
Los cambios de los lenguajes
en  el  arte  cubano
contemporáneo.
 

Las  lecturas  críticas  que  se  han  realizado  sobre  el  Arte
Cubano muestran la visión de contemporaneidad como referente
al arte generado desde fines de los años sesenta hasta la
actualidad en el que las rupturas morfológico-discursivas que
se suceden se diferencian sustancialmente del arte precedente
a  la  etapa  revolucionaria.  Estos  cambios  en  el  lenguaje
plástico  se  generan  en  circunstancias  históricas,
socioculturales  y   creadoras  concretas,  en  un  contexto  y
momento  determinado  en  el  que  coexisten  poéticas  y
visualidades, propuestas y actitudes artísticas que también se
erigen en otras manifestaciones artísticas.

Las motivaciones y orientaciones creativas,  que deben su
aparición a determinados factores psicosociales e histórico
sociocultural desde los sesenta hasta la etapa más reciente,
examina  las “otras poéticas” y “enunciados“, que contempla el
comportamiento artístico-estético expresado en los cambios y
renovaciones operadas en los lenguajes del arte, se aprecian
en los componentes formales y de contenidos del Arte Cubano
que  se  han  construido  a  partir  de  los  ochenta  en  una
indelimitada  coexistencia  creadora  de  los  referentes.  Se
incluyen las producciones artísticas de la  llamada modernidad
y  postmodernidad,  por  lo  que  se  adjudica  como
“contemporaneidad”, al fenómeno relativamente reciente  en el 
que  han  estado  o  están  inmersas  diversas  generaciones  de
creadores plásticos cubanos a modo de sucesión y coexistencia.

Este enfoque ha facilitado en gran medida entrever los hilos
conductores que atraviesan el panorama del Arte Cubano, desde
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los  presupuestos  del  entramado  de  su  identidad,
particularmente  diversa,  que  identifican  las  posturas  de
vanguardia que se erigen posteriores a la segunda década del
pasado siglo XX, hasta las circunstancias de creación,  giros
consecuentes, y contingencia con las connotaciones enmarcada
en el panorama plástico cubano a partir del triunfo de la
Revolución hasta la actualidad.

La práctica artística cubana que se analiza, es aquella que de
una forma u otra lleva implícita un sello de autoctonía  y
manifiesta  eticidad.  Esto  implica  apreciar  el  arte  en  un
estrecho vínculo con los factores vitales de comportamiento de
la sociedad y de sus integrantes, con una marcada orientación
axiológica que le sirve de sustento constante. Esta relación
ha propiciado ciertos giros del lenguaje plástico cubano a
partir  de  su  manifestación  práctica.  Partiendo  de  esta
relación,  la  sociedad  cubana  favorece  actitudes  y
comportamientos artísticos  de orden ético-moral que influyen,
o  condicionan,  los  giros,  los  resortes  discursivos,  las
estrategias de comunicación y la conducta misma de las artes
visuales y sus creadores.

Por lo tanto, se centra el estudio en aquella porción de la
realidad  artística  y  sociocultural  que  se  identifica  como
cultura, aunque la cultura no se reduce única y exclusivamente
al  sector  de  la  realidad  objeto  de  apropiación  artística
relacionada  sólo  con  estas   prácticas  ,  las  diferencias
sustanciales  entre  estos  tipos  de  actividades  humanas  se
distinguen  por el carácter procesal y sistémico de constante
originalidades y creación en cuanto al modo de transformación
de su compromiso con la realidad, y la aparición de una nueva
realidad ya sea por su forma refleja, idealizada, soñada,
afirmada o negada, significativa y trascendente.

El estudio de la cultura como fenómeno social es complejo, no
existe un concepto único debido a los diferentes enfoques de
las ciencias que estudian la misma, a partir de la Conferencia
Mundial sobre  políticas Culturales en México 1982 en la que



se llegó al consenso que en su sentido más amplio, puede
considerarse  la  cultura  como:   el  conjunto  de  los  rasgos
distintivos  espirituales  y  materiales,  intelectuales  y
afectivos que caracterizan a una sociedad o grupo social. Ella
engloba además de las artes y las letras, los modos de vida,
los derechos fundamentales del ser humano, los sistemas de
valores, las tradiciones y las creencias.

La cultura es un fenómeno multidimensional y su aprehensión
conceptual resulta  polisémica. Es por eso que, ante todo, la
cultura como concreción  de la multifacética actividad humana,
material  y  espiritual,  en  sus  dimensiones  práctica,
cognoscitiva,  valorativa  y  comunicativa:   

[…] Cultura y valores constituyen conceptos-que designan
fenómenos  sociales  altamente  complejos  en  la
contemporaneidad-estrechamente  vinculados-  si  bien,  la
cultura no puede reducirse a los valores, lo cual resulta
totalmente absurdo, no puede negarse que éstos constituyen
una de sus aristas esenciales.  La cultura es fundamento de
los valores y se expresa en ellos. Los valores, a su vez,
sirven de punto de partida en la realización de nuevas
conquistas culturales (Mendoza 2003: 11). 

Aspiraciones, sentimientos, conductas, actitudes y puntos de
vistas, pueden identificarse expuestos en los signos, símbolos
y figuras de la práctica artística del contexto desde donde se
sustraen los niveles del soporte conceptual del Arte Cubano
Contemporáneo, por lo que infiere ver,  tanto los procesos de
creación, el discurso y  las poéticas, en sus nexos con la
práctica  social  en  su  contexto  bajo   las  fuentes  de  las
grandes influencias expresivas, y comunicativas de los campos
artísticos.

En  este  referido  campo  artístico  es  factible  analizar  el
comportamiento de este fenómeno en la circunstancia de la
plástica cubana contemporánea donde  especificar lo estético y
lo ético,   se enmarca en el contexto cubano en un momento



determinado  en  el  que,  estimar   el  discurso  de  nación  y
cubanidad  -aunque  se  respira  cierta  autonomía,  conducen
posteriormente, al ser tratados de un modo puntual, figuras y
obras claves -, revela, que es factible percibir el riesgo de
lo  que  convida  el  margen  temporal  realmente  perecedero,
cambiante y transformable como "contemporaneidad", que de una
manera más particular y evidente de las poéticas simbólico-
visuales,  las  experiencias,  vivencias  y  circunstancias
actuales, significa analizar el hecho artístico con espíritu
ilustrador o ejemplificador, para fundamentar con un sentido
más  pormenorizado  de  selección  desde  esos  “elementos”,  la
relación ética–arte  desde los iniciales momentos en el que se
inicia El gran debate de la culturaque comenzó en una etapa
refulgente y compleja de la historia nacional.

Con el triunfo de la Revolución Cubana, por primera vez, Cuba
como nación se universalizó, los ojos del mundo estaban sobre
ella  y  seguían,  con  horror,  ilusión  o  escepticismo,  los
acontecimientos en una remota isla caribeña que creía poder
transformar el estado "normal" de las cosas. El nuevo sistema
de gobierno y de vida que se perfilaba irrumpió mostrando una
y otra vez su originalidad y autonomía, la isla experimentó
infinitos y profundos cambios en todas sus estructuras, hasta
entonces marcadas por la dependencia y el subdesarrollo.

En el país comenzaron a aplicarse medidas revolucionarias que
habían sido proyectadas desde la lucha armada en la Sierra
Maestra,  vía de reconocimiento única  para dar soluciones a
los problemas más urgentes del país: la salud, la educación,
el empleo, la vivienda y la propiedad de las tierras entre
otras respuestas palpables y comprometidas con las inquietudes
de los cubanos y la disipada confianza en un nuevo destino que
por primera vez pareció ser mejor, si bien reajustado a la
nueva  realidad,  el  llamado  “Proceso  Revolucionario”,  se
desenvuelve entre los vaivenes de la política, la economía y
la cultura internacionales en medio de la Guerra Fría, en Cuba
cada paso en pro de su bienestar era un abierto enfrentamiento



a las pretensiones hegemónicas del gobierno de los Estados
Unidos, lo que derivó a la postre en la ruptura de relaciones
entre los dos países y la imposición del bloqueo económico,
materializado  en  una  considerable  lista  de  agresiones
políticas, económicas, y militares promovidas desde dentro y
fuera de Cuba que en lugar de desunir o desalentar a los
cubanos,  los  unió  por  una  causa  y  un  enemigo  común,
favoreciendo así, que la década del sesenta fuera eufórica y
apasionada, en medio de un contexto mundial convulso matizado
por la guerra en Vietnam, la muerte del Che en Bolivia, la
descolonización africana, el Mayo de París, los movimientos de
los  jóvenes  en  Estados  Unidos,  la  revolución  sexual,  el
feminismo, así como,  tantos otros procesos que desempolvaban
la inercia en la esfera mundial.

Las justificadas transformaciones, no podían desligarse de la
cultural,  eran imperiosas dado el bajo nivel de desarrollo
existente en Cuba en 1959, que, sin responder a  una política
cultural y educativa estructurada se llevaron a cabo una serie
de acciones, en el que se reconoce el impacto cultural que
tuvo el triunfo revolucionario,  al conseguir eliminar el
analfabetismo,  posibilitar  la  superación  de  obreros  y
campesinos, establecer los primeros contactos de los sectores
más humildes rurales con las artes, que pretendía no sólo la
instrucción y educación, sino también "el rescate de la propia
identidad,  el  rechazo  de  los  modelos  impuestos  abierta  o
subrepticiamente por la penetración cultural imperialista y el
reencuentro  y  revalorización  de  la  cultura  nacional  y
latinoamericana; el rescate y la apropiación crítica de la
herencia cultural universal".

Los renovadores aires revolucionarios atrajeron a prestigiosos
artistas cubanos que habían emigrado durante la lucha contra
la dictadura de Fulgencio Batista, y otros que se encontraban
en el país emergieron a la luz pública para formar parte de la
cotidiana  modificación  de  la  realidad,  así  como,  otros
creadores,  descontentos  o  contrarios  a  las  propuestas  del



sistema revolucionario, iniciaron el exilio ante los cambios
que en todos los órdenes se operaban en el país.

En el ámbito de los valores una tan honda conmoción, no podía
verificarse sin resistencia, sin desgarramientos a nivel de la
conciencia individual. En la literatura y el arte de aquellos
años de fundación encontramos no solo el saludo exaltado a la
Cuba  renacida;  también  asoma  el  testimonio  de  las
contradicciones, a veces dolorosas, de los que se experimentan
a sí mismos como "hombres de transición" (Prieto, 2003).

El año 1961, fue uno de los más dramáticos y prolíficos de la
Revolución, discurría entre las primeras agresiones directas
de  Estados  Unidos,  la  acción  de  las  bandas
contrarrevolucionarias  organizadas  desde  el  espacio
norteamericano , una fuerte sequía en casi todo el territorio
nacional,  el  masivo  trabajo  alfabetizador,  la  invasión  de
Girón, la nacionalización de la enseñanza, la declaración del
carácter socialista de la Revolución, que provocó entre otras
respuestas el pánico a la imposición del realismo socialista,
que tantas contradicciones causaba entre la intelectualidad de
todo el mundo.

En este contexto encuentra su espacio el debate cultural,
motivado por el sobredimensionamiento de la retirada de la
película  PM,  promotora  de  las  especulaciones  más  diversas
sobre  el  rumbo  que  estaba  tomando  la  cultura.Grupos  de
intelectuales  diversos  –  músicos,  escritores,  cineastas,
teatristas, artistas plásticos, historiadores, funcionarios -,
antagónicos  a  veces,   se  disputaban  el  control  sobre  la
Cultura, se reunieron en la Biblioteca Nacional tres sábados
de junio de 1961 la máxima dirección política del país y los
intelectuales   para  discutir  problemas  inherentes  a  la
creación artística entre otros ante el temor que existía entre
algunos escritores de que se implantara el realismo socialista
soviético y la censura en el arte cubano.

Como  resumen  de  aquellos  encuentros  el  discurso  de  Fidel



Castro, conocido por “Palabras a los Intelectuales”, hizo un
análisis  de  las  inquietudes  abordadas,  la  perspectiva
histórica  abierta  y  el  conflicto  central  del  sector:  la
libertad de creación artística en la mencionada  alocución, se
resaltó una frase, que por su brevedad y categoricidad es la
más conocida y polémica y constituye la primera formulación de
las  líneas  de  una  política  cultural  revolucionaria  que
mantiene vigencia en la sociedad cubana actual. (…) "Dentro de
la Revolución: todo; contra la Revolución ningún derecho.”
Este fragmento es el más conocido del discurso de Fidel que ha
sido objeto de utilización tanto por los escritores a favor
del gobierno y su proceso de cambio como por los que se oponen
a él. Se deja bien claro por otra parte que el gobierno tiene
derecho de revisar y censurar toda obra dirigida al pueblo y
que pueda afectar los valores socialistas, desde una educación
donde el arte y la cultura juegan un papel fundamental. 

La rígida  interpretación  de esta idea, sería a la postre, la
base del dogmatismo y la censura que sufrió la cultura cubana
principalmente en el llamado “quinquenio gris” interpretada o
mal interpretada por los algunos funcionarios de cultura, en
la década del setenta los cuales esgrimían estos presupuestos
en aras de promover el “panfleto”; creaciones artísticas y
literarias, para  poner al servicio de la población “obras”
bien vistas por el prisma del gobierno, pero con el riesgo de
no tener una verdadera calidad en cuanto a valores artísticos,
preocupación que se reflejó constantemente en gran número de
escritores y artistas que abogaban que ser un intelectual
comprometido no  bastaba , sino, que eran necesario aportar
obras de calidad.

Uno de las primeras resultados de las reuniones de junio de
1961  fue  el  cese  de  la  publicación  Lunes  de  Revolución
dirigida por  Cabrera Infante -quien sigue siendo un personaje
controvertido, a pesar del reconocimiento, en la isla y fuera
de  ella,  de  sus  valores  literarios-  .  La  celebración  del
primer Congreso de Escritores y Artistas, donde nació la Unión



de Escritores y Artistas de Cuba (UNEAC) con Nicolás Guillén y
otros destacados intelectuales al frente, tendría como línea
rectora a “Palabras…” y su sentido de unidad, amplitud de
criterios estéticos el rechazó a todo dogmatismo o sectarismo
y el carácter multigeneracional.

El componente cultural muy fuerte con el  que contaba el
país,- escritores, pintores, músicos, críticos e historiados
de diferentes generaciones que rehicieron su obra dentro de la
Revolución- logró continuar con la enorme transformación que
se proyectaba  entre las grandes acciones  con vistas a 
lograr que el público, educado en el desprecio de su propia
cultura, se identificara con las expresiones artísticas que
emergían.  Estos  “reconocidos”  rectorearon  las  nuevas
instituciones y coincidían en las páginas de las revistas
recién fundadas: Casa de las Américas, Unión, La Gaceta de
Cuba, Revolución y Cultura, El Caimán Barbudo, entre otras.

Apresar el saber cubano y mundial se expresó en la esperanza
de  la  libertad  conquistada  para   formar  una  expresión
netamente cubana, enriquecida con la recuperación de nuestras
tradiciones, la historia olvidada o tergiversada, el estudio
de  lo  más  valioso  del  desarrollo  cultural  creado  por  la
humanidad y el intento de ser creativos y no reproductivos de
antiguos fenómenos.

Se   retomaron  así,  implícitamente,  proyectos  culturales
efímeros  y  aislados  e  inconclusos  de  la  República,
recuperación que los intelectuales aspiraban de todo cuanto
hasta el momento había creado o recreado el país a partir de
influencias foráneas, potenció una tendencia de rechazo al
pasado inmediato que se estaba modificando todavía, quedando
así relegadas,  ignoradas o al margen de las primeras filas de
la  cultura,  destacadas  figuras,  corrientes  o  grupos  por
considerarlos dudosos, ambiguos o poco revolucionarios, entre
otros  calificativos  de  los  que  fueron  víctimas  algunos
integrantes del grupo de los “Once” de orientación abstracta y
el movimiento literario “Orígenes” que habían desarrollado su



labor  creativa  en  el  momento  de  mayor  agudización  de  los
conflictos  sociales  y  la  lucha  insurgente  de  los  años
cincuenta.     

La relectura del pasado de la nación y la fuerte carga de
futuridad propuesto por el discurso político, enfrentaba  la
difícil tarea de crear una “nueva cultura” que formulaba la
diferencia  opuesta a la del capitalismo imperante, pero que
necesita cambiar los contenidos y con ellos también las formas
de expresión de una identidad cultural gestada en el contexto
de la República,  donde ya se había legitimado la relación
ideo-estética,  modernidad-nacionalidad  en  la  cultura
artística,  literaria  y  política,  gracias  a  su  vocación
nacionalista, devoción social y   autonomía de pensamiento y
acción, como parte consustancial de un entramado cultural de
esencialidad  liberal,   generó  una  huella  conceptual
identificada en gran medida desde la visión de nacionalidad
del héroe nacional José Martí , que intelectuales y artistas
defendieron desde el momento fundacional  en que la vanguardia
de la segunda década del pasado siglo XX reflexionó desde lo
estético  y  lo  artístico  sobre  problemas  referentes  a  la
justicia,  la emancipación y la búsqueda de "lo auténtico"
desde  una concepción humanista.

El  arte moderno en Cuba al asumirlo la Revolución, consciente
de su organicidad, proyección y coherencia, le propició un
camino que, ya en su producción, la plástica había venido
conquistando, por ello no se entrevé un giro sustancial como
podría  esperarse  tras  el  cambio  social  del  año  1959.  La
plástica valorada desde el primer Salón Anual de la plástica
en  1959  y  a  lo  largo  de  la  década  del  60'  constituye
exposiciones retrospectivas de los maestros de la vanguardia
plástica cubana. Esta noción de continuidad le valió a la
plástica  adentrarse más emancipado en la nueva situación, lo
que propició una experimentación productiva  ajustada a las
nuevas circunstancias históricas , como la formalizada por
Antonia Eiriz, Umberto Peña, Ángel Acosta León, Raúl Martínez,



Servando Cabrera y Chago Armada entre otros.

Ángel Acosta León:
Cafetera, óleo sobre

tela, 1962.

Chago Armada: La llave
del Golfo, 1967. Dibujo,

técnica mixta sobre
cartulina, 1967.

Raul Martinez: Quince
repeticiones de José

Martí, Óleo sobre tela,
1967

Algunos artistas de renombre modificaron su forma de expresión
ante  la  cotidiana  forjación  histórica  que  experimentaron,
entre ellos Raúl Martínez toma como protagonista la historia
cotidiana y las imágenes de figuras esenciales de la etapa
como Martí y el Che, en conjugación entre el expresionismo
abstracto y el pop-art; Servando Cabrera Moreno, por su parte,
testimonia  la  épica  revolucionaria,  y  al  pueblo  como
protagonista  activo  de  un  mundo  cambiante.

La grafica también experimentó grandes cambios en el orden de
los conceptos y las formas de expresión lo que le propicio una
ubicación   en  planos  estelares  del  arte  universal,
especialmente  el  cartel  de  cine  y  la  propaganda  grafica
impulsados  por  Alfredo  Rostgaard,  Muñoz  Bach,  René  Azcuy,
Eufemia Álvarez, Félix Beltrán entre otros.



Alfredo Rostgaard:
Cancion protesta,
cartel de diseño
gráfico en silk-

screen, 1967

Munõz Basch: Cayita,
cartel de diseño
gráfico en silk-
screen, 1967

René Azcuy: Besos
robados, cartel de
diseño gráfico en
silk-screen, 1973

La  inevitable  vinculación  entre  los  creadores  de  las
diferentes manifestaciones  logró una  aproximación creadora
hasta el punto de asimilar las soluciones plásticas formales 
de  una  y  otra,  lo  que   se  vislumbra  en  los  resultados
creativos por la doble función que llevaron a cabo, ya fueran
como  artistas,  profesores,  ilustradores  o  diseñadores
gráficos;   la  experimentación,  que  a  modo  de  intercambio
plástico espontaneo,  patrocinó una especia de  taller de
encuentros,  que en gran medida sirvió para la reformulación
de los limites y fronteras entre las manifestaciones.

En otra dimensión de absorción de lo social se erigía una
épica del momento, deudora de la impronta de las primeras
vanguardias. Se concibió una épica heroica, bajo la invocación
de un gesto que recapitulaba el muralismo mexicano, por un
lado, y por otro con el espíritu eventual de un pop que para
el contexto cubano de los sesenta, viniera a ser como uno de
los puntos o influencias que más contribuyera a revolucionar
la  gráfica  y  parte  de  la  plástica  del  momento.  La  idea
propuesta por la metodología pop: serialización de productos,



imágenes  y  representaciones  de  personalidades,  aquí  la
sustitución  nos  proponía  una  legión  de  personalidades
relacionadas con el pensamiento y el proceso de independencia
y  liberación  nacional.  También  la  fotografía   sensibilizó
artísticamente su carácter documental y testimonial con las
emblemáticas imágenes del Che conocidas mundialmente por la
lente de Alberto Korda y Osvaldo Salas en los primeros años de
Revolución.

Alberto Korda (Alberto
Díaz Gutiérrez): El
guerrillero Heroico.
Fotografía, 1966
(basada en imagen

tomada por él en marzo
de 1960).

Osvaldo Salas: Ché,
fotografia, 1966

La explosión neofigurativa constituyó una poética liberadora
del  ímpetu  subjetivo,  indagadora  de  una  parte  de  la
conformación identitaria y social vinculada a la moralidad
como práctica de normativas éticas, de conducta;  relacionada
con el erotismo del cubano, el misticismo y la espiritualidad
entremezclada  con  el  comportamiento  que  alcanzaba
connotaciones existenciales universales. Se focalizó una zona
interesante en el mundo objetual rudimentario, que en parte
conformaba el universo popular cubano, llevándolo al plano



poético desde lo aparentemente fantástico y onírico..

La liberación expresiva que denotaban las producciones de la
"década"  se  vio  afectada,  por  desencuentros  ocasionales  e
incomprensiones, estas contradicciones y obstáculos en medio
de las polémicas circunstancias de la década, incidieron en
las individualidades creadoras. Antonia Eiriz, desde 1968, y
por más de veinte años, dejó de hacer pintura, se enroló en
zonas de creación menos "lacerantes" o hirientes, su rasgo
esencial del trabajo, enmarcado entre las técnicas y medios
expresivos del expresionismo abstracto y la nueva figuración
reveló desde un modo peculiar “muy personal” la excepcional
carga de violencia y dramatismo de ese período histórico que
su obra expresamientras que otros pintores inmersos en la
misma realidad, captaron otros  aspectos que documentaron un
tanto de fuera hacia adentro… Algunos, sin notarlo siquiera
tal vez, suavizaron en extremo la imagen de esa realidad:
vieron  sólo  sisellas  allí  donde  también  había  avatares,
halcones, mochuelos; pusieron en primer plano, como norma, el
amor, y obviaron el odio que tuvo expresiones cotidianas y
cobró  su  precio  en  sangre  y  vidas,  en  carencias  y
mutilaciones.”

La  obra  de  Umberto  Peña  revela  el  cuerpo  anatómico  como
síntesis energética de órganos, vísceras, pujos, secreciones,
frases e interjercciones onomatopéyicas. Entre esas vísceras y
esos órganos están, por supuesto, los intestinos, el pene, la
lengua,  el  ano,  el  estómago,  la  vulva.  La  representación
aparentemente   obscena;  va  desde  la  delicadeza  minuciosa
erótica  hasta  lo  escatológico  de  lo  humano  mediante  una
experimentación plástica que retoma las soluciones plásticas 
de ciertas estampas japonesesy el repertorio visual pop, su
testimonio -sin ser impermeables a lo épico-  muestra  la
violencia infalibledel drama cotidiano, declara  resonancias
de horror en el paisaje más familiar, inclusive en la historia
que no parecen marcados por las noticiasde primera plana  que
se inscribe en la historia grande.  



Peña se sumergió en el universo gráfico y editorial desde la
Casa de las Américas, mientras que Chago Armada, derivó hacia
el  terreno  de  la  prensa  plana,  Raúl  Martínez  estableció
vínculos con el mundo del libro y Servando, hasta su muerte, 
generó una doble obra; una épica, ya referida, y otra que
ofrecía una zona separada del "encargo", más apegada a su
interés  por  lo  erótico,  el  homoerotismo  y  la  sensualidad
libres de ataduras.

Acosta León convirtió en obra plástica las famosas Cafeteras
Nacionales  de  la  calle  Neptuno  por  medio  de  la  más
heterogénea  técnica mixta –empleaba todo lo que fuera capaz
de  pigmentar  –  observación  más  humanizada  que  sobre  este
invento cubano pudo realizar  como chofer de ómnibus de la
ruta 20 que cubría  el recorrido desde la barriada del Cerro
hasta  el  Vedado,  su  auto  desaparición  física  el   5  de
diciembre  del  año  1964  hizo  más  trágico  su  final.

En 1965, la celebración de la “Primera Bienal de Artistas
Noveles de Cuba” dio a conocer a algunos de esos alumnos de la
ENA, que más tarde formarían el primer grupo de egresados.  La
convocatoria al “Salón Nacional de Dibujo” en 1967, dio a
conocer  otro  nutrido  grupo  de  alumnos,  esta  vez,  de
dibujantes:  Nelson  Domínguez,  Osvaldo  García,  Manuel
Castellanos, Pedro Pablo Oliva,  Alberto Jorge Carol, que se
destacaban dentro del conjunto de las obras presentadas por su
calidad, evidenciando ya públicamente el nivel de las nuevas
promociones.

Un hecho relevante imprime una dinámica singular al proceso de
formación de los jóvenes pintores: El “Salón de Mayo” de 1967,
que se inauguró en el Pabellón Cuba de la capital nacional en
el mes de julio de 1967, en medio de los festejos de homenaje
por el XIV Aniversario del 26 de Julio, lo que contribuiría a
darle  al  evento  una  dimensión  popular  poco  vista  hasta
entonces  en  una  exposición  de  artes  plásticas.   Por  otra
parte,  su  coincidencia  con  otros  acontecimientos  que  se
sucedieron en la misma fecha no sirvió más que para subrayar



el carácter político que de cierto modo también se le había
dado al proyecto.

Pedro Pablo Oliva: Y
qué mala Magdalena.
oleo sobre tela,

1976

Mural Cuba Colectiva, técnica
mixta (Salon de mayo 1967)

Wifredo Lam. El Tercer
Mundo, óleo sobre tela,

1966

Al mismo tiempo, estaba teniendo lugar la Primera Conferencia
de  la  Organización  Latinoamericana  de  Solidaridad  (OLAS),
acontecimiento destinado a repercutir en el continente, y que
había atraído al país a un numeroso grupo de personalidades de
la  política  del  momento,  algunos  de  los  cuales  —como  el
dirigente negro norteamericano Stokeley Carmichael militante
del partido Panteras Negras (Black Panthers), — acudirían a la
apertura del Salón.

Un poco después tendría lugar en la Casa de las Américas el
Encuentro de la Canción Protesta, donde se reunirían decenas
de cantantes para quienes el arte era un compromiso con las
luchas de los sectores más progresistas de todo el mundo, de
quienes Wifredo Lam –gestor de la idea de París a la Habana
dijera: “no son turistas, son hombres de ideas que vienen a
manifestarse y trabajar con su experiencia y dejar obras como
homenaje a nuestra Revolución”(Oramas 1967: 86-88) fue uno de
los factores de mayor trascendencia en cuanto sus efectos,
“negativo”,  o  “conveniente”,  producido  sobre  los  jóvenes
creadores.

Una buena parte de los estudiantes de artes plásticas, que
sirvieron  de  guías  en  aquella  exposición,  estuvieron



diariamente en contacto directo, con las obras expuestas y los
numerosos  artistas  que  nos  visitaron  con  motivo  del
acontecimiento.  No  obstante,  fueron  artistas   los  que  se
mostraban fieles seguidores de la nueva figuración, el pop-art
y  el  arte  óptico  (Op-art.),  los  que  despertaron  el  mayor
interés en los jóvenes y no los grandes maestros de la pintura
europea como Picasso, Miro o Magritte (Veigas, 1979: 5)

Este encuentro con el panorama de la cultura europea, amplió
la mirada e información de los jóvenes pintores, una gran
parte de nuestros estudiantes de artes plásticas, mostraron
rápidamente el “efecto negativo” y el peligro que significaba
desvincularse formalmente de la realidad inmediata además de
los efectos de una exposición de estas características podía
producir en jóvenes artistas que aun no tenían una expresión
propia, asimilaciones que no se hicieron esperar las imágenes
neofigurativas se hicieron evidentes sobre todo en los alumnos
del último año de pintura de la Escuela Nacional de Arte.

El  mural  "Cuba  colectiva",  obra  firmada  por  más  de  cien
pintores, es la pieza más conocida que legó dicho  “Salón de
Mayo ”(Machado, 2012), donde trabajaron entre otros,  Valero
Adami, Barnard Rabcillac, Eduardo Arroyo y Jacques Monory.
Fueron quizás los que más influyeron en una etapa en que las
fronteras imprecisas  de la neofiguración, el pop-art y los
fotorrealistas   no  pasaron  inadvertidos  ante  los  ojos
sensibilizados por las novedades expresivas de estos pintores

La más clara evidencia del influjo fue precisamente el envío
realizado al año siguiente, al “XXIV salón de mayo” de Paris,
en el que participaron un grupo de pintores pertenecientes a
la Escuela Nacional de Arte (Labañino, Leal, Carol, Mirta
Santana, Luis Miguel, Milo, Osvaldo García) y miembros de la
Brigada  Hermanos  Saiz  (Manuel  Mendive)  pero  si  algo  fue
significativo   el  conjunto  enviado  a  Paris  es  que  “los
muchachos” mostraron una capacidad remodelativa  en cuanto a
las temáticas representadas, y  a raíz de la huella del “Salón
de Mayo”, pasado  el grueso de la exposición estaba compuesto



con   obras  que  evidenciaban  la  fidelidad  con  el  proceso
político, económico, social e ideológico en el que se habían
formado e identificado en el orden conceptual los cuadros
denunciaban la guerra de Vietnam, ridiculizaban la hipócrita
actitud de Lyndon B. Johnson, o reflejaban la trivialidad de
la sociedad de consumo.

Posteriormente,  los  Salones  Nacionales  Juveniles  de  Artes
Plásticas,  vinieron  a  confirmar  la  presencia  de  las
influencias que incidieron en la obra de muchos creadores
jóvenes, sensibilizados con estas novedades expresivas. Las
nuevas  promociones  de  la  plástica  vencieron  las
contradicciones vividas en su periodo formativo por la misma
conciencia revolucionaria adquirida en su desarrollo y aunque 
derivarían en el futuro hacia algunas de las dos marcadas
tendencias que han caracterizado la joven pintura cubana de
los  setentas:  el  neoexpresionismo  y  el  fotorrealismo,
mostraban la influencia de los grandes maestros de todos los
tiempos, por un lado, la de sus profesores-artistas, que con
el tiempo algunos fueron borrando sabia y lentamente por la 
admisión de nuevas opciones contemporáneas.

El  comienzo  de  los  setenta  propició  una  lectura  del  Arte
Cubano  que  aparentemente;  significó  un  estanco  de  los
discursos artísticos. En este lapso se percibe una incidencia
expresionista consecuente con la impronta de sus "maestros" de
la década anterior – el discurso neofigurativo cubano y su
resurrección  posterior.  Acontecimiento  que  va  a  producirse
principalmente desde una de las instituciones creadas por la
dirección de la Revolución: la Escuela Nacional de Arte (ENA)
creada en 1962, en ella se formaron jóvenes procedentes de
todo el país, que durante su permanencia en la escuela (por un
periodo de cinco años) obtenían el más alto nivel técnico y
artístico,  bajo  la  dirección  e  influencia  de  algunas  de
nuestras figuras más sobresalientes en la plástica.

El Salón Nacional de 1970 fue el evento que mejor refleja las
contradicciones y debates ideológico-estéticos, implícitos en



la creación de nuestras artes plásticas durante esa época,.
En  las obras expuestas, en su mayoría, estaban presentes los
experimentalismos vacíos de toda la realidad, la deformación
de  lo  real,  lo  grotesco  y  quizás  hasta  algunas  imágenes
cercanas  a  la  alineación.  Se  había  alcanzado  la  siempre
ansiada “actualización formal”, pero perdiendo toda identidad
nacional por lo que se esperaba en el orden conceptual lo que
indiscutiblemente no coordinaba con la línea política cultural
que fomentaba la Revolución.

La lucha ideológica entre lo viejo y lo nuevo llegaba a su
clímax. Era necesario, pues el desenlace. Que encontró en El
Congreso Nacional de Educación y Cultura (1971), lo que estaba
esencialmente trazado  en las “Palabras a los intelectuales”,
es por ello que puntualizó aun más la política cultural. Este
Congreso,  además  de  otros  aspectos,  señaló  la  importante
función ideológica del arte en la sociedad, “El arte es un
arma de la Revolución”, “Un producto de la moral combativa de
nuestros pueblos”, “Un instrumento contra la penetración del
enemigo.” (Referencias, 1971: 154) por tanto el artista no
debía mantenerse en una actitud social intemporal, al margen
de la vida, la obra de arte es importante elemento de activa
participación en la construcción de la nueva sociedad

A  partir  de  1971,  y  durante  cierto  tiempo,  Cuba  vio  con
desconfianza a los intelectuales extranjeros, postura que se
explicitó en la Declaración del Primer Congreso Nacional de
Educación y Cultura, y que estaba también relacionada con la
importancia que se ha atribuido siempre en el país, y con
especial énfasis en esos años, al peligro de la "penetración
ideológica  del  imperialismo"  real  y  latente.  Este  temor
constituyó tema cotidiano en los ambientes institucionales e
intelectuales, los cuales alertaban del "trabajo diversionista
del enemigo" y preparaban a los cuadros y a la población en
general para detectarlo y combatirlo; pero a veces el peligro
fue sobredimensionado o estereotipado, lo que condujo a una
desconfianza  genérica  de  lo  externo,  especialmente  de  lo



estadounidense, y a nuevas malinterpretaciones de la política
cultural.

Todas estas consideraciones provocaron una reorientación en la
producción artística que se venía ejecutando. Las inquietudes
por estar al día en las “renovaciones formales cosmopolitas”
disminuyeron. Era necesario ya trabajar de lleno en lo mejor
de nuestro pasado cultural y producir obras que reflejasen más
adecuadamente  nuestra  realidad,  sin  que  ello  significase
abandonar  la  posibilidad  de  utilizar  lenguajes  artísticos
provenientes de otras culturas.

La  convocatoria  al  “Salón  nacional  juvenil  de  artes
plásticas”,  en  1971,  organizado  por  la  Unión  de  Jóvenes
Comunistas,  puede  ser  considerada,  sin  lugar  a  dudas,  el
inicio de una etapa trascendental en la plástica nacional.
Esto se confirma en las consecuencias inmediatas y ulteriores
a que dio lugar la celebración de dicho evento. Este primer
“Salón” posibilito la presencia, en una misma exposición, de
todos los jóvenes artistas plásticos del país no mayores de
treinta y cinco años, sin embargo la participación de los
graduados  de  la  Escuela  Nacional  de  Arte  no  alcanzaría
siquiera  la  quinta  parte  de  los  envíos  en  el  género  de
pintura, debido quizás a que aun gran parte de egresados de la
ENA  –cumpliendo  en  ese  instante  el  servicio  social-  se
encontraban en periodo de adaptación al nuevo medio. Muchos,
al terminar sus estudios, fueron ubicados en diversas escuelas
de arte provinciales. Otros se quedaron como profesores en la
propia escuela donde habían terminado sus estudios y algunos
pasaron a trabajar como restauradores o diseñadores.

La lista de participantes en el “Salón” de 1971 denota una
gran  heterogeneidad;  unos  procedían  de  las  filas  de  San
Alejandro  y  otros,  de  las  escuelas  provinciales  de  artes
plásticas. El carácter competitivo de la muestra sirvió de
estimulo a la vez que contribuyo al éxito del evento que tuvo
como  sede  el  Museo  Nacional.  El  primer  premio  de  pintura
recayó en esa oportunidad en Mario Gallardo con Automatización



en la torre mayor, 1971, obra concebida dentro de la tradición
surrealista reanimada fuertemente en los años 60 por Acosta
León. Este cuadro –a pesar de las referencias tangenciales a
pintores como el chileno Roberto Matta o el cubano Wilredo
Lam- mostraba a un pintor que tras haber recorrido periodos
figurativos  y  abstractos,  alcanzaba  un  lenguaje  propio,
apoyado en un dominio indiscutible del dibujo y el color.

Nuevos criterios fueron considerados para la organización de
los salones correspondientes a 1972 y 1973. Se elimino el
carácter competitivo creándose en su lugar la distinción de
Patrimonio  Cultural  para  las  obras  más  destacadas  en  los
diversos géneros, pero al mismo tiempo la selección en el
segundo  “Salón”  se  hacía  menos  rigurosa  en  aras  de   la
“pasividad”, aunque la participación descendió   sucesivamente
en 1973 o 1974.

Otro factor vino a incidir en el normal desarrollo de los
salones  juveniles  al  convocarse,  en  1973,  a  dos   eventos
plásticos donde también participarían en forma mayoritaria los
jóvenes: el Concurso 26 de Julio y su “Salón XX aniversario”,
auspiciado por las Fuerzas Armadas Revolucionarias, FAR, y el
“Salón de profesores e instructores de artes plásticas”. A
partir de esta fecha tres salones se organizaron en el segundo
semestre del año y aunque los tres presentaban diferentes
condiciones e intereses, los artistas más jóvenes comenzaron a
pintar para uno u otro salón, o para varios al mismo tiempo,
con una sensible merma en la calidad de las obras expuestas.

Ante esta situación era necesario entre otras medidas, la
creación de un “Salón” donde estuvieran presentes en forma
permanente  nuestros  artistas  jóvenes,  porque  a  medida  que
crecía y se fortalecía el movimiento juvenil, aumentaba el
riesgo  de  que  las  mejores  obras  de  estos  artistas  se
dispersaran y fuera imposible reunirlas para el disfrute y
análisis de las futuras generaciones. Un antecedente valioso
en  esta  dirección  fue  la  creación  de  la  sala  Últimas
Promociones, como un anexo de las Salas Cubanas reorganizadas



en 1971, en el Museo Nacional. Las obras seleccionadas fueron
escogidas  entre  los  envíos  de  pintura  al  “Salón  70”;  los
cuadros –quince en total- representaban un testimonio de la
pintura que nuestros jóvenes realizaban a fines de la década
del  60.  Los  grandes  formatos,  y  la  dirección  abstracto-
neofigurativas  de  la  mayor  parte  de  los  artistas,
caracterizaron  esta  sala.

No  paso  mucho  tiempo  sin  que  esta  selección  resultara
obsoleta, al no representar verdaderamente  a las últimas
promociones  que  aumentaban  de  año  en  año  incesantemente.
Nuevos nombres aparecían a diario en los catálogos de las
exposiciones  y  era  necesaria  la  incorporación  de  obras  y
artistas.  La organización entre 1976 y 1977 fue una respuesta
oportuna  de  los  salones  permanentes  de  artes  plásticas
juveniles en el Museo Nacional. El primer evento de este tipo,
“Salón permanente de jóvenes. Pintura y grabado”, inaugurado
en marzo de 1976, reunió a veintisiete pintores de los cuales
veinte procedían de la Escuela Nacional de Arte.

La variación estética que debía provocarse en nuestras artes
plásticas  a  partir  del  citado  Congreso  de  1971,  dado  por
objetivos  y  especificas  condiciones  de  nuestra  realidad
política y social, no fue, principalmente para los jóvenes
creadores, una contradicción antagónica. Ellos son la primera
horneada de artistas formados integralmente, por el Estado,
sus condiciones de revolucionarios ante todo, no les permiten
las  disyuntivas  ideológicas  propiciadas  desde  el
individualismo  de  carácter  intelectualista.  Así  emprenden
tesoneramente la labor de crear un arte revolucionario, en las
obras  de  estos  jóvenes,  van  descendiendo  las  imágenes
deformadas de la figura humana, la composición abstracta y
otros recursos expresivos, para acercarse a una línea más
realista y de hecho figurativa. La figura humana pasa a ser el
centro esencial de las obras. Hay una necesidad de objetividad
artística. Los temas son disímiles, pero tratados con una
óptica común.



Estos jóvenes creadores se proponen dar respuesta práctica a
los objetivos propuestos en la política cultural del país.
Para ello, comienzan a estudiar con más precisión las obras de
aquella generación de pintores que a finales de la década del
20  se  constituyeron  como  la  vanguardia,  era  necesario
encontrar una fuente de retroalimentación introspectiva y se
propusieron crear una pintura esencialmente nacional, actitud
que no pretendía una acción encaminada a refugiarse en el
pasado, sino,  la de tomar este como punto de partida básico
para crear una pintura nueva. Por lo tanto a partir de ese
momento,  pierde  intensidad  el  crear  sobre  la  base  de  un
mimetismo cosmopolita, para dar inicio a la búsqueda de una
expresión propia.

Los campesinos con sus realidades de fantasías y costumbres,
el pueblo integrada a las tareas agrícolas, a la defensa de la
Patria, las luchas de nuestra liberación tanto de las de la
independencia como la insurreccional, retratos de héroes y
líderes revolucionarios, la mujer, los jóvenes, las acciones
cotidianas, constituyen algunas de las temáticas que buscan
acercarse a la realidad, muchos artistas jóvenes trabajan en
esta dirección.

En otra dimensión de promoción artística aparece la llamada 
“Generación de la esperanza cierta”; creadores por entonces
muy jóvenes que se distinguían por su origen rural y por ser
igualmente formados en la ENA. Esta promoción continuaba una
escuela gestual, expresionista y neofigurativa que venía de
los años ya referidos. Uno de sus mayores valores radicó en
que su inserción poética en el panorama plástico del contexto,
no ocultó sus fuentes de procedencia; más bien le hizo honor
con  una  correspondencia  dada  en  esa  relación  maestro-
discípulo, coadyuvó a una liberación de la expresión plástica
en estos últimos. Liberación que se tornó más particular, por
cuanto accionaba desde los referentes rurales que conformaban
a muchos de sus exponentes. Zaida del Río, Nelson Dominguez,
Flora Fong, Ever Fonseca, Roberto Fabelo, Pedro Pablo Oliva,



Eduardo Roca, “Choco”.

 

Zaida del Rio: 
Sitiera mia, óleo
sobre tela, 1976.

 
Roberto Fabelo:

Macheteros, dibujo,
1975

Eduardo Roca (Choco):
Machetero, técnica

mixta sobre
cartulina, 1976

Zaida del Rio irrumpe  en el panorama de la plástica nacional
dispuesta  a  descubrir  desde  si  misma  lo  místico,  lo
fantástico, de su entorno y sus raíces desde una  indagación
reveladora de la credulidad popular cubana, mezclada, con una
iconografía religiosa (González, R. 1999: 45).

Nelson Domínguez, había logrado conjugar las asimilaciones de
nuestra  pintura  con  una  expresión  de   conjunción  de
influencias,  que  denota  la  aplicación  de  una  visión
desprovista  de  tipicismo  y  añoranza.

Flora Fong se interesa por las particularidades cromáticas y
florares de lo insular  Ever Fonseca, se enroló en el universo
de la mitología popular campesina con una iconografía formal 
entre lo real y lo imaginario que ha mantenido invariable
hasta la actualidad, 

Roberto Fabelo, desde los primeros momentos demostró ser un
virtuoso  del dibujo y sus diversas  técnicas han logrado en
su   constante  búsqueda  y  experimentación  romper  consigo
mismo,   y  ha  empleado  los  medios  expresivos  del  lenguaje



plástico más actual  con acertada calidad y autenticidad.

Pedro  Pablo  Oliva,quien  trasciende  desde  el  lenguaje
neoexpresionista ha logrado enriquecerlo un discurso propio
con elementos del realismo mágico y el surrealismo y la 
evidente influencia de la obra de Chagall, y  el pintor cubano
Eduardo  Abela;  su  escasa  participación  en  salones  y
exposiciones en la década le permitió ser   un pintor poco
conocido pero a su vez le permitió una madurez mas solida que
reafirma  la  autenticidad  de  su  creación  e  impuso  en  sus
cuadros como  el alto nivel de creatividad alcanzado (Veigas
1979).

Eduardo  Roca  “Choco”,   individualiza  iconográficamente  los
macheteros,  su obra pictórica más lograda durante la época,
tema apenas explorado por la plástica cubana antes de 1959 que
en el transcurso de unos pocos años, lo convertirían en uno de
los autores pilares de la historia de la pintura cubana.

Estos creadores han sido vistos desde diversas miradas que 
derivan  en  posturas  a  favor  o  en  contra  de  sus  poéticas
visuales. De algún modo es cierto que la asunción de ellos en
los  años  setenta  fue  como  un  impulso  para  una  postura
descontaminada  de  acotación  social,  visión  desprovista  de
maquillajes y afeites ante el sentido cáustico de la realidad
de  sus  predecesores.  Estos  nuevos  jóvenes,  dados  sus
referentes vivenciales, se volcaban a una poética más íntima,
edulcorada, formalista, con una verdadera destreza técnica y
experimentación plástica.

Otros jóvenes artistas coinciden en utilizar la fotografía
como  el  elemento  básico  para  elaborar  sus  composiciones
pictóricas.  Ellos,  siguiendo  la  tendencia  fotorrealista  e
hiperrealista  nacida  en  los  países  capitalistas
desarrollados,  en los inicios de la década del 70’, buscan
representar una realidad objetivizada por la fotografía. Sin
embargo, no porque sus imágenes tengan un mayor tratamiento
fueron más realistas,  sus obras padecen más de un naturalismo



reproductivo que propiamente de un realismo interpretativo, 
predominan  en  sus  óleos  los  retratos  de  héroes
revolucionarios,  hechos  históricos  de  los  cuales  hay
constancia fotográfica, figuras jóvenes en la vida cotidiana y
otros aspectos.

Las  producciones  fotorrealistas,  el  "hiper",  como  también
peyorativamente  se  le  denomina,  aportó  una  frescura
discursiva, mayormente morfológica. Su discurso fue relegado
bajo la denominación de "problemático", siendo deslegitimado
como  consecuencia,  sus  gestores  más  importantes:  Aldo
Menéndez, Nélida López, César Leal  -a medio camino entre el
pop, el cinetismo y el hiperrealismo-, Aldo Soler, Gilberto
Frómeta, Ludovico, Alberto Jorge Carol, Rogelio López Marín
"Gory", Flavio Garciandía, Eduardo Rubén  emergían con un afán
de sincronía y readecuación del discurso artístico.

Gilbeto Frómeta resulta un hecho particular, porque no solo
emplea la fotografía como referencia testimonial, sino que
esta pasa, por medio de la sensibilización fotográfica de
cartulina,  tela  o  madera,  a  formar  parte  de  la  imagen
plástica; y en sus últimas obras conforma, conjuntamente con
el  soporte,  la  obra  en  su  totalidad,  la  fotografía  es
desvirtuada  intencionalmente  con  el  empleo  de  áreas  de
colores, así como, en otras de sus creaciones  la utilización
de la fotografía se plasma en la interacción las técnicas del
arte pictórico.

Durante la década del 70´, los Salones Nacionales de Artes
Plásticas,  lograron  motivar  el  trabajo  creativo  hacia  las
búsquedas de un arte revolucionario. En realidad, nunca antes
en la historia cultural del país se había dado un movimiento
tan  masivo  y  con  tan  alto  nivel  de  calidad  técnica.  Los
jóvenes  pintores cubanos del momento, actuando desde una
posición social que en nada se aparta de la que concreta
cualquier otro trabajador –ya sea manual o intelectual- al
tiempo que este numeroso movimiento, se propuso ir cuajando
sus  individualidades sobre todo, contra el  criterio de la



máxima preeminencia de la obra única, de la pieza de caballete
destinada a la exhibición en los centro “ritualizados”.

La  ruptura  con  los  criterios  tradicionales  ha  llevado  a
algunos  jóvenes  a  situar  murales  en  escuelas  secundarias
básicas en el campo y otros centros estudiantiles, y  de
producción pero todo esto no rebasa los límites que sitúan el
entusiasmo por lograr un  margen más amplio de incidencia, los
resultados distan bastante de ser una corriente orgánica como
“Movimiento Muralista”.

Gilberto Frómeta: Del Río
Bravo a la Patagonia, óleo

sobre tela, 1975

Tomas Sánchez:
Cruxificción, óleo

sobre tela

Manuel Mendive: Pavo
Real, óleo sobre tela,

1972

En esos años las producciones de Tomás Sánchez demostraban en
sus primeras obras una coherencia discursiva correspondiente
con su mundo místico y espiritual. Manuel Mendive implanta el
referente sincrético de su vocación caribeña e indaga en los
sustratos  históricos  de  los  espacios  con  un  mestizaje  de
tiempos y una vocación antropológica que yuxtapone los mantos
temporales del pasado y el presente, conjugándolos con un
mundo espiritual mostrado desde simbólicas claves culturales.

La definitiva importancia y valoración de estas obras, es
posible  que  no  sea  apreciada  o  juzgarse  hasta  que  sin
apasionamientos  festinados,  se  reconozca  la  verdadera
trascendencia  y  perdurabilidad  de  los  planteamientos
estéticos-artísticos, por la lectura que se  han realizado de
las obras de estos  creadores, han sido vistos desde diversas
miradas que  derivan en posturas a favor o en contra de sus



poéticas visuales.

Los años 70 resultaron en el ámbito sociocultural complejos
para Cuba. Comúnmente denominados con un término acuñado por
Ambrosio Fornet: "Quinquenio gris", esta etapa, la describe
Fernández Retamar:

[…] algunos peligros que se daban por conjurados amenazaron
entonces con empobrecer nuestra vida cultural, si bien no
se llegará nunca al ejercicio de uno de esos "feroces
dirigentismos" a que aludió Marinello,  se dio entrada a
prejuicios absurdos, escritores y artistas valiosos fueron
marginados, la mediocridad encontró terreno abonado y se
debilitó en parte el impulso creador (Fernández Retamar,
2001).

Sin  embargo  para  algunos  sobre  todo  en  el  campo  de  la
literatura  -la  plástica  se  había  edulcorado  de  paisajes
rurales y fabulaciones incomprometidas – esta etapa fue más
allá de lo “Gris” , aunque solo los que realmente soportaron
con  la  mas  altísima  dignidad  por  su  confianza  en  lo  que
significaba  la  alcanzado  como  sociedad   se  vieron  como,
«portadores del virus del diversionismo ideológico, o de los
jóvenes proclives a la extravagancia, es decir, aficionados a
las melenas, los Beatles y los pantalones ajustados, así como
a los evangelios y los escapularios.

Como señala Ambrosio Fornet, ahora también se denunciaba y
reprimía a veteranos de Girón y El Escambray, fundadores de
las milicias, jóvenes de intachable filiación revolucionaria
que escribían, no acerca de temas propios de la decadente
sociedad capitalista, de sexo, drogas y otros entuertos, sino
de  asuntos  surgidos  del  acontecer  revolucionario,  de  los
grandes  acontecimientos  históricos,  Girón,  la  Crisis  de
Octubre, la milicia, la lucha contra bandidos, en una palabra,
los  que  estaban  fundando  la  épica  de  la  Revolución,  la
literatura de la violencia, la nueva narrativa revolucionaria.
La  política  de  los  úkases  complementada  por  otra  de



exclusiones  y  marginaciones,  como  bien  señala  Fornet,
convirtieron el campo intelectual en un páramo, donde lo mejor
de la literatura y el pensamiento cubanos desapareció o fue
silenciado durante largos años (Heras León, 2007).

La creación, en 1976, del Ministerio de Cultura con Armando
Hart al frente marcó una nueva  etapa en la cultura cubana,
que venía forjándose desde el Primer Congreso del Partido con
una  tesis  dedicada  a  la  cultura  artística  y  literaria,
institución que debía acotar mejor la política cultural del
gobierno revolucionario, y haría posible la apertura a un
clima de confianza.

En un discurso de 1977, Armando Hart, entonces Ministro de
Cultura, observaba que "las deficiencias, dificultades y los
logros que han existido durante el período comprendido entre
el Primer (1961) y el Segundo (1977) Congresos de la UNEAC,
están en parte relacionados con la mayor o menor comprensión
que cada cual ha tenido de la esencia más profunda de las
palabras  a  los  intelectuales  de  Fidel  Castro”.  Como  no
existía, ni podía existir, lo que  estableciera los límites de
lo que estaba "dentro" y "contra" la Revolución, esos límites
se movían con las coyunturas. En el "Quinquenio gris", muchos
funcionarios hicieron una interpretación estrecha y dogmática
de  la  política  cultural,  aplicable  incluso  a  criterios
estéticos, a una imagen extravagante y a la orientación sexual
o religiosa, "en ese período – se cuestionó años después, hubo
homosexuales que tuvieron que salir del sector cultural  por
el mero hecho de ser homosexuales. ¿Qué tiene que ver eso con
el dentro, fuera, al lado, al margen?" (Prieto, 1994: 3)

La “sovietización”presente en los años setenta en  numerosas
instituciones nacionales llevó a la copia de muchos modelos y
fenómenos,  denunciada  años  después  por  el  “proceso  de
rectificación”, siendo menor en la cultura popular, pues no
consiguió remplazar los patrones culturales acumulados por los
cubanos.  El  carácter  socialista  cubano  surgió  en
correspondencia con el ideal socialista y con la esencia de su



proyecto nacional histórico, lo que lo diferencia del sistema
de  países  europeos.  La  integración  de  Cuba  al  bloque
socialista, no sin tensiones y contradicciones, contribuyó al
crecimiento industrial de Cuba y a sostener la expansión de
las  medidas  sociales;  pero,  "a  pesar  de  las  diferencias
históricas  y,  sobre  todo,  culturales,  esa  relación
inevitablemente  trasladó  a  Cuba  determinados  rasgos  y
limitaciones  de  aquel  modelo  socialista.

Durante los años que duró el profundo nexo con los países
socialistas de Europa del Este, fortalecido con el ingreso de
Cuba en el CAME en 1972, Cuba mantuvo un doble vínculo con la
comunidad  socialista  y  como  parte  de  Latinoamérica,  y  en
cierto sentido el gobierno revolucionario se consideraba un
"eslabón que une, en la cultura y en la historia, la patria
latinoamericana a la comunidad de países socialistas"

En la dimensión cultural, la relación de Cuba con el campo
socialista era una suerte de adhesión-distanciamiento. Hubo
sectores afectados por "el copismo" pero ocurría también una 
"discrepancia cultural básica, una fisura, una resistencia" –
sin  llegar  a  sentimientos  antisoviéticos,  como  en  otras
naciones del "campo". "Nuestro público, formado con patrones
occidentales  –  europeos,  norteamericanos  y  también
latinoamericanos -, e influido sin duda por la cultura de
masas al estilo yanqui, se resistía ante ciertos temas, ante
ritmos,  mensajes  y  formas  que  sentía  demasiado  ajenos  y
terminaban por aburrirle" (Prieto , 2003).

La  cultura  artística  y  literaria  cubana  tuvo  una  amplia
difusión en los países socialistas, fueron continuas, a pesar
de las obvias distancias físicas, idiomáticas y culturales,
las exposiciones plásticas, muestras de cine y ediciones de
obras paradigmáticas de la literatura cubana, especialmente de
la obra de Carpentier, Guillén y Martí, que fueron traducidos
al ruso, al checo, al alemán, entre otras lenguas.  Aunque el
ingrediente soviético no fuera de los más poderosos en el
“ajiaco cubano”, resulta innegable la influencia de la cultura



soviética y de los demás países del campo socialista, en la
generación de los niños y adolescentes de los 70´ y 80´,
crecidos expuestos a la cultura soviética y sus productos,
marcó  una  diferencia  de  referentes  con  anteriores  y
posteriores  generaciones.

Roberto Fabelo, en sintonía con la realidad sociocultural de
los setentas refiere:

[…] al disolverse el grupo de la promoción de finales del
60, los que veníamos atrás perdimos la orientación. A ese
grupo la vida no le fue nada fácil. En ellos se mezcló la
natural actitud irreverente de los jóvenes, en un medio
donde  hubo  bastantes  incomprensiones  y  la  falta  de  un
tratamiento  político  adecuado.  El  resultado  fue  que  se
liquidaron en su gestión como artistas. Después de eso, en
mi promoción, no surgieron ideas de cómo seguir y tampoco
se  intentó  violentar  ese  proceso  artístico.  Hubo  que
esperar a los inicios de la década del 80 para que naciera
una  propuesta  diferente.  Una  propuesta  con  la
intencionalidad  de  indagar  en  otra  dirección,  así  como
desencartonar el arte de los 70 (Tomás, 1981).

El dibujo como lenguaje, el
gesto como concepto:
 

 

 

Comisariado: Bartomeu Marí y Soledad Gutiérrez
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Catálogo: VV. AA. (2013),Escrito en el viento. Lawrence Weiner
dibujos,  Barcelona:  Museu  d’Art  Contemporani  de  Barcelona
(MACBA).

 

 

 

 

A pesar de ser un artista ampliamente reconocido en la escena
internacional, dentro de nuestras fronteras Weiner no goza de
gran repercusión, y muy especialmente si pensamos en el gran
público. No obstante, ello hace quizá más necesaria y urgente
la revisión de su figura. Así las cosas, anotaremos que 
Lawrence Weiner nació en Nueva York en1942, por lo que nos
encontramos ante un artista de largo recorrido y con una obra
tan definida como prestigiosa. Añadiremos que en sus inicios
se interesó por la pintura, pero a partir de 1968 pasaría a
centrase en el lenguaje como medio de comunicación, llegando a
ser considerado por muchos como uno de los nombres clave del
arte conceptual (coincidiendo en los aspectos más “ortodoxos”
de dicha corriente con Lewitt –ambos entenderían las palabras
como esculturas dada la dimensión material que estas tienen-,
conectando  a  su  vez  con  planteamientos  defendidos,  entre
otros, por Kosuth o el grupo Art & Language).

En  esta  ocasión,  el  MACBA  se  desmarca  de  otras  muestras
centradas en el neoyorquino y, bajo el título “Escrito en el
viento”, logra reunir casi trescientos dibujos realizados en
los últimos cincuenta años, (muchos de ellos inéditos, como
los cuadernos de notas personales del artista).

Bartomeu Marí, director del museo y comisario de la muestra
junto a Soledad Gutiérrez, interpreta la exposición como “un
dibujo en sí misma”, habiendo sido el propio Weiner el autor
de  la  imagen  gráfica.  No  extrañará  que  ambos  comisarios



incidan  en que se trata de “obras con papel a la vez que
sobre papel”. Tal es la importancia que dicho soporte o medio
juega  esta  vez  que,  habiendo  sido  Weiner  asociado
tradicionalmente a la parte más analítica del arte conceptual,
ahora puede hablarse de “un artista preocupado por la parte
más  sensual  y  sensible  de  las  obras,  los  materiales,  los
colores y las formas”, aun cuando, obviamente, el lenguaje
siga siendo el protagonista central de su creación.

Puede  que  hablar  de  “gesto”  en  sus  dibujos  resulte  algo
exagerado, pero no es erróneo desde mi punto de vista, aunque
también podría hablarse en términos de huella o de registro en
su dibujos. Estos, habrá que especificar, han sido realizados
en mapas de ciudades, en envoltorios de tabaco, en madera,
etc., al tiempo que podrán  encontrarse collages, bocetos,
cuadernos  de  notas…  (los  cuales,  por  cierto,  pueden  ser
 “hojeados” en una pantalla interactiva o ser contemplados en
la animaciones que también se han realizado con algunos de sus
dibujos).

Habrá que anotar también que la exposición es fruto de una
coproducción con el Stedelijk Museum de Ámsterdam, y que la
gran variedad de dibujos expuestos se han dividido en dos
grandes grupos o categorías: las series, que son una historia
en sí mismas, y los materiales, que acotan esas historias
(según suscriben Bartomeu y Gutiérrez).

En  cualquier  caso,  dichos  dibujos  incorporan  escrituras,
tipografías, signos,  color… pero siempre redundando en una
libertad de creación, de gesto, que sorprenderá a quien espere
encontrar al Weiner más “clásico” o aséptico.

En un último apunte, añadiremos que la relación de Weiner con
la ciudad condal se remonta a 1986, año en que instaló en el
espacio público su escultura "Mistral", (sita en la avenida
del  mismo  nombre,  por  cierto).  Más  adelante,  la  propia
Fundación  MACBA  adquirió  “Some  Objects  of  Desire”  (2004),
aunque es desde 2009 cuando puede contemplarse en el atrio del



museo. Por último, el pasado 27 de febrero Barcelona descubrió
la presencia de una tercera obra del norteamericano,  siendo
en  esta  ocasión  la  escultura-banco  “Forever  &  A  Day”,
producida  por  la  Art  Aids  Foundation  y  concebida  para
cohabitar durante un año con quienes frecuenten o se dejen
caer por el Mercado de Santa Caterina.

Como fácilmente puede percibirse, parece que la relación de
Weiner con  Barcelona es bastante fructífera, algo que no
debemos desaprovechar quienes estamos interesados en el arte
contemporáneo y, lo que es más, podemos disfrutar con relativa
facilidad de todo aquello que se nos brinda  a escasas horas
de viaje. Bien mirado, “Escrito en el viento” puede ser un
acicate más que motivador para visitar el MACBA, ya que es un
lujo –por su calidad y  por lo excepcional del trabajo que ha
traído  Weiner-  contar  con  una  exposición  difícilmente
repetible dentro de nuestras fronteras (téngase en cuenta que
el  estudio  específico  que  se  hace  sobre  los  dibujos  de
Weineres totalmente novedoso, existiendo un solo precedente en
el  destacado  papel  que  su  obra  “gráfica”,  si  así  puede
decirse, tuvo en la retrospectiva que el Los Angeles Museum of
Contemporary Art y el Whitney Museum of American Art de Nueva
York  le  dedicaron  hace  unos  años,  concretamente  en
2007).           

Elena  Cabrerizo.  En  aguas
internacionales
 

Elena  Cabrerizo  presenta  En  aguas  internacionales  en  el
Palacio de Montemuzo.  Se trata de obra fechada del año 2010 a
2012.  Es una pintora que se expresa igualmente en un lenguaje
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figurativo,  si  bien  sus  últimas  exposiciones  son
manifestaciones  de  su  obra  abstracta.

Encontramos  composiciones  muy  próximas  al  expresionismo
abstracto, en las que lo principal es el gesto, mucho más
cercano a la corriente americana por el colorido que al sobrio
informalismo español, no se trata de una destrucción de la
realidad sino de una de una evocación de la misma.  En otras
obras encontramos un gesto mucho más calmado, ordenado en
campos horizontales que nos puede recordar a Rothko, pintor
que sabemos del gusto de la artista.

Toda la exposición nos está remitiendo continuamente al mar:
Encuentro  de  océanos,  Mar  sin  tormentas,  Corriente  de
Humboldt,  Arrecifes,  Escarceos  y  rizos  de  sueños…

Los colores muy bien tratados, están utilizados en función de
su poder expresivo y simbólico, así el predominio de azules,
blancos  y  rosas  en  Escarceos  y  rizos  de  superficie,  o
preciosos anaranjados que nos recuerdan el coral en Arrecifes.

En Los cuarenta bramantes, cuatro cuadritos de en diversos
tonos de azul, encontramos composiciones líricas, serenas, con
sugerencias naturales submarinas, que nos acercan al ondulante
mar y su suave rumor.

Toda la obra está realizada en óleo sobre cartón, empleando
también pastel y óleo en una misma obra.  Muy empastada, con
grandes  trazos,  veladuras,   incisiones,  rayaduras,
cuadrículas…

R. Mooses, H.J. Gulias Vidas
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y C. Beltrán
El fotógrafo zaragozano Rudolf Mooses inauguró su exposición
anual en el bar Bonanza, la número 531, con siete fotografías
tituladas “Blanco y  negro” para admirar del 8 al 31 de enero.
Obras divididas en dos bloques temáticos, cuatro y tres, que
obedecen al mismo espíritu por sobria composición y estricto
enfoque  eludiendo  inútiles  añadidos,  razón  de  los  fondos
neutros que acogen el campo formal. El primer bloque, con
cuatro obras, consiste  en fachadas de edificios con radical
predominio de la estricta geometría, siempre la línea recta,
que se acompañan por un enfoque desde exquisitos y variados
ángulos, casi como si forzara el propio tema para acotar y
ofrecer su muy singular visión. Quietud geométrica. El segundo
bloque, con tres obras, se basa  en paisajes nevados de alta
montaña de las que dos son primeros planos con cada cúspide
extasiada  de  tanta  presencia  para  obtener  exquisitos  y
potentes contrastes de los colores blancos y grises, mientras
que la restante es una panorámica general con la eterna ola
reventando hacia la orilla pero dominada por la nieve que
brilla esplendorosa y se oscurece ante la ausencia del Sol
radiante. Al fondo, como si fuera un faro, la espectacular
montaña en punta evoca a un vigía dominante que rompe el cielo
diurno acariciado por vaporosas nubes.

Rudolf Mooses, según habré afirmado en otras ocasiones, es uno
de nuestros mejores fotógrafos con muy dilatada experiencia,
siempre  al  servicio  de  una  específica  línea  conducente  a
romper  cualquier  matiz  superfluo  para  potenciar  la  idea
acotada  por  su  impecable  forma  de  mirar.  La  indiscutible
técnica está presente pero como algo sabido, interiorizado,
desde su natural lejanía.

“ABStracciones “ABS””. Así titulaba Horacio J. Gulias Vidal su
exposición inaugurada el uno de febrero en la Clínica Dental
Novillo, como espacio un tanto anómalo pero muy justificado si
consideramos que la Clínica parece como la prolongación de

https://aacadigital.com/articulos/r-mooses-h-j-gulias-vidas-y-c-beltran/


cualquier exquisito salón de estar atrapado por obras de arte
en los lugares adecuados. Obras del pintor y diseñador de
joyas colgadas sobre las paredes como si formaran parte del
decorado  habitual.  Sus  abstracciones  geométricas  mantienen,
como siempre, el espectacular refinamiento al servicio de un
hermoso y contrastado sentido del color más que acoplado a la
dominante geometría. Gulias Vidal es una especie de joyero por
su infinita paciencia para concluir tales cuadros y dibujos,
capaz de atrapar un sentido creativo personal que vibra de
contenida emoción. Tal como indica el artista a la manera de
un  código.  En  la  tarjeta  para  la  exhibición  cita  a  Joan
Mitcheel cuando afirma: Mi pintura no es una alegoría, ni una
historia. Frase que Gulias Vidal hace suya para afirmar que su
obra  se  parece  a  una  Ingeniería  de  Colores  o  Geometría
Abstracta.  En  realidad,  pero  sin  duda,  ama  y  vive  la
perfección formal vía geometría y color exacto, impecable.
Estamos  ante  un  hombre  puro  en  el  más  noble  y  afectivo
sentido.  Como  el  próximo  abril  inaugura  exposición  en  la
zaragozana galería Cristina Marín será el momento adecuado
para extendernos sobre su obra.

El bar La Pequeña Europa, en plena calle Heroísmo, se ha
convertido en lugar de cita obligada entre bastantes artistas,
intelectuales y algún poeta, con la fotógrafa Ginebra Godín
como sonriente y refinada propietaria tal como indicábamos en
otras críticas. Esto sin olvidar que Luis Felipe Alegre, cada
miércoles desde las ocho de la tarde, arrincona de placer a la
clientela  con  su  muy  personal  declamación  de  cambiantes
poemas. Entre tapa y vino, sin descanso, cada poema altera los
sabores.

La  pintora  Cristina  Beltrán  inauguró  su  exposición  en  La
Pequeña Europa el 21 de febrero con nueve obras realizadas
durante el año 2013. En otra crítica nuestra comentábamos que
esta pintora había dado un cambio fundamental al incorporar un
matiz  poético  de  notable  belleza,  sin  duda  con  la  misma
temática  basada  en  espigas  y  hojas.  Salvo  dos  cuadros  de



pequeño formato, con dicha temática, la restante obra de la
exhibición obedece a un cambio muy marcado, lo cual significa,
salvo error, que estamos ante un período de transición por
búsqueda de un nuevo lenguaje. Basta indicar que ahora exhibe
collages con incorporación de espirales y su conocida carga
simbólica,  espigas,  dos  desnudos  femeninos,  labios  sueltos
como único tema, figuras históricas eco del pasado y pequeños
objetos brillantes para evocar a dispares piedras preciosas.
Su mayor complejidad se detecta en una obra con cuatro planos,
muy bien delimitados, con dos para acoger espigas y dos con
dos personajes. Siempre en perfectas composiciones. Ante la
aparente evidencia de que estamos en una fase de transición,
lo natural es guardar el debido respeto a la espera de su
próxima exposición.

Fotografías de Antonio Uriel
Del 9 de enero al 17 de febrero, en la galería Spectrum Sotos,
se ha podido admirar la excepcional obra de Antonio Uriel,
entre  los  mejores  aragoneses,  que  mantiene  una  línea
intachable, coherente, siempre atrapada con específicos temas
ante su condición de fotógrafo y poeta nacido en Zaragoza el
año 1957. Al interesado por captar parte de lo hecho durante
un período específico le sugerimos su hermoso libro Infierno,
XXXV,  editado  por  Prensas  Universitarias  de  Zaragoza,
Colección  Cuarto  Oscuro,  el  año  2012,  con  fotografías  en
blanco y negro y varios poemas.

Ester Minio, en su texto para la tarjeta de invitación, más
que  bello,  fulgurante,  reposado,  como  si  fuera  un  relato
corto,  escribe  frases  que  atrapan.  Imprescindible  su
transcripción aunque sea parcial. Dice: Un gesto torpe arroja
sobre las vetas nacaradas del mármol cuatro rubíes pequeños,
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temblorosos y brillantes. Con la bebida en alto, taladrada por
el fulgor del contraluz, lanza al aire un brindis mudo que
resume el mundo y desvela el secreto alojado en el fondo del
vaso: el final se acerca, sólo el invierno es cierto. In
vi(er)no veritas.  Precisamente, el título de la exposición es
El Origen del Invierno. Antón Castro en su entrevista, Heraldo
de Aragón, 8 de enero de 2013, comenta que gran parte de la
exposición nace de una imagen concreta. Al respecto, Antonio
Uriel, en su prólogo para la exhibición afirma, entre otras
consideraciones,  lo  siguiente:  El  verano  pasado  vi  a
Mefistófeles en la Hauptbanhof de Frankfurt. Lo reconocí de
inmediato por su sombrero tirolés, descolorido ya y con la
pluma inequívoca, y las piernas delgadas embutidas en una
especie de malla. Por lo demás, parecía un mendigo. Rebuscaba
envases  en  las  papeleras  selectivas  para  recuperar  el
depósito. Se manejaba sólo con un brazo del que colgaba la
bolsa de plástico donde metía botellas y latas; el otro lo
llevaba  oculto  debajo  de  la  camiseta,  seguramente  en
cabestrillo.  El  primer  impuso  fue  fotografiarlo.

Lo indicado sin olvidar que hace dos años, tras un viaje a
París, enfermó y casi muere. Una vez restablecido, tal como
nos indicó Antonio Uriel el día de la inauguración, cabría
sugerir  hasta  qué  grado  influyó  en  su  obra  dicha
circunstancia,  aunque  a  juzgar  por  los  temas  mantiene  el
impecable equilibrio entre pasado y presente. La exposición
consta de 18 fotografías en color y 18 en blanco y negro. Dos
obras de 2009 y las restantes de 2011 y 2012. Otro dato
permite distinguir un cambio técnico pues si antes era un
fotógrafo analógico en blanco y negro, en la exhibición todo
es fotografía digital. También cabe indicar que este artista
siempre ha partido de la realidad, que luego altera e incluso
distorsiona, en mayor o menor grado, para ofrecer una especie
de interpretación con el significado muy distinto al punto de
origen pero transformado en arte muy personal.

Las obras en color se distinguen por un uso muy equilibrado



para evitar estridencias, como si todo transcurriera con suma
naturalidad sobre lo real secuestrado con la cámara, mientras
que las en blanco y negro discurren entre los negros y grises
alterados por los blancos como latigazos móviles cuando se
dan. Todo se completa mediante el uso de los espacios, que
oscilan  entre  primeros  planos,  ambientes  específicos  de
interiores y la calle como una especie de aire acotado al
estricto enfoque.

Si una obra se basa en un texto de Heidegger, El Origen de la
Obra de Arte, con fragmentos basados en ocho hojas, cuatro y
cuatro formato apaisado, con letra en blanco sobre fondo negro
y énfasis en lo enigmático, para Antonio Uriel la escalera,
uno de sus temas preferidos, es símbolo del conocimiento que
se degrada. También destacamos el autorretrato en Manchester,
donde se muestra de perfil y sentado en el interior de una
habitación con un libro en las manos y contemplando la calle.
Cierta impregnación de soledad melancólica nos arrastra como
si lo observado fuera inalcanzable o alcanzara el matiz para
interiorizar  un  tema  a  través  de  cualquier  suceso  en
apariencia sin trascendencia. Fotografía afín con la titulada
A Uriel Berlin, de 2012, pero ahora con la figura masculina de
espaldas, tan enroscada en su anonimato, que ni se sabe su
pensamiento, claro, y menos todavía si contempla algo pues
enfrente tiene una ventana con visillos para impedir toda
visión de la calle. Soledad. Más soledad  en las figuras
humanas, una por fotografía, que viven la calle como si fuera
un encuentro a la búsqueda de cualquier incógnita. Como si
estuvieran perdidos hacia destinos impredecibles. Sin olvidar
el primer plano de unos pies mirando el techo de cualquier
hipotética habitación, obra tan atractiva como sorprendente,
quedan las fotografías, por ejemplo, con una escalera o cuatro
zapatos, dos y dos, que parecen mirarse sin sus propietarios,
o  uno,  que  viven  desde  su  extraña  presencia.  Escalera  y
zapatos alterados, según indicábamos, por latigazos de luz
blanca  móvil  que  potencian  una  situación  mágica  por
sorprendente, pues no olvidemos que estamos en interiores para



que la acción vibre encerrada y atrapada en un quieto espacio.

Antonio Uriel vive desde hace años un derroche creativo con
pasmosa seguridad, muy capaz de mostrar cambiantes temas que
pasados  por  su  filtro,  tan  imaginativo  como  pensado,  se
traducen en secuencias de la vida con el tierno desdén de un
mago que extiende la mano para chasquear los dedos y ofrecer
su panorama humano. 

Obras de Asun Valet y Diana
Larrea
Acrílicos del 2012, bajo el título Opposite Colours, (Colores
Opuestos), exhibidos en la galería Carolina Rojo, del 17 de
enero al 17 de febrero, con prólogo de Chus Tudelilla. Título
en todas la obras, y de la exposición, pero añadiendo un
número para diferenciar. Cuadros, por tanto, pintados con 54
años, como simple rasgo que señala supuesto largo tiempo de
práctica creativa.

En varias ocasiones hemos comentado nuestro rechazo sobre la
incorporación  de  frases  sin  sentido  en  los  cuadros,  con
ausencia  de,  al  menos,  un  leve  matiz  poético,  ni  digamos
cuando estamos ante la absurda aclaración de lo que cualquiera
ve.  Encima,  como  un  irritante  latiguillo  vía  urticaria
espontánea, la reciente hornada de pintores, cada vez menos,
con el inglés como gran epopeya idiomática. Veamos las frases
y palabras sueltas que Asun Valet incorpora en muchos cuadros,
con el agravante de que rompen la composición general porque
nunca se acoplan, para transformarse en focos de atención sin
lógica, sin un sentido que potencie lo que es cada obra como
tal.  Frases  y  palabras  sueltas:  Bottle  Green  Shell  Pink
(Botella Verde Cañoneo Rosado), Scarlet (Escarlata), Emerald
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Green  (Verde  Esmeralda),  Ultramarine  Blue  (Azul  Ultramar),
Light  lemon  Yellow  (Luz  Amarillo  Limón),  Lime  Green  (Cal
Verde)  y  debajo  Lavender  Grey  (Lavanda  Gris),  y,  para
concluir, Vermilion Red (Bermellón Rojo). Queda evidente la
nula originalidad de las frases y de las palabras sueltas. Que
su  edad  se  le  escape  tan  grave  fallo  repetido  carece  de
lógica. Quizá pensó en mostrar una variante enfundada en su
obra aquí sin sentido, más que conocida en otros artistas pero
con enjundia.

Estamos  ante  cuadros  de  diferentes  tamaños,  verticales,
apaisados y, en ocasiones, formando dípticos, con lo cual
estamos ante una variedad que fusiona con absoluta perfección,
en el sentido de que cada parte vive de la otra. Definimos
como  gran  exquisitez  dos  cuadros  con  la  incorporación  de
diminutas grapas color cobre que atraen sin posibilidad de
cambio.  A  sumar  planos  geométricos.  En  su  conjunto,  sin
olvidar el espacio geométrico, puede indicarse que estamos
ante fondos monocromos alterados por planos irregulares en
movimiento  que  trazan  dispares  ritmos.  Planos  muy  bien
integrados con formas personales, mientras que el protagonismo
del  negro  permite  la  variedad  cromática.  El  absorbente  y
hermoso vacío general, alterado por las formas, repercute en
una sólida obra muy bien compuesta. Permanecemos a la espera
de otra exposición sin frases ni palabras, pues estamos ante
una buena pintora con énfasis personal.

***

Diana Larrea es una artista nacida en Madrid el año 1972 pero
muy vinculada con Zaragoza por línea familiar. La galería
Carolina  Rojo,  28  de  febrero  al  2  de  abril,  inauguró  la
exposición Diana Larrea. Pensar el Arte con obras basadas en
tres proyectos realizados en 2008. Exposición comisariada por
Chus Tudelilla, con textos suyos en el catálogo, al servicio
de una exposición tan limitada por número de obras, tan poco
compleja,  que  ni  llegamos  a  captar  la  necesidad  de  un
comisariado, como si la artista fuera incapaz de mirar su



estudio y unir las tres muy sencillas partes configuradas por
la exposición.

El primer proyecto es el vídeo-escenificación Geofagia o La
dieta del artista que dura 2 minutos 44 segundos y es un
homenaje  a  Víctor  Grippo,  autor  argentino  que,  como  Goya
adoptó  a  lo  largo  de  su  trayectoria  el  doble  papel  de
desengañado/desengañador, según indica la comisaria. Y sigue:
Diana Larrea come tierra, único y último recurso cuando el
Estado desprotege a los artistas. Sucede, sin embargo, como ya
ocurrió con Goya y tantos otros creadores, que los artistas
desterrados saben ver y desvelar en sus obras el engaño. Al
público del arte corresponde apoyar su desafío.

El segundo proyecto, ante nuestra perplejidad, nos lo ponderó
la propia artista el día de la inauguración. Consta de seis
dibujos, tinta y grafito sobre papel, que forman la serie
titulada Equus asinus. Chus Tudelilla, en su texto, cita y
utiliza  de  nuevo  a  Goya  con  sus  famosas  “asnerías”  para
compararlas  con  lo  hecho  por  Diana  Larrea  como  crítica,
citamos,  a  políticos,  estrategas,  policías,  empresarios,
homenajeados, celebridades académicas y modelos de belleza,
cuyas  cabezas  han  sido  sustituidas  por  las  de  burros.  Un
amargo retrato de la sociedad actual. Muy amargo por ausencia
vía  simpleza  de  la  más  elemental  dosis  de  imaginación
artística, pues la artista incorpora numerosas figuras que
simbolizan lo indicado por Chus Tudelilla para limitarse a
poner en cada una la correspondiente cabeza de burro. Dentro
del tema  como crítica social nos quedamos, por ejemplo, con
los  cuadros  de  Otto  Dix,  George  Grozs,  obra  de  juventud,
Cándido Portinari y el Víctor Mira de la etapa singularizada
por los personajes con desproporcionadas orejas.

El tercer proyecto se titula Espiral mudéjar, como tema que la
artista hizo a raíz de la Exposición Internacional Zaragoza
2008. Aquí se centra en el hermoso e imaginativo puente de la
arquitecta Zaha Hadid y en su entorno. Tema que desarrolla
desde un ángulo muy diferente a los dos anteriores, pues se



capta el proceso a través de muy bellos e interesantes bocetos
como  apuntes  que  anuncian  la  conclusión  final  mediante
fotografías. El resultado es más personal, equilibrado, con
naturalidad, bien enfocado, sin forzar nada.

La conclusión tras analizar la exposición de Diana Larrea es
muy  simple,  tajante.  Desconocemos  su  verdadera  capacidad
artística, que sin duda la tiene, pues aborda tres temas tan
dispares, aunque los dos primeros proyectos tienen como unión
la  crítica  social,  que  imposibilitan  cualquier  verdad
creativa. Si encima añadimos tres técnicas distintas, con tan
escasa  obra  expuesta,  todo  señala  un  grave  error  de
planteamiento  como  idea  para  llegar  hasta  la  presente
exposición.

Cuadros de Carmelo Rebullida
Siempre es un gran noticia que se inaugure una nueva galería
de arte, ni digamos con la actual situación económica, bajo el
nombre Demodo Gráfico. Está situada en la calle Manifestación,
número 17,  en un edificio con 100 años, aunque el sótano es
muy  anterior.  La  planta  calle  está  dedicada  a  dispares
tecnologías y el sótano, con viejo y hermoso ladrillo en sus
paredes, es la muy atractiva sala de exposiciones, que parece
pequeña pero tiene muchos metros lineales. Encima, para mayor
arrojo y estímulo, la sala está dirigida por el excelente
pintor  zaragozano  Pedro  Flores,  miembro  fundador  de  aquel
Colectivo Radiador, motivo para que el día de la inauguración
hubiera  un  gran  ambiente  con  la  presencia  de  numerosos
artistas.

La exposición se titula El río de la vida, 7 de marzo al 14 de
abril,  y  el  artista  es  Carmelo  Rebullida.  Exhibición  que
comienza en la planta calle mediante una carpeta con numerosos
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dibujos y grabados abstractos con dosis expresionistas, que
podemos  definir  como  extraordinarios  por  ágil  e  integrado
toque móvil, sutilidad del suave espacio, refinado sentido del
color y significado abierto a toda positiva ambigüedad vía
enigmas. Todo como un inquietante sentimiento del pintor, muy
interiorizado, que vuelca sobre cada papel. Autenticidad y
pureza.

En la sala de exposiciones tenemos un alto número de cuadros
con  muy  variados  formatos.  Punto  clave  son  las  complejas
texturas,  más  o  menos  gruesas,  que  el  artista  domina  con
impecable perfección, motivo de un dejarse llevar para sentir
cierta marca de potente caricia mediante unos colores casi
monocromos  que  arrastran  dosis  expresionistas  abstractas  a
través de grandes pero cambiantes manchas, casi nubosas, con
imperceptible  movimiento  y  dosis  entre  dramas  y  enigmas
latentes,  que  captamos  muy  en  la  línea  de  los  dibujos  y
grabados,  por  significado,  pero  en  los  cuadros  con
indiscutible  fuerza  por  sus  singularidades  técnicas.  Como
variante cabe sugerir la incorporación de planos para combinar
lo expresivo con lo racional. Cuadros, los de máximo formato,
para saborear desde tres metros. En lo afirmado se asienta lo
que consideramos un bloque homogéneo. Quizá fallemos, seguro
que no, pero produce la sensación de que en estos cuadros,
como en los dibujos y grabados según indicábamos, el pintor
cuenta ángulos de su vida línea directa como chorros de agua
medio controlada, dicho como sincero piropo, con el dominante
ámbito de  las sensaciones que articula con majeza.

Después  de  una  conversación  en  la  galería  con  Carmelo
Rebullida, y a la vista de su obra, le vemos como una persona
muy sincera con toques personales que exterioriza. En dichas
características, tan marcadas, está la razón de otros cuadros
visionados como un dejarse llevar con la absoluta convicción
de que tienen la misma categoría que los comentados. No y no.
Carece de lógica que como una especie de capricho, vía impulso
natural, incorpore  elementos físicos de madera, incluso de



metal, que destrozan el resto de la obra donde se ubica la
verdadera creatividad. No se integran. Ni digamos el cuadro
con círculos concéntricos, una espiral y, para remate, un par
de árboles secos con aire ingenuo por su toque formal.

Estamos ante un artista zaragozano muy conocido con absoluta
entidad, sincero, que lleva años de profesión sin reposo.

10º  Premio  de  Pintura,
Delegación  del  Gobierno  de
Aragón
Del 21 de febrero al 12 de mayo, Museo Ibercaja Camón Aznar,
puede visitarse el 10º Premio que, como es sabido, abarca toda
España.  El  jurado  decidió  otorgar  los  siguientes  premios:
Primer Premio a Alejandro Monge Torres, nacido en Zaragoza el
año  1988,  Accésit  a  Eugenia  Ruíz  Vega,  nacida  en  Guadix
(Granada) el año 1957, y Mención de Honor a Diego Aznar Remón,
nacido en Teruel el año 1985, Louise Holezc, nacida en Londres
el año 1971, y Víctor Solana Espinosa, nacido en Zaragoza el
año 1985. Todos premiados con cuadros figurativos como simple
dato. Alejandro Monge Torres se centra en una obra impactante
y enigmática con la figura masculina sentada y desnuda que
resalta sobre el fondo negro. A destacar que el único foco de
luz  esta  en  el  inexistente  techo,  lo  cual  posibilita  el
hermoso énfasis de las luces y sombras centradas, como es
lógico,  en  dicha  figura.  Los  trazos  blancos  verticales
paralelos a la base enfatizan en un atractivo toque irreal,
mientras que los variados pero dispares tatuajes, por sus
temas, chocan al mostrar un individuo de atractivo físico y
teórica simpleza mental. Eugenia Ruiz Vega se interesa por un
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tema urbano con la proliferación de bicicletas y figuras que
caminan desde su naturalidad. Diego Aznar Remón pinta una
figura masculina durmiendo sobre una cama que sugiere cierta
pobreza.  También  destacan  los  tatuajes.  Todo  muy  íntimo.
Louise Holecz se centra en el retrato de un rostro masculino
con dosis analíticas desde su naturalidad. Y, para concluir,
Víctor Solana Espinosa muestra el mismo rostro duplicado, de
ahí el título Carácter de doble, singularizado por su fealdad
medio “animal” con nulo atractivo.

 Otros artistas seleccionados: Javier Joven Araus, Zaragoza,
1976,  María  Adeliada  Gutiérrez  Martín,  Oviedo  (Asturias),
1967,  Álvaro  Clavero  Cebrián,  Zaragoza,  1978,  Concepción
Ruesga Navarro, Sevilla, 1950, Adolfo Pérez Arribas, Santa
María  de  Huerta  (Soria),  1958,  Federico  Contín  Trillo,
Zaragoza,  1979,  Radoslav,  Pernik  (Bulgaria),  1977,  Lorena
Domingo  Aliaga,  Zaragoza,  1984,  Luis  A.  Martínez  Falero
Burguete,  Zaragoza,  1985,  Guillermo  Cabal  Jover,  Zaragoza,
1954, Delfín José Campos Aguar, Teruel, 1969, Pilar Vicente
Muñoz,  Zaragoza,  1955,  Víctor  Solanas  Díaz,  Tolosa
(Guipuzcoa),  1977,  Carlos  Marcón  Arasa,  Pina  de  Ebro
(Zaragoza), 1962, Sergio Ortega Muñoz, Zaragoza, 1981, José
Ramón Magallón Sicilia, Zaragoza, 1969, Berta Maluenda Ureña,
Zaragoza, 1978, y Gema Rupérez Alonso, Zaragoza, 1982.

Si de los premiados, según indicábamos, todos son figurativos,
de los seleccionados una inmensa mayoría son cuadros con temas
figurativos, mientras que los abstractos son Carlos Marcón
Arasa, José Ramón Magallón Sicilia, Adolfo Pérez Arribas con
dos  cuadros  seleccionados,  Concha  Ruesga  Navarro  y  Víctor
Solanas Díaz. Simples datos. Todavía recordamos cuando desde
los cuarenta, del siglo pasado, mandaba la abstracción. Mejor
el equilibrio actual. Que todo gire y camine de un lado a
otro.



El cómic Thermocero
Del  14  de  marzo  al  15  de  abril,  Asociación  de  Artistas
Plásticos  Goya-Aragón,  se  puede  apreciar  la  excelente
exposición  Impacto  Cómic,  basada  en  la  obra  de  numerosos
dibujantes  y  guionistas  aragoneses  que  colaboran  en  la
espléndida revista Thermozero editada en Zaragoza, la cual
también  contiene,  tal  como  se  indica  en  el  tríptico,
artículos, entrevistas a dibujantes consagrados y emergentes,
reseñas  sobre  las  últimas  publicaciones  y  noticias  del
panorama del cómic actual. Revista que nace en la primavera
del 2011, como rasgo de su continuidad y, para nosotros, una
hermosa aventura gracias a los editores Víctor Romano y Óscar
Senar.  Hasta  el  momento  se  han  publicado  cuatro  números,
suficientes para demostrar su indiscutible calidad. Asombra el
alto  número  de  dibujantes  actuales  en  nuestra  comunidad
autónoma. A tener en cuenta que el número tres fue nominado a
Mejor Fanzine 2011 en el 30º Salón Internacional Cómic de
Barcelona.

Como  ni  en  sueños  nos  corresponde  un  comentario  crítico,
dejamos constancia de los guionistas y dibujantes que han
colaborado  en  sus  diferentes  números.  Guionistas:  Queco
Ágreda, Txema Pardo, Jaime Collado, Antonio Correas, Gustavo
Higuero, Sergio Monguiló y Daniel Romero. Dibujantes: David
Daza,  Chema  Cebolla,  Víctor  Gomollón,  Víctor  Romano,  Fran
Collado, Diego Burdío, Irati Fernández, José Antonio  Ávila,
Ignacio Nicolás, Guillermo Capacés, Dani García-Nieto, Amanda
Vázquez, Carlos Bibrián, Moratha, Iñaki Goñi, Javier Soriano,
José  Domingo,  Alfonso  Pinedo,  Edgar  Max,  Daniel  Serrano,
Josema  Carrasco,  Ignacio  Ochoa,   Kalitos,  Daniel  Foronda,
Peter Ballarín, Danay Díaz, Carol Albalá, Ernesto Navarro,
Mikel Álvarez, Fernando Alloza, XCAR Malavida, Álvaro Ortiz,
Alfonso Casas, Natacha Bustos, Javi de Castro, Bea Tormo y
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Miguel Ángel Hernández.

Realismo  del  pintor  Javier
Riaño
Del 19 de marzo al 28 de abril, en el Torreón Fortea, sala del
Ayuntamiento de Zaragoza, se puede visitar la exposición de
Javier Riaño titulada Variaciones figurativas, pintor nacido
en Ávila con residencia en Zaragoza. El prólogo del catálogo
es una entrevista de Royo Morer, seudónimo que utilizó el
pintor José Luis Lasala como crítico de arte, años setenta, en
el periódico zaragozano Andalán. Entrevista muy interesante
pues aclara dispares criterios del artista sobre pintura, de
modo que sirve como documento a contrastar con otras en los
próximos años según sea su evolución.

Los cuadros corresponden desde 2011 a 2013. Al margen de una
panorámica de los fascinantes rascacielos de Madrid, tan lejos
del centro, el resto de los cuadros, salvo error, corresponde
a  panorámicas  de  Zaragoza  con  enfoques  diurnos  y  algunos
nocturnos. Estamos ante un buen pintor realista con impecable
técnica y muy dilatado sentido vibrante del color, pues no
olvidemos que es Licenciado en Bellas Artes por la Universidad
de Salamanca. Lo importante es su amplia gama de colores al
servicio de temas que acota en el lugar preciso, de manera que
ofrece un suculento panorama más que natural de muy dispares
ámbitos de Zaragoza. Nos encanta que Zaragoza sea tema, como
hicieron otros pintores a lo largo del siglo XX y algunos
escritores desde hace años, pues da de sí más que demasiado,
sin olvidar que todo depende de la condición como artista.
Cuadros con absorbente quietud, incluso cambiante fugacidad
cuando pinta los coches durante la noche, como si hubiera una
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especie  de  distancia  entre  lo  pintado  y  la  realidad.  Ni
digamos la auténtica gozada de los cristales y sus dispares
reflejos, cual permanentes chispazos lumínicos en horas muy
específicas.  Las  figuras  pintadas,  masculinas  y  femeninas,
transpiran su caminar, incluso ese natural quietismo ante un
paso de cebra.

Cuando  todo  parecía  un  sólido  proceso  realista,  nos
encontramos con dos obras, de 2012 y 2013, que anuncian un
cambio pictórico, dicho como rasgo muy positivo. Aludimos a
los cuadros Semáforo Coso, de 2012, y Tranvía Independencia,
de 2013. Basta ver que cambia la técnica mediante la suelta
pincelada, hasta el punto que el resultado es una marcada
supresión de elementos formales para ofrecer una cambiante
acumulación de sensaciones. No son cuadros realistas. Camino
pictórico abierto hacia cualquier dimensión, pues lo mismo
puede transformarse en un pintor abstracto a través del ámbito
geométrico partiendo de los edificios realistas o seguir como
figurativo con incorporación de elementos geométricos.

Pintor  que  con  35  años  siente  la  necesidad  íntima  de  un
cambio, lo cual significa categoría, sinceridad, pues sabe que
con la anterior línea tenía un camino trazado. Se ha instalado
en  otra  nueva  aventura,  condición  obligada  en  cualquier
auténtico artista.


