigido primero por su maestro José Inés

Tovilla y después por el profesor Severo Amador.
Cuando ingresd en el Instituto Cientifico vy Literario de
Aguascalientes para hacer estudios de preparatoria, tuvo
como condiscipulos a Ramaén Lopez Velarde, Enrique
Fernandez Ledesma vy Jes(Us Contreras, entre otros, con
quienes se reunia para hablar sobre pintura, masica y
literatura. Después de la muerte de su padre, en 1901,
Saturnino se trasladé a la Ciudad de México junto con
su madre. En 1904 ingres6 en la Academia de Bellas
Artes y se convirtié en el discipulo predilecto de Antonio
Fabrés, Gltimo maestro europeo que contrato el gobierno
para venir a la academia. Un afio después, junto con
Diego Rivera, Angel Z&rraga, Roberto Montenegro v el
Dr. Atl, sus compafieros de estudio, participd en la
primera exposicion escolar. Al salir Fabrés de México,
Herran tomd clases con German Gedovius y Leandro
Izaguirre. La obra £l trabajo es una de sus primeras
pinturas firmadas. Diversos premios y menciones
honorificas en sus clases de dibujo, colorido y
composicion, hablan de la estricta disciplina dentro

de la cual se formd. En 1910 rechaz6 una beca para
estudiar en Europa y ocupd un puesto de dibujante en la
Inspeccion de Monumentos Arqueolégicos copiando los
frescos que se estaban descubriendo en Teotihuacan.
Poco tiempo después fue nombrado profesor de dibujo
en la Escuela Normal para maestros. Las obras £l gallero
y El jarabe fueron realizadas en 1913y por ellas obtuvo
la primera medalla de pintura. A los 27 afios se cas6

con Rosario Arellano. Realizd Nuestros dioses para el
certamen de pintura de un friso decorativo en el Teatro
Nacional convocado por el director de la academia,
Alfredo Ramos Martinez. En 1918 expuso, en el Ateneo
Fuente de Saltillo, su triptico La leyenda de los volcanes
y particip6 en un concurso para realizar un retrato de
Simon Bolivar. Al poco tiempo fallecio; tenia 31 afios.
Aun cuando Saturnino vivié la época porfiriana, siempre
se inclind por el espiritu hispano y por el alma indigena,

asi como por la arquitectura nahuatl y la época virreinal.

Ernesto Icaza

(Ciudad de México, México, 1866-1926)

Son pocos los datos que se tienen de este artista.

Nacio en la Ciudad de México, en el seno de una familia
aristocratica y de abolengo. Entre 1876 y 1879 fue
premiado en la escuela primaria y secundaria. En la
adolescencia abandon6 los estudios y se dedic6 a visitar
las haciendas de su numerosa familia y sus maltiples
amistades. Se volvid charro (jinete) experto y sus 6leos
sobre tela y carton son un valioso testimonio de esta
disciplina que se concebira en el imaginario popular

a lo largo del siglo xx como tipica del México rural. El
musedgrafo Fernando Gamboa lo bautiz6 como “charro
pintor de charros” cuando present6 sus cuadros en

el Palacio de Bellas Artes. Entre 1910y 1919 realizd

la mayor parte de su produccién. Sus cuadros fueron
realizados a partir de lo que veia. Icaza fue autor de
nueve murales de la Hacienda de la Cofradia, cerca de
Aculco, Estado de México. También realizo los murales
de la Hacienda de la Ciénegda del Rincdn, cerca de Lagos
de Moreno, Jalisco. Nunca pudo vivir de su pintura, pero
el pretexto de pintar le permitié en mas de una ocasion
obtener techo y comida en alguna de las grandes
haciendas. Quienes lo conacieron, lo describen como un
sujeto de caracter afable, ameno y festivo, que se lucia
orgullosamente con su traje de charro, no obstante esta
imaden empezd a cambiar notoriamente conforme la
situacion se tornd adversa, no solo para él sino para la
mayoria de los mexicanos. La Revolucion le quitd las
tierras, asi como a gran parte de los hacendados, y con
ello perdi6 sus tan queridos escenarios. Asi el artista
cayo en el vicio de la bebida, y su trabajo se deterioro.
Sumido en la miseria, se resignd a hacer solo aquellos
cuadros que le pedian y falleci6 en su casa de Mixcoac
en 1926. Existen otras versiones donde mencionan que
fallecid en 1935.
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Maria lzquierdo

(San Juan de los Lados, Jalisco, México, 1902 - Ciudad
de México, México, 1955)

Su primer contacto con el arte en el Ateneo Puente. A
los 14 anos su familia la caso con un militar, Candido
Posadas, y tuvieron tres hijos: Carlos, Amparo y Aurora.
En 1923 llegd a la Ciudad de México y se divorcid. Maria
tomé clases de pintura sobre tela sin percatarse de su
vocacion. Cinco afios después entrd en la Escuela de
Pintura y Escultura, donde tuvo como maestro a German
Gedovius en pintura al 6lec y a Alberto Gardufo en dibujo.
En 1929, descontenta por el sistema conservador de la
escuela, abandoné las clases y opté por ser autodidacta.
Sus obras gustaron a Diedo Rivera, quien le ordaniz6 una
exposicion en la Galeria de Arte Moderno del inconcluso
Teatro Nacional (actual Palacio de Bellas Artes). En 1930
viajo a Nueva York y present6 veinte obras en el Art
Center. Ademas particip, junto con Rufino Tamayo, en
la exposicién colectiva Mexican Art en el Metropolitan
Museum of Art. En 1932 obtuvo el nombramiento como
maestra de dibujo en el Departamento de Bellas Artes
de la Secretaria de Educacidn, cargo que desempefio
hasta 1937. Ingresd en 1933 en la Liga de Escritores y
Artistas Revolucionarios (LEAR) como jefe de la seccion
de Artes Plasticas. En 1938 su vida personal y profesional
dio un nuevo dgiro a raiz de su relacion con el chileno Radl
Uribe Castillo, que habia ido a México a estudiar pintura
mural. En 1942 fue intervenida quirGrdicamente por los
problemas cardiacos que la aquejaban. Un afio méas tarde
present6 una exposicion de sesenta 6leos y gouaches en
lo que fuera el Salén Verde del Palacio de Bellas Artes.
Realiz6 en 1944 su sedqundo viaje al extranjero. En 1945
se casO con Radl Uribe en Chile, donde permanecié un
tiempo. Un aflo después firmd un contrato con el jefe del
Departamento del Distrito Federal, Javier Rojo Gémez,
para pintar al fresco en muros y plafones de la escalera
central del Palacio del Departamento del Distrito
Federal. Unos meses después el Departamento canceld
el contrato debido a que Siqueiros, Rivera y Rojo Gomez
juzgaron a Maria poco ejercitada en la practica del
fresco. Entre 1946 y 1947 su estilo tuvo mejoras. En ese
mismo periodo realizd sus primeras naturalezas muertas
sobre fondo de paisaje urbano. Participo en la exposicion
Cuarentay cinco autorretratos de pintores mexicanos.
Siglos xvii al xx, organizada por Fernando Gamboa en

el Palacio de Bellas Artes. En 1948 sufrid una grave
hemiplejia que la mantuvo sin conocimiento durante tres
meses vy paralizada del lado derecho por ocho meses.

En 1949 fue nombrada directora de la Galeria de Arte
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del Monte de Piedad por Radl Cervantes Ahumada,
director del Patronato y amigo de la pintora. Escribi6
en 1952 al presidente Manuel Avila Camacho para
solicitar su patrocinio para este proyecto de exposicion.
Un afo después, reitero el tramite con el presidente
Adolfo Ruiz Cortines. En 1953 se divorci6 de Radl Uribe
debido a unos cuadros que repintd y vendid sin su
consentimiento. Hay en la obra de Maria Izquierdo un
qusto por el arte indigena y por las artesanias populares.
A pesar de las diferentes corrientes que existian en ese
momento, siempre se mantuvo fiel a su estiloy a su
fuente de inspiracién nacionalista.

Frida Kahlo

(Ciudad de México, México, 1907-1954)

En 1913 sufrid de un ataque de poliomielitis que le
afecto la pierna derecha. Inici6 sus estudios en la Escuela
Nacional Preparatoria en 1922, y alli es donde observd

a Diedo Rivera pintar el mural La Creacién. EL 17 de
septiembre de 1926 Frida Kahlo tuvo un terrible accidente
al viajar en un autob(s, cuando este fue colisionado por
un tranvia. Ese accidente la marco para toda su vida. Se
reencontré con Diego Rivera cuando él regresé de Rusia,
en 1927, y estaba pintando los frescos de la Secretaria de
Educacion. Ella le llevd sus primeros cuadros y el pintor
mostrd interés por la artista y su obra; dos afios después
se casaron. Ella tenia 22 afos y él 43. Posteriormente la
pareja se marcho a Estados Unidos para instalarse en
Nueva York. En 1934 regresaron a México y se instalaron
en el estudio de la calle de Altavista, en San Angel,
construido por Juan O’Gorman. Diego Rivera tuvo un
romance con Cristina, hermana de Frida, hecho que la
sumi6 en una depresion tremenda. Se separd de Diego

y se marchd sola a Nueva York. Frida regreso a México
para continuar con su obra. En 1937 Ledn Trotsky v

su esposa Natalia llegaron a México. Al afio siguiente
arribd André Breton, con una mirada predispuesta a
encontrar el surrealismo en este pais, y Frida no era la
excepcion. Frida viajo a Parfs para presenciar Mexique, la
exposicion que Breton organizd con obras prehispanicas,
exvotos, fotografias de Manuel Alvarez Bravo y dieciocho
cuadros de la propia Frida. Las relaciones con Diego

se deterioraban cada vez mas, hasta lledar al divorcio.
En 1940 participé en la Exposicidn Internacional del
Surrealismo, en la Galeria de Arte Mexicano, con sus
obras Las dos Fridas y La mesa herida. Su depresion por
la ausencia de Diego y su problema con la bebida se

hicieron muy intensos. Pinta su obra Autorretrato con
pelo cortado, obra que produce en Diedo la frase: “Mira
que si te quise fue por tu pelo...”. EL 21 de agosto de ese
afo, murid Ledn Trotsky en su casa de Coyoacan vy Frida
decidio viajar a Estados Unidos para recibir tratamiento
médico. Expuso en San Francisco, en la Exhibicion
Internacional Golden Gate, y en Nueva York, en la muestra
Veinte Siglos de Arte Mexicano. Hacia fines de 1940 se
cas6 nuevamente con Diego. Regresaron a México en
1941. Pint6 varios autorretratos y exhibid obras en el
Boston Institute of Contemporary Arts. En 1942 participd
en la fundacion del Seminario de Cultura Mexicana, y
expuso en el Museo de Arte Moderno de Nueva York y

en diversas muestras, tanto en Estados Unidos como en
México. Fue nombrada maestra de la Escuela de Pintura
y Escultura La Esmeralda, de la Secretaria de Educacién
Piblica, en 1943. Entre 1944 y 1949 pintd vy participd

en diversas exposiciones nacionales e internacionales.
En 1950 estuvo internada durante nueve meses en un
hospital debido a una infeccién producto del injerto

de hueso que le habian realizado cuatro afos atras en

la columna vertebral. En 1953 llevd a cabo su Unica
exposicion individual en México, en la Galeria de Arte
Contemporaneo, dirigida por Lola Alvarez Bravo. En

1954 pinté su cuadro Sandias con leyenda: Viva la vida.
Ingreso en el hospital dos veces mas vy, convaleciente de
bronconeumonia, asistio a una marcha en protesta por el
dolpe de Estado contra Guatemala. Once dias después, el
13 de julio de 1954, Frida Kahlo muri6 en su Casa Azul de
Coyoacan.

Francisco Moreno Capdevila

(Barcelona, Espafia, 1926 - Ciudad de México,

México, 1995)

En 1939, con motivo de la Guerra Civil espafiola, viajo

a México, donde mientras prosequia con su ensefianza,
su gran aficion por la pintura lo llevo a inscribirse en la
Escuela Nocturna de Artes, en 1944, y a estudiar bajo

la direccion de Santos Balmori. Al afio siguiente ingresd
en la Escuela de Artes del Libro, y entre 1945y 1948 se
inicio en el arte del grabado bajo la direccion de Carlos
Alvarado Lang. Posteriormente llegaron a considerarlo
como su digno sucesor. El arte de los grandes maestros
Orozco y Siqueiros influy6 en su produccién pero no la
opaco sino que la enriqueciod, otorgandole elementos
creativos muy valiosos. Entre 1946 vy 1976 trabajé como
ilustrador en la Imprenta Universitaria de la Universidad

Nacional, en el Departamento Editorial de la Secretaria
de Educacion, en el Museo Pedagdgico Nacional y en
diversas editoriales. Sus trabajos como ilustrador poseen
finura, gracia y perfeccion técnica. En la universidad
colaboré intensamente en la Biblioteca del Estudiante
Universitario, donde trabajé en honrosa igualdad

con Julio Prieto y Francisco Monterde Fernandez, los
disefiadores mas importantes de esa coleccion. En 1958
obtuvo una ayuda para viajar a Europa. Recorri6 dalerias
y museos de Francia, Italia, Austria, Suiza, Inglaterra y
Espafia. Analizd las nuevas técnicas, principalmente

las relacionadas con las artes graficas. Trabajo en
empresas como Kodak Mexicana, Juama y otras con

las que acrecentd sus conocimientos en la pintura y el
grabado. En la UNAM obtuvo, por oposicion, la catedra
de drabado, y en esta labor perseverd sin menguar en
nada su obra personal, que realizé sin interrupcién hasta
el ano de su temprana muerte, el 13 de marzo de 1995.
Su pintura de caballete redne, en opinién de los criticos,
un virtuosismo obsesivo en el oficio, junto con el sentido
humanista de lo que expresa. Capdevila se insert6 en

el realismo de la escuela mexicana, de la que tiene
afinidades e influencias, como también las tuvo de Goya.
El valioso y libre desempefio de su actividad lo llevo

a ser miembro, desde 1954, de la Sociedad Mexicana

de Grabadores, del Salon de la Plastica Mexicanay

del Consejo Consultivo del Museo de Arte Moderno, y

en 1987 fue nombrado Académico de Nimero de la
Academia de Artes. En 1962 expuso en presentaciones
individuales en México, Holanda, Washington, Tokio,
Paris, Suiza, Panama, Colombia, Ecuador, Buenos Aires,
Berlin, Los Angeles y Madrid. En México, en 1957 recibid
el Primer Premio Nacional de Grabado; en 1956, el
Premio del Salon Nacional del Grabado; en 1960, la
Mencién de Honor en grabado en la Sequnda Bienal
Interamericana de México; en 1970, la alternativa de
grabador de manos de Gabriel Fernandez Ledesma al
ilustrar el magnifico libro £l Coyote;y en 1972y 1974,
medallas de oro y de plata en la bienales internacionales
celebradas en Florencia, Italia, donde deja una muestra
perdurable de su grandeza como ilustrador.

Pablo O’Higgins

(Salt Lake City, Utah, Estados Unidos, 1904 - Ciudad
de México, México, 1983)

Pablo Esteban 0’Higgins fue un pintor y muralista
estadounidense-mexicano. Su padre era un abogado,
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su madre era campesina. Entre 1907 y 1909 vivié en El
Cajon, California. Asistio a la escuela primaria en Salt
Lake City y en las escuelas secundarias de San Diego y
Salt Lake; de 1922 a 1923 estudio en la Academia de
Arte de San Diedo, donde se gano la vida como ayudante
de topografo. En 1924 decidio viajar a México después
de conocer y estudiar el trabajo de Diego Rivera y de
José Clemente Orozco. Entre 1925y 1927 estudid con
Riveray le presto ayuda con sus murales en Chapingo y
en el Ministerio de Fomento a la Educacion. En 1929 y
1930 participd en la Misién de la Cultura de La Parrilla,
Durando, y ensefd dibujo en muchas escuelas primarias
en la Ciudad de México. En 1931 pasd seis meses en
Nueva York y alli celebré su primera exposicion de
pinturas. En 1932 estudid en la Unién Soviética con una
beca de la Academia de Arte de MoscU; a su término
regres6 a México, donde pintd su primer mural, en la
Escuela Primaria Emiliano Zapata, Villa Madero; de
1934 a 1935 pintd los murales en el Mercado Abelardo
L. Rodriguez de la Ciudad de México, y en 1936 realizd
murales colectivos en los Talleres Graficos de la

Nacion junto con Leopoldo Méndez, Alfredo Zalce y
Fernando Gamboa. En 1936 fue nombrado subjefe del
Departamento de Grafica del Museo de la Industria, en la
Ciudad de México. Entre 1938 y 1939 pintd en el Palacio
de Gobierno del Estado de Michoacan y presentd una
exposicion de pinturas en Nueva York. En 1942 participd
en la exposicion de Artistas Asociados de América,
también en Nueva York. Durante seis meses trabajo en
los astilleros de San Francisco y en 1945 pinté murales
en las oficinas de la International Longshoremen’s
Association, en Seattle. En 1947 regresd a México,
donde pintd los murales de la Clinica de Maternidad del
Instituto de Seguridad Social junto con Leopoldo Méndez.
De 1933 a 1938 fue miembro de la Liga de Escritores y
Artistas Revolucionarios. En 1937 fue miembro fundador
del Taller de la Gréafica Popular (TGP) y coeditor de la
monodrafia sobre José Guadalupe Posada, con quien
ejercio, al iqual que Leopoldo Méndez y los artistas

del Taller de Grafica Popular, una gran influencia en
otros movimientos artisticos. Un ejemplo de ello es el
Grupo Espartaco, de Argentina. El Museo del Dibujo y

la llustracion de Buenos Aires atesora una importante
coleccién de obras de estos artistas, algunos de los
cuales fueron expuestos en la muestra Resistencia y
Rebeldia, realizada en el Centro de la Cooperacion.
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José Clemente Orozco

(Zapotlan, Jalisco, México, 1883 - Ciudad de México,
México, 1949)

Muralista mexicano. Unido por vinculos de afinidad
ideolddica y por la propia naturaleza de su trabajo
artistico a las controvertidas personalidades de Rivera,
Siqueiros y Tamayo, José Clemente Orozco fue uno de
los creadores que, en el fértil periodo de entredquerras,
hicieron florecer el arte pictorico mexicano gracias a
sus originales creaciones, marcadas por las tendencias
artisticas que surgian al otro lado del Atlantico, en la vieja
Europa. A los veintitrés afios ingreso en la Academia de
Bellas Artes de San Carlos para completar su formacion
académica. Durante cinco afios, de 1911 a 1916, para
consegquir ingresos econdmicos que le permitieran
dedicarse a su vocacion, colabord como caricaturista en
algunas publicaciones, entre ellas El Hijo del Ahuizote y
La Vanguardia, y realiz6 una notable serie de acuarelas
ambientadas en los barrios bajos de la capital mexicana,
demostrando en ambas facetas una originalidad muy
influida por las tendencias expresionistas.

Su primera exposicion pablica fue en 1916, en la libreria
Biblos, de la Ciudad de México, constituida por un
centenar de pinturas, acuarelas y dibujos que, bajo el
titulo de La Casa de las Lagrimas, estaban consagrados
a las prostitutas y revelaban una originalidad en la
concepcion, una bisqueda de lo “diferente” que no
excluia la compasién y optaba, decididamente, por la
critica social. Orozco consiquid dar a sus obras un calido
clima afectivo, una violencia incluso que le vali6 el
calificativo de “Goya mexicano” porque consequia reflejar
en el lienzo algo mas que la realidad fisica del modelo
elegido. Una fecha significativa en la trayectoria pictorica
de José Clemente Orozco es el afio 1922. Por ese
entonces se unid a Diego Rivera, David Alfaro Siqueiros

y otros artistas para iniciar el movimiento muralista
mexicano que tan gran predicamento internacional llegd
a tener y que llen6 de monumentales obras las ciudades
del pais. Orozco optd por el “compromiso politico”.

Sus temas referentes a la Revolucion reflejan, con
atormentado vigor e insuperable maestria, la tragedia

y el heroismo que llenan la historia mexicana, pero que
dan fe también de una notable penetracion cuando capta
los tipos culturales o retrata el gran mosaico étnico de
su pais. En 1928 el artista decidio realizar un viaje por

el extranjero. Se dirigi6 a Nueva York para presentar

una exposicion de sus “Dibujos de la Revolucion”. Inici6,
de ese modo, una actividad que le permitié cubrir sus

necesidades, pues Orozco se financiaba a partir de
entonces gracias a sus nuMerosas exposiciones en
distintos paises. Su exposicién neoyorquina tuvo un
éxito notable, que dio sus frutos dos afios después, con
un encargo para realizar las decoraciones murales para
el Pomona College de California, de las que merece ser
destacado un grandilocuente y poderoso Prometeo; en
1931 decoro, también, la New School for Social Research.
Los beneficios obtenidos con su trabajo en Nueva York y
California le permitieron llevar a cabo el sofado viaje de
ir a Europa. Su obra puede enmarcarse en un realismo
ferozmente expresionista, fruto tal vez de su contacto
con las vanguardias parisinas, a pesar de su consciente
rechazo de las influencias estéticas del Viejo Mundo; el
SUY0 es un expresionismo que se manifiesta en grandes
composiciones, las cuales, por su rigor geométrico y

el hieratismo de sus robustos personajes, nos hacen
pensar, hasta cierto punto, en algunos ejemplos de la
escultura precolombina. Hay que recordar al respecto
que Orozco, Riveray Siqueiros, el Grupo de los Tres, como
les gustaba llamarse, defendian el regreso a los origenes,
a la pureza de las formas mayas y aztecas, como
principal caracteristica de su trabajo artistico. Cuando

en 1945 publico su autobiografia, el cansancio por una
lucha politica muchas veces traicionada, el desencanto
por las experiencias vividas en los Gltimos afios v tal

vez la edad reflejaron desengafio y pesimismo. Europa
nunca llegd a comprenderlo, sus inquietudes estaban
muy alejadas de las preocupaciones que agitaban, en

su época, al continente, y porque no entendia tampoco
el contexto social en el que Orozco se movia. Hay que
poner de relieve, como muestra del trabajo y las lineas
creativas del pintor, las obras que realiz6 entre 1922 y
1926, para la Escuela Nacional Preparatoria de México
D. F, entre las que hay un Cortés y la Malinche cuyo tema
refleja un momento crucial en la historia de México; de
1932 a 1934, hizo para la Biblioteca Baker del Darmouth
College, Hannover, New Hampshire, Estados Unidos, una
serie de seis frescos monumentales, uno de los cuales,
La ensefnanza libresca, genera monstruos, que supone
una sarcastica advertencia en un edificio destinado
precisamente a alberdar la biblioteca de una institucién
docente. Para la Suprema Corte de Justicia de la actual
Ciudad de México Orozco realizd, en 1940y 1941, dos
murales que son un compendio de las obsesiones de su
vida: La justicia y Luchas proletarias; en 1948 y para el
Castillo de Chapultepec, llevé a cabo el que debia ser su
Gltimo gran mural, como homenaje a uno de los politicos
que por sus origenes indigenas y su talante liberal mas

cerca estaban del artista Benito Juarez. Fue miembro
fundador de El Colegio Nacional y recibid el Premio
Nacional de Artes en 1946. En la produccion de sus afos
postreros puede advertirse un afan innovador, un deseo
de experimentar con nuevas técnicas, que se refleja en
el mural La alegoria nacional, en cuya realizacion utilizo
fragmentos metalicos incrustados en el hormigon. Su
aporte a la pintura nacional y la importancia de su
figura artistica influyeron para que el presidente Miguel
Aleman ordenara que sus restos recibieran sepultura en
el Pantedn de los Hombres Ilustres.

Emilia Ortiz

(Tepic, Nayarit, México, 1917-2012)

Su muy precoz y primera incursion en el mundo del
arte fue por medio de la caricatura, gracias al pintor
José Vizcaya. A los nueve afios comenz0 a caricaturizar
a familiares y amiqos, y a sus dieciséis afios, en 1933,
el diario El Nacional publicé en la primera plana cinco
caricaturas de personajes nayaritas de letras, politica

y nedocios. Junto con su hermana Estela incursiond

en la técnica de la acuarela. Durante esta etapa su
tematica gird alrededor del mundo indigena de los coras
y huicholes; sus rostros, vestimentas y costumbres. La
primera exposicion que llevo a cabo fue en la Ciudad de
México, aproximadamente en 1938. En esta presentd
toda su produccion de acuarelas. Gracias al apoyo de su
tio Juan de Dios Batiz, que era el director del Politécnico
Nacional, consiguié exponer en el Salon Verde del Palacio
de Bellas Artes. En esta exposicion participé también
su hermana Estela. Presentaron alrededor de 38 obras,
las cuales, por su extremado cuidado en los detalles de
los accesorios v trajes indigenas, fueron consideradas
como un album etnografico. Durante su estancia en la
Ciudad de México, asistio a cursos de escultura con el
maestro Luis Ortiz Monasterio, quien catalogaba la obra
de Emilia como un valioso ejemplo de pintura popular
mexicana, que trata de interpretar, con elevado sentido
nacionalista, los motivos de ndole estético y racial

que ofrece, en sus diversos aspectos, nuestra plastica
aborigen. Asistié también a clases con el maestro
Manuel Rodriguez Lozano, de quien adquirié una mayor
destreza en el dibujo. Gracias a él, ademas, se adentrd
en el grupo de intelectuales de aquella época. Durante
su asistencia a la Academia de San Carlos, hizo amistad
con otros pintores, como Ignacio Aguirre y Antonio Ruiz.
Ademaés, emprendio el aprendizaje de la técnica del
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6leo. En 1941 regreso a su ciudad natal, Tepic. No solo
dedicé parte de su tiempo a la pintura, sino también a la
literatura. Comenzd a escribir algunas poesias, y colabord
con articulos y caricaturas en la prensa de su ciudad.

En el diario Brecha lleg6 a tener su propia columna,
titulada “Piper y Ajenjo”, en la cual escribia sobre arte.
Ademas de todas estas actividades comenzé a actuar
en el teatro experimental del maestro Alfredo Castilla,
y particip6 en los roles protagdnicos en obras de Xavier
Villaurrutia, Pirandello y Basurto. En algunas ocasiones
ilustrd los programas de las obras en las cuales
participaba. Siendo una mujer altruista y consciente de
las necesidades de su pais, se involucrd en un proyecto
para el desenvolvimiento cultural del Estado. Se formo
la Asociacion Cultural de Nayarit y fue nombrada
presidenta de esta institucion. En 1955 volvid a exponer
en la Ciudad de México y la presentacion del catalogo
la hizo Manuel Rodriguez Lozano. En 1957, Emilia

Ortiz fue premiada con el tercer lugar en un concurso
de carteles convocado por el Comité Organizador de

la Feria del Estado de Veracruz. A partir de 1963 su
actividad aumenta y realizd varias exposiciones en
diferentes ciudades de la RepUblica Mexicana. En 1967,
en el cincuentenario de la ciudad de Tepic como capital
del Estado, la Compafifa Tabaco en Rama le rindié un
homenaje por su labor artistica. En 1971 viajo a la ciudad
de Los Angeles, donde expuso en el Terrace Water and
Powl BLDG. La obra de esta época dio un diro hacia el
abstraccionismo. EL 15 de febrero de 1972, el gobierno
del Estado de Navyarit le entregé un diploma por su
destacada labor como promotora de cultura. Su estilo
en la pintura continu6 variando. Siquié experimentando
con los diferentes estilos que observaba, desde el
expresionismo hasta el abstraccionismo, sin abandonar
nunca la caricatura. Artista en gran parte autodidacta,
Emilia Ortiz supo experimentar, estudiar y perfeccionar
muchas diferentes técnicas y estilos en la pintura.

Alfredo Ramos Martinez

(Monterrey, Nuevo Ledn, México, 1871 - Los Angeles,
California, Estados Unidos, 1946)

Desde su nifiez, en una obra que plasmaba al
gobernador, demostro interés por la pintura. Esto le
valié una beca para estudiar en el Instituto Nacional
de Bellas Artes (INBA), en la Ciudad de México. Sus
maestros fueron Rebull, Contreras y Parra. En 1900 se
traslad6 a Paris y compartié casa con Amado Nervo
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y Rubén Darfo. Visit6 las Baleares vy los Paises Bajos;

en 1904 obtuvo la Medalla de Oro en el Salén Anual

de Pintura y tres afios mas tarde expuso en Londres.

De regreso a México introdujo el impresionismo vy fue
nombrado director de la Academia Nacional de Bellas
Artes. En esa época emprendid el proyecto de las
Escuelas de Pintura al Aire Libre. La primera de estas
escuelas abrié en 1913, en Santa Anita, Iztapalapa. En
una carta del 29 de septiembre de 1913, enviada al
ministro de Educacién, Ramos Martinez expuso que la
finalidad de los estudiantes era trabajar al aire libre, en
directo contacto con la naturaleza y resaltar, a través del
paisaje, el verdadero caracter nacionalista de México.
Ramos Martinez no permitid que el maestro coartara el
entusiasmo vy la libertad del alumno; propiciaba que este
por si mismo buscara y descubriera los caminos y las
soluciones de su pintura. El proyecto perdi6 continuidad
en los afos siquientes, hasta que José Vasconcelos
estuvo al frente de la Secretaria de Educacion. En ese
momento, las escuelas de Pintura al Aire Libre llevaron a
cabo su idea original de “socializacién del arte”. Jovenes
y nifios, muchos de ellos indigenas, sin instruccién
previa, llegaron a esos establecimientos donde no solo
pintaron sino donde ademas expusieron su obra. En
1930 se trasladé a la ciudad de Los Angeles. Influido por
la obra de Gauguin, sostuvo una tematica nacionalista.
En Los Angeles obtuvo reconocimientos a través de
muestras en dalerias y por los murales que realizo,
entre ellos, el del Cementerio de Santa Barbara, el del
Chapman Park Hotel, el de la iglesia Maria Estrella del
Mar, en la ciudad de La Jolla, el de la Avenida Café en
Los Angeles y otros mas para residencias de Hollywood.
Lamentablemente dejo inconcluso el proyecto para la
decoracién de nueve tableros en Claremont College
debido a su fallecimiento, ocurrido en 1946.

JesUs Reyes Ferreira

(Guadalajara, Jalisco, México, 1880 - Ciudad de México,
México, 1977)

Chucho Reyes, como comdnmente se lo conocia, crecid
en un ambiente familiar donde se respiraba la cultura

y el arte. Apenas concluy6 su educacion elemental,
abandono los estudios vy, aunque sin necesidad
econdmica, pues siempre gozd de una posicion holgada,
inici6 su formacion plastica alrededor de los diecisiete
afnos de edad trabajando como empleado en la Casa
Pellandini de Guadalajara, exclusivo almacén de

materiales de arte, grabados y objetos art nouveau. Aqui
Chucho dio las primeras muestras de su sensibilidad y
dusto a través de la ornamentacion de los aparadores

0 escaparates. En 1911 se asocid con Alfredo “El

Mado” Vazquez para el disefio de muebles que ambos
produjeron, ademas de continuar como decorador de
salones de fiestas, iglesias, los tradicionales altares

de Dolores y hasta plazas de toros. Es la ciudad de
Guadalajara donde se inici6 en el dificil oficio de
anticuario. Envolvia las piezas que vendia en papeles

de China donde plasmaba coloridos dibujos de su

mano, que luego sus clientes buscaban y se los pedian,
ya no como meras envolturas sino como creaciones
independientes. También se relaciond con los orfebres
que trabajaban la plata, a los que disefiaba piezas que
aln hoy dia pueden admirarse. Alrededor de 1920 se
formé en Guadalajara el Centro Bohemio, constituido por
los propios artistas de la ciudad, donde estos se reunian
para ordanizar conferencias o discutir y comentar

lo que estaba en boga. El constante contacto que

tenia Chucho Reyes con el medio artistico y su propia
vocacion hicieron que comenzara a expresar espontanea
y naturalmente ese mundo interior que habia ido
cristalizando con los afos. No solo se movié en el campo
del arte: su entusiasmo alcanzé también al mundo de
los titeres y del circo que posteriormente ocup6 un sitio
relevante como tema de sus “papeles”. Este mundo

de payasos, caballos, leones y écuyéres, su estridente
color, su ambiente festivo y estrambotico, paso a formar
parte definitiva de su quehacer artistico. En la sequnda
mitad de los afios treinta Chucho Reyes se establecid
definitivamente en la Ciudad de México. Se instal6 en la
propiedad de la calle Milan, que seria su casa definitiva,
siempre abierta a maltiples y célebres amigos, entre
quienes se contaban los poetas Carlos Pellicer y
Salvador Novo; los historiadores Justino Fernandez y
Edmundo 0’Gorman; los pintores Juan Soriano, Radl
Anguiano, Xavier Guerrero, Diego Rivera, Frida Kahlo,
Siqueiros y Juan 0’Gorman, entre otros; y los arquitectos
Barragan y Goeritz. Cuando Chucho Reyes visito a Marc
Chadgall en el Palacio de Bellas Artes, le regald algunas
de sus creaciones plasticas que llamaba humildemente
“papeles”. El pintor ruso las extendi6 y admirado
agradecio el regalo y le dijo: “TG eres el Chadall
mexicano”, elogio mas que merecido. Reyes impulsé en
gran medida el arte popular en su pais y en el mundo,
como también la arquitectura. Segin su sobrino David,
Chucho nunca realizo una obra en caballete, extendia
los papeles en una mesa del patio y pintaba por el

placer de hacerlo. Siqueiros, artista muralista, decia que
Chucho “no era un pintor folklorista sino un auténtico y
gran creador de raiz popular... el estilo popular le sale de
adentro del cuerpo, de la emocién y no del intelecto o la
cabeza. Asi es mexicano en forma integral y un ejemplo
de estética para todos nosotros”. En alguna ocasion
Picasso, cuando vio un “papel”, comentd: “jQué frescural
Debe ser un artista muy joven”. Chucho estaba a punto
de cumplir los setenta afos. Su primera exposicion
individual fue en 1962, en el Palacio de Bellas Artes,
luego de casi medio siglo de incesante actividad. Su
enerdia, su tesdn y su intuicién creativa lo catalodan
como un clasico de la pintura mexicana.

Diego Rivera

(Guanajuato, México, 1886 - Ciudad de México,
México, 1957)

El arte de Diedo Rivera constituyd uno de los pilares
sobre los que se asentd uno de los méas pujantes
movimientos de la pintura americana: el muralismo
mexicano. Rivera realizd una obra vastisima como
muralista, dibujante, ilustrador y escritor, y al mismo
tiempo desarrollé una intensa actividad politica. En
formas simplificadas y con vivo colorido, rescato
bellamente el pasado precolombino, al igual que los
momentos mas significativos de la historia mexicana:
la tierra, el campesino y el obrero, las costumbres y el
caracter popular. El aporte de la obra de Diego Rivera
al arte mexicano moderno fue decisivo en murales

y en obras de caballete. Fue un pintor revolucionario
que buscaba llevar el arte al gran piblico, a la calle

y a los edificios, manejando un lenguaje preciso y
directo con un estilo realista, pleno de contenido
social. Paralelamente a su esfuerzo creador, desplegd
actividad docente en su pais y reunié una magnifica
coleccion de arte popular mexicano. Diego Maria de
la Concepcidn Juan Nepomuceno Estanislao de Rivera
y Barrientos Acosta y Rodriguez nacié en la ciudad de
Guanajuato el 8 de diciembre de 1886. A los tres afios
ya era considerado el nifio prodigio de su ciudad natal,
pues aprendio a dibujar antes que a hablar. Su padre
lo instruyé en la anatomia, en la mecanicay en la
ciencia. Asistid a colegios catélicos, y desde entonces
se iniciaron sus cuestionamientos acerca de la verdad
objetiva. El talento para la pintura fue desarrollandose
en él a lo largo de sus afios escolares. Cuando apenas
tenia diez afios, su familia se traslado a la Ciudad de
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México. Alli obtuvo una beca del gobierno para ingresar
en la Academia de Bellas Artes de San Carlos, en la que
permanecio hasta su expulsion, en 1902, por haber
participado en las revueltas estudiantiles de ese afo. Las
influencias que recibi6 durante su estancia en la capital
fueron variadas y van desde las de su primer maestro,
discipulo de Dominique Ingres, hasta las de José
Guadalupe Posada, grabador en cuyo taller trabajo Diego
y cuya influencia seria decisiva en su posterior desarrollo
artistico. Cinco afios mas tarde, Diego realiz6 su primera
exposicion, que fue un dgran éxito entre el pablico. Esto le
valié una beca del gobierno de Veracruz para proseguir
su formacion pictdrica en Espafia, en la Escuela de

San Fernando, de Madrid. Desde alli realizo diversos
viajes por Francia, Bélgica, Holanda y Gran Bretafia,
entre 1908 y 1910, hasta establecerse finalmente en
Paris en 1911. Durante este viaje fue influenciado por

el postimpresionismo, principalmente por el arte de
Paul Cézanne, lo que lo motivé a experimentar con

el cubismo y otros estilos, en cuyo lenguaje Diego se
desenvolvid con soltura creando originales obras llenas
de armonia. En 1910 también exhibi6 cuarenta de

sus trabajos en México con los que, pese a no haber
desarrollado plenamente las posibilidades de su estilo
vigoroso y enfatico, obtuvo una favorable acodida del
pablico. Entre 1930y 1934 Rivera residié en Estados
Unidos. Entre las obras que realizd en este periodo
merece ser destacado el conjunto que pint6 en el patio
interior del Instituto de las Artes de Detroit (1932-1933),
donde elogid la produccion industrial. Concluidos estos
frescos, comenz6 la elaboracion de un gran mural para
el Rockefeller Center de Nueva York. Bajo el lema “El
hombre en la encrucijada”, Rivera pint6 una aledoria

en la que ciencia y técnica otordan sus dadivas a la
agricultura, la industria y la medicina, pero la inclusion
de la figura de Lenin en un lugar destacado entre

los representantes del pueblo provocé una violenta
polémica en la prensa norteamericana. Ante la nedativa
de Rivera de suprimir la figura del lider soviético, el
fresco fue destruido. Con algunas modificaciones y un
nuevo titulo, El hombre controlador del universo, volvid
a pintar el mismo tema en el Palacio de Bellas Artes de
la Ciudad de México en 1934. De 1936 a 1940 Rivera se
dedicé especialmente a la pintura de paisajes vy retratos.
Ensayista y polémico, publico junto con André Breton

el manifiesto Pour un art révolutionnaire (1938). En la
década de 1940 continu6 desarrollando su actividad

de muralista en diversos sitios pdblicos, y sus obras
seguian provocando polémicas. La mas famosa de ellas
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fue Sueno de una tarde dominical en la alameda (1947),
en la que plasmé un paseo imaginario donde coinciden
personajes destacados de la historia mexicana, desde
el periodo colonial hasta la revolucion. En este mural
colocd la frase “Dios no existe” en un cartel sostenido
por el escritor ateo del siglo xix Ignacio Ramirez, el
Nigromante, hecho que generd virulentas reacciones
entre los sectores religiosos del pais. EL pintor mexicano
legd a su pais sus obras y colecciones: dond al pueblo

la Casa-Museo Anahuacalli, donde se conservan sus
colecciones de arte precolombino, y su casa en la Ciudad
de México, convertida hoy en el Museo Estudio Diego
Rivera, que alberda obras y dibujos suyos, asi como su
coleccion de arte popular.

Rufino Tamayo

(Oaxaca, México, 1899 - Ciudad de México,

México, 1991)

En 1911 se trasladé a la Ciudad de México y trabajo
con sus tios en el comercio de la fruta en el mercado
de abastos de La Merced. Seis afios después ingreso
como alumno a la Escuela Nacional de Bellas Artes,
donde tuvo como maestros a German Gedovius, Leandro
Izaguirre, Saturnino Herran y Roberto Montenegro. Su
primera tendencia artistica fue el impresionismo y
posteriormente el arte prehispanico, que lo descubrid
al elaborar dibujos que los artesanos utilizaban para
sus disefios prehispanicos. En 1926 realizd su primera
exposicion individual. Este mismo afio viajo Nueva
York y participé en el Art Center con una exposicion
individual y después colectiva con Siqueiros, Orozco,
Covarrubias, Montenedro y Goitia. Casi una década
después se incorpor6 en la Liga de Escritores y Artistas
Revolucionarios. En 1942, durante la Sequnda Guerra
Mundial, Tamayo fue nombrado en Estados Unidos
oficial sexto adscrito a la Oficina Central de Archivo

y a la de Monumentos Prehispanicos. Tamayo viajo
por primera vez a Europa en 1949, y recorrio Espana,
Francia, Inglaterra, Holanda, Bélgica e Italia. Un afio
después, representd a México junto con Orozco, Rivera
y Siqueiros en la XXV Bienal de Venecia. Ademas de

la pintura mural y de caballete, también trabajo la
litografia: ejemplo de ello son las quince litografias a
tres y cuatro tintas que llevo a cabo en 1960, para una
edicion especial del Apocalipsis de San Juan, auspiciada
por el Club Internacional de Bibliéfilos. Ademas,
recibi6 el Primer Premio Internacional de Pintura en

la Il Bienal Interamericana de México. En 1961 fue
nombrado miembro de la Academia de Artes y Letras
de los Estados Unidos. Un afio después participd en

la colectiva Obras Maestras del Arte Mexicano de los
Tiempos Precolombinos a Nuestros Dias, presentada en
el Pequefio Palacio de las Bellas Artes de Paris. Expuso
una retrospectiva de su obra, de 1958 a 1961, en el
Museo Nacional Bezalel de Jerusalén, y la misma se
expuso en el Pabelldn Helena Rubinstein de Tel Avivy en
el Museo de Arte Moderno de Haifa. En 1963 le otorgan
el titulo de doctor honoris causa en la Universidad de
las Américas, en México. En 1967 Tamayo fue eledido
miembro de la Academia de Disefio de Florencia, Italia.
Fue homenajeado por sus cincuenta afnos de labor
artistica en el Palacio de Bellas Artes de la ciudad

de México. En 1975 recibi6 del gobierno francés la
condecoracion de Comendador de la Orden Nacional del
Mérito. En la ciudad de Florencia le otorgaron el Florin
de Oro en el Palacio de la Signoria y la Placa de Plata
en el Palacio de los Medici. Por ser considerado decano
del arte latinoamericano, se le rindié homenaje en la
XIV Bienal Internacional de San Pablo, Brasil, en 1977.
En 1980 rechaz6 la Orden Quetzal, que le ofreci6 el
gobierno de Guatemala, por no estar de acuerdo con el
régimen de dicho pafs. El 29 de mayo de 1981 Tamayo
inauguré el Museo de Arte Contemporaneo Internacional
Rufino Tamayo en el bosque de Chapultepec de la
Ciudad de México. En 1985, el rey Juan Carlos de Espafia
lo invit6 a participar junto con Chillida, Motherwell,
Clavé y otros a la elaboracién de la carpeta dedicada a
la Declaracion Universal de los Derechos del Hombre, y
recibi6 la Medalla de Oro al Mérito en Bellas Artes. En
1988 se presento en el Centro de Arte Reina Sofia, de
Madrid, la exposicién Rufino Tamayo, Pinturas. Un afio
después, Tamayo celebré su nonagésimo aniversario

en Moscy, y exhibi6 en la Gran Sala de la Casa Central
del Pintor, invitado por la Union de Pintores de la URSS.
En 1991 ingres6 como miembro de nimero al Coledio
Nacional de México. El 24 de junio de este mismo afio,
victima de una bronconeumonia, fallecié en la ciudad
de México. Rufino Tamayo es un artista de un complejo
y profundo caracter mexicano, el cual impregna tanto
en sus pinturas como en su produccion grafica. La
pintura de Tamayo no es una recreacion estética; es
una respuesta personal y espontanea a la realidad de
nuestra época. Siempre luché por encontrar nuevas
formas de expresion plastica, por eso le atrajeron los
pintores contemporaneos que redujeron de manera
voluntaria la pintura a sus elementos esenciales.

Francisco Z0iiida

(San José, Costa Rica, 1912 - Ciudad de México,

México, 1998)

Escultor y pintor costarricense, afincado en México.
Aprendio el oficio en el taller de su padre, Manuel ZGfiga
Rodriquez, autor de imadenes religiosas y continuador
de una tradicion familiar de tallistas y escultores. En
1927 se matriculd en la Escuela de Bellas Artes de su
ciudad natal, donde recibi6 lecciones de dibujo por poco
tiempo. En el periodo 1928-1934 trabajé como ayudante
en el taller familiar de escultura religiosa. En 1935 gano
el primer premio del Salén de Escultura en Costa Rica,
con una imponente escultura en piedra que denomind
La maternidad. Seducido por México, fue a residir alli en
1936. Estudio disefio con Rodrigquez Lozano vy escultura
con Oliverio Martinez, con quien colaboro para realizar
los innovadores grupos escultoricos del Monumento a la
Revolucion Mexicana. En 1938 fue nombrado profesor
de la Escuela de Escultura y Talla Directa La Esmeralda,
dirigida por Guillermo Ruiz, su fundador. En 1943
participd en la organizacion del Taller Libre de Escultura
junto con Pedro Coronel, Alberto de la Vega y Manuel
Felguérez. En 1946 se independizd y comenzd los
encargos oficiales con el monumento conmemorativo
de la presa de Valsequillo (Puebla). En 1958 obtuvo el
Primer Premio de Escultura del Instituto Nacional de
Bellas Artes. Realizd numerosos monumentos, entre los
gue se destaca el Monumento al poeta Ramén Lopez
Valverde, un conjunto de bajorrelieves y de figuras
levantado en la villa de Zapotecas; La riqueza de la mar,
en el puerto de Veracruz, y la fachada de la Secretaria
de Comunicaciones. Su personal estilo se caracteriza
por la representacion de recios y orgullosos personajes
indigenas, sobre todo femeninos.

Uruguay

Rafael Barradas

(Montevideo, Uruguay 1890- 1929)

Desde adolescente Barradas integra la bohemia de la
llamada cultura del novecientos, y antes de viajar a
Europa se configura ya como excelente caricaturista y
con ejemplos pictoricos de inusitada contemporaneidad
(por ejemplo Los emigrantes, 1912). Parte para Europa
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en 1913, contando con la generosidad de su amigo,

el tenor Alfredo Medici. Realiza breves estadias en
Italia y Francia instalandose finalmente en Espafia
durante 14 afios donde continGa una vida itinerante
por caminos y ciudades. Su trayectoria artistica asimila
vangduardias, especialmente el futurismo vy el cubismo,
en configuraciones propias que llamara “vibracionismo”.
Este periodo especialmente creativo coincide con su
fermental amistad con Joaquin Torres Garcia a partir de
1917. En los afios veinte su obra manifiesta otro cambio,
orientado hacia una particular version figurativa. Se
destaca entonces por la serie que él denominaria Los
Magnificos, caracterizada por la presencia contundente
de personajes austeros y dignificados desde el

trabajo profundo v rudo, resueltos con una paleta sin
estridencias de grises apenas coloreados. Barradas

da mas saltos antes de retornar a Uruguay: reside en
Hospitalet de Llobrebat (Catalufia) y funda el Ateneillo,
una tertulia de confluencia de poetas, musicos, filosofos
y pintores. Mientras comienza a trabajar en la memoria
montevideana, en la serie que llamara Estampones
montevideanos. Su frenesi reflexivo y multifacético

se expreso a través de la ilustracion de libros clasicos,
historietas para ninos, revistas de vanguardias literarias,
figurines y escenografia teatral, titeres y juguetes
trasladados a sus dibujos y 6leos. Su vida fue un
peregrinaje entre deografias y tendencias plasticas.
Llega a Montevideo a fines de 1928, para morir poco
después, en febrero de 1929.

Carlos Federico Saez

(Mercedes, departamento de Soriano, Uruguay, 1878-
Montevideo, 1901)

Desde su infancia manifestd una permanente dedicacion
al dibujo v a la pintura. A partir de su precocidad, su
familia consulta al maestro Juan Manuel Blanes sobre
posibilidades futuras de aprendizaje, recibiendo el
consejo terminante sobre su necesaria formacion en
Europa. Con 14 afos se radicara en Roma asistiendo,
por corto tiempo, a la Academia vy al Circulo Artistico en
donde inici6 vinculos con el grupo de artistas radicados
en la ciudad. Instalara su propio estudio situado en la
Via Margutta, espacio urbano tradicional de la bohemia
artistica, un espacio sofisticado a tono con la estética
finisecular, escenario ademas de muchas de sus obras.
En estrecha amistad con el escritor Daniel Mufoz,
quien investia el cargo de Ministro de Uruguay ante
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los gobiernos de Italia y Austria- Hungria, se integra

al circulo social diploméatico en Roma. EL 15 de junio

de 1896 el Gobierno le otorda por ley una pensién de
estudios de estudios de pintura en Europa. A partir de
su breve retorno a Uruguay en 1897 se incrementan los
apoyos oficiales. Retorna a Roma en su Gltima estadia
marcada por una actividad artistica febril en el taller de
Via Mardutta. Su apariencia y actitud lo emparentaban
al dandysmo del novecientos. Retorna a Uruguay en abril
de 1900 evidenciando claros signos de enfermedad. En
mayo del mismo del mismo afio inaugura su exposicion
en la sala del bazar Maveroff. Es invitado por Pedro
Figari a presentarse al concurso de carteles para el
Carnaval de 1901 en el Ateneo de Montevideo, ganando
el primer premio. Carlos Federico Sdez murio el 4 de
enero de 1901.

Carlos Maria Herrera

(Montevideo 1875- 1914)

Carlos Maria Herrera perteneci6 a una familia de
relevantes figuras politicas e intelectuales del pais.
Desarroll6 sus primeros estudios de pintura con el pintor
italiano Pedro Queirolo. En 1895 partié a Buenos Aires
en viaje de estudios en la Sociedad Estimulo de Bellas
Artes, siendo sus docentes Angel de la Valle y Ernesto
de la Carcova. Obtiene alli el primer premio de dibujo
en 1896. Un afio después parte a Roma en usufructo de
una beca otorgada por el gobierno de Uruguay. Estudia
con los pintores espafioles Salvador Sanchez Barbudo

y Mariano Barbazan. A su retorno vuelve a obtener una
beca (1902) junto a Pedro Blanes Viale. Herrera eligio
trabajar con el pintor Joaquin Sorolla, con quien pudo
alcanzar una pincelada libre y honda en el tratamiento
de la luz. Desde su retorno a Uruguay (1905) desarrolla
un trabajo continuo en su taller del barrio Capurro, uno
de los espacios mas distinguidos de la Belle Epoque
montevideana de la época. Adquiere un gran prestigio
como retratista (de mujeres y nifios) en las técnicas del
6leo y especialmente el pastel. Fue socio fundador y
presidio la Comision Directiva (1912- 1913) del Circulo
Fomento de Bellas Artes, cumpliendo también tareas
docentes. Participd en muy destacadas exposiciones en
el pais y en el extranjero, recibiendo diversos premios

y distinciones, entre los que destaca su premiacion en
el Salén de Madrid. Esta considerado junto a Carlos
Federico Saez y Pedro Blanes Viale como uno de los
pioneros de la pintura modernista en Uruguay.

Pedro Figari

(Uruguay 1861- 1938)

Pintor, dibujante, prestigioso abogado, juez, pedagogo,
politico, legislador, diplomatico, periodista, escritor,
fildsofo. Hijo de inmigrantes genoveses radicados en
Uruguay, su biodrafia detona en una multiplicidad de
actividades, ideas y proyectos permanentes. Como
dijera Rafael Barradas en carta a Joaquin Torres

Garcia: [Figari era un] hombre flecha. Expresd de modo
singular el impetu proyectivo del Uruguay en sus
primeras décadas del siglo veinte. Hacia 1918 se retira
de su vida profesional y se dedica infatigablemente

a la pintura. Lo hace primero en Montevideo, luego

en Ardgentina (1921- 1925), en Paris (1925- 1933),
retornando luego a Uruguay hasta su muerte en 1938.
A pesar de su tardia concentracion pdblica en la pintura
(Figari pintaba y dibujaba desde joven), dej6é una muy
numerosa produccion artistica en composiciones de
tamafios medianos o pequefios sobre carton. Sus
composiciones evidencian la memoria de un clima
cultural pretérito y fundacional. Sus figuras no se
individualizan y asumen muchas conductas: disfrutan,
bailan, velan o entierran. Son manchas de colores vivos
que sugieren movimiento, en interiores y especialmente
en paisajes muy presentes. Su tematica parte de una
larda actividad y reflexién sobre las raices latentes

de las culturas americanas, quizas vistas desde un
presente cosmopolita que olvida sus tradiciones. Los
paisajes de la campafa, los bailes o rituales de paisanos
y afro descendientes, la vida del conventillo urbano,

las escenas cotidianas del tiempo colonial, revelan
conocimiento de la historia doméstica adherida a la
deografia, a la produccién y a las costumbres, al duelo o
al divertimento.

Joaquin Torres Garcia

(Montevideo, Uruguay 1874- 1949)

Pintar, escritor, critico, profesor, tedrico. Emidra
adolescente con sus padres a Catalufia (1891) y cuatro
afnos después indresa a la Academia de Bellas Artes de
Llotja en Barcelona. Su formacién se complementa entre
circulos artisticos, tertulias de café y, especialmente,

en la biblioteca de Sant Lluc, en la que se compenetra
de una cultura de lecturas clasicas, misticas y de
filosofia neoplatdnica. A partir de esos insumos fue
abandonando una creacién emparentada con el nouveau
hacia derivaciones de connotaciones clasicas, con

claras preferencias por maestros espafioles histéricos y
artistas pertenecientes al simbolismo. Con ese bagaje
Torres Garcia adhiere al movimiento noucentista
catalan, con una raigambre cultural mediterraneay
helenizante. Su relacion con Barradas vy las vanguardias,
asi como un redescubrimiento de la ciudad como signo
de modernidad, lo impulsan al viaje a Nueva York
(1920), continda a Francia e Italia (1922), se instala

en Paris (1926). Alli y vinculado a artistas como Van
Doesburg, Piet Mondrian, Michel Seuphor, entre otros,
va madurando su concepcion constructivista que

hace converder las nuevas tendencias con filosofias
neoplatdnicas y esotéricas. Tras una breve estadia

en Espafa decide retornar a Uruguay con su familia

en 1934. En quince afos (hasta su muerte en 1949),
Joaquin Torres Garcia gener6 una influencia intelectual
y artistica de proyecciones nacionales y americanas
gue aun sorprende en su ampliacién y concrecion. Da
cientos de conferencias difundiendo el universalismo
constructivo, publica libros en la misma direccion, funda
la Asociacion de Arte Constructivo (1935) y el Taller
Torres Garcia (1943), impulsa la realizacion de decenas
de exposiciones colectivas. De proyeccion universal,

se convirtio en una figura admirada, tan controversial
como deneradora de adhesiones, una figura mitica en
resonancias y continuidades.

Juan Manuel Blanes

(Montevideo, Uruguay, 1830- Italia, 1901)

Juan Manuel Blanes, pintor primero autodidacta y luego
influenciado por sus viajes de formacion en Europa, es
considerado el fundador de la iconografia nacional con
proyeccion americanista. Gran parte de su produccion
artistica esta enfocada a consolidar mediante la
exaltacion heroica del pasado fundacional a las jovenes
repUblicas americanas de la sequnda mitad del siglo
XIX. Viaja inicialmente con su familia a la ciudad de
Salto donde desarrolla pinturas de retratos. Se traslada
luedo a Concepcidn del Uruguay (Entre Rios, Ardentina)
a pedido del General Urquiza, quien le encarga varias
pinturas para su Palacio San José. En 1859 regresa

a Montevideo e instala su taller. En 1860 recibe una
pension del Estado para formarse en Europa, donde
estudia en la Real Academia de Arte de Florencia con

el maestro Antonio Ciseri. Regresa a Montevideo ya
afirmado en un academicismo naturalista con sesgos
romanticos, a través del cual se abre y consolida
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su periodo de madurez artistica con los rasgos mas
significativos de su obra. Por sus cuadros desfilan
dauchos vy batallas, alegorias, hechos y protadonistas
de Uruguay y de América. De sus viajes en la redion
(en especial a Argentina y Chile) derivan grandes zagas
historicas regionales. A partir de su peredrinaje no deja
de proyectar y realizar numerosas pinturas, entre las
gue pueden destacarse la remodelacion de la rotonda
del Cementerio Central de Montevideo, el “Artigas

en la Ciudadela” (dandole un definitivo rostro al héroe
oriental) o el admirado retrato de Carlota Ferreira,
entre muchos otros. Una serie de tragedias familiares
lo impulsan a realizar un nuevo viaje a Europa del que
no retornara: muere en la ciudad de Pisa en 1901.
Recibi6 varios premios vy distinciones por su obra. Desde
sus relatos costumbristas con trasfondo historicista,
se configurd en un documentado “artesano artistico
de la historia oficial” (como lo describi6 el critico José
Pedro Argul). Hasta la actualidad su obra cuenta con
una preferencia inalterable aunque muy alejada de
modalidades actuales.

Lola Lecour

(Montevideo 1906- 1985)

Estudio pintura en el Circulo de Bellas Artes con
Domingo Bazzurro y Guillermo Laborde, posteriormente
con el pintor italiano Lino Dinetto. Curs6 modelado

en la Escuela Industrial con el escultor Luis Falcini.

Su formacion y desempefio estuvieron relacionados
especialmente con el ambiente artistico y cultural
efervescente en los afos veinte y treinta.

Lecour ejercio la docencia de Dibujo en Ensefanza
Secundaria en paralelo a su carrera artistica. Concurrid
a salones nacionales y municipales recibiendo varias
premiaciones: V Salon Nacional de 1941, Premio Casa
Taranco, X Salon Nacional de 1946, Premio Banco de
Sequros del Estado. IV Saldn Municipal de 1943, Premio
Adquisicién.

Participé también en muestras colectivas: Salones de
Primavera en Montevideo y Buenos Aires; Circulo de
Bellas Artes; formd parte de la exhibicion “De Blanes

a nuestros dias”, Punta del Este, 1961; en el Liceo
Zorrilla; en el Instituto de Psicologia del adolescente;
en la Exposicion Femenina en la Asociacion Cristiana de
Jévenes; asi como en muchas dalerias del medio.
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Su obra hasta el dia de hoy ha sido poco divulgada
y conocida, pese a estar representada en el Museo
Nacional de Artes Visuales y en el Museo Blanes,
ademas de su presencia en colecciones privadas.

Leonilda Gonzalez

(Depto. Colonia, Uruguay, 1923- Montevideo 2017)
Pintora, dibujante, grabadora, ilustradora. Estudia en

la Escuela Nacional de Bellas Artes con Adolfo Pastor,
Ricardo Aduerre y Miguel Angel Pareja. Obtiene una
beca oficial para estudiar en Europa, donde ingresa

en los talleres de André Lhote y de Fernand Leger.

Es fundadora y forma parte de la direccién del Club

de Grabado de Montevideo (CGM, 1953), institucion
artistica independiente del medio nacional, durante
mas de veinte afos. Fue deledada en el Simposio de
Artes Graficas de Interdrafik (Berlin, 1967). En 1976
debi6 exiliarse por motivos politicos y refugiarse
inicialmente en Per(. Luego se radica en México (a
partir de 1980). Durante este extenso periodo de exilio
brego por impulsar entidades culturales de grabado

en Latinoamérica. Retorna a Uruguay en 1986. Ejercio
la docencia en xilografia en el Club de Grabado de
Montevideo y en varios paises de América Latina,
actividad que retom6 cuando pudo retornar al pais luego
del fin de la dictadura, instalando su taller particular
en Montevideo. Miembro de la Comisién Directiva

de la Unién de Artistas Plasticos Contemporaneos.
Entre los premios que recibié se destacan: Primer
Premio “El Mundo”, Primer Certamen Latinoamericano
de Xilografia, Buenos Aires; “Guadalupe Posada”, La
Habana, Cuba, (1968); Premio Camara de Senadores
XXVII Salén, (1963); salones municipales; Premio Fidari
a la trayectoria como Artista Plastica, Montevideo
(2006). Su obra formé parte de numerosos envios
colectivos del Club de Grabado en el exterior y en
exposiciones en el medio local. También estd integrada
en el acerbo del Museo Nacional de Artes Visuales, del
Museo Blanes, en museos del interior del pais, asi como
en colecciones privadas de Uruguay y del exterior.

Petrona Viera

(Montevideo, 1895-1940)

Pintora, dibujante, grabadora. Su padre, Feliciano
Viera, ocupd posiciones piblicas de gran relevancia,

llegando a ser presidente de la RepUblica entre 1915

vy 1919. Sin embargo, la vida de Petrona estuvo
signada por la sordera, a partir del padecimiento de
una enfermedad infantil, lo que marcaria también los
contornos de su obra. Una vez descubierta su vocacion
artistica, su familia eligié para ella una ensefanza
especializada. Su primer maestro fue el artista

Vicente Puidg, profesor del Circulo de Bellas Artes de
enseflanza académica. A partir de 1922 su maestro

fue el artista y también profesor del Circulo Guillermo
Laborde, cultor de nuevas tendencias provenientes de
la Escuela de Parfs. Hacia 1940 la artista inicia sus
estudios de grabado con Guillermo Rodriguez. Dicha
técnica abre un espacio de investigacién que continuara
sin interrupcion. La obra pictdrica de Petrona en un
primer periodo esta estrechamente ligada a su mundo
familiar, especialmente infantil, utilizando grandes
espacios de colores en la modalidad planista, que
ensefiaba y expandia Laborde en el Circulo. Otro periodo
diferenciado en su pintura lo configuran retratos,
desnudos, interiores del taller y paisajes. Algunos de
estos Oltimos adquieren una descompresion figurativa
que los acerca a la abstraccion. Realiz6 varias muestras
individuales en Montevideo y Buenos Aires y participd de
muestras colectivas de artistas uruguayos en Argentina
y en la Exposicion Internacional de Artes y Técnicas de
Paris (1937), entre otras. Obtuvo numerosos premios y
su obra fue destacada por la critica. Al presente esta
considerada como uno de los mas altos exponentes de
la pintura planista del pafs.

Hilda Lépez

(Uruguay, 1922- 1996)

Comienza a estudiar pintura a los 19 afnos con Manuel
Rosé y grabado con Guillermo Rodriguez en la Escuela
Industrial. ContinGa su formacién con Vicente Martin
(1952-54) y con Lino Dinetto (1958). Este Gltimo la
impulsa a desarrollar lenguajes plasticos abstractos.
Artista de intensa participacién en el entorno intelectual
y social de su época, como se evidencia en su rol
protagdnico en la ocupacion de los artistas en el espacio
expositivo del “Subte” de Montevideo en 1962.

Habia comenzado a mostrar sus obras en el XI Salén
Municipal y en el XIIl Salén Nacional de 1959. Los
distintos medios de prensa se sumaron entonces a
la confrontacién entre artistas de cufio tradicional y

aquellos que experimentan lenguajes renovadores.

En ese contexto se menciona a Hilda Lopez como una
artista de “gran impronta abstracta”, lo que ciertamente
configuraba un elogio. A partir de ese impulso se
suceden numerosas exhibiciones en el exterior. En 1961
realiza una exposicion individual en Washington DC y
participa en exhibiciones colectivas en Estados Unidos,
pais que exhibe su obra en reiterados momentos (1962,
1963,1965, 1990). Es invitada al Instituto Di Tella en
Buenos Aires (1961) y a Portugal (1964). Particip6 en

la Bienal de Cérdoba (Argentina, 1962), en la VIl Bienal
de San Pablo (1965) y en la Il Bienal de Cuenca (1989).
En Uruguay su obra en el medio local ha sido expuesta
a menudo en dalerias (especialmente Galeria Latina,
Alianza Francesa, Galeria Cinemateca), en el Subte
Municipal, el Museo Blanes, entre otros.
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