
OJO CON EL ARTE 

Finalizando  2010,  la  Galería Collage Habana se  ha  distinguido  por  dos
importantes  exposiciones  de  artistas  cuya  obra puede  ser  observada  hoy
como resúmenes inteligentes,  desde el  punto  de vista  conceptual  y  formal,  de
propuestas  estéticas  que  durante  poco  menos  de  20  años  han  estado
sobrevolando  el  arte  cubano  contemporáneo  producido  por  las  más  jóvenes
promociones.  Si  los  noventa  abrieron  un  cúmulo  de  nuevas  posibilidades  de
discursar  desde lo  estético  y  la  creación  con  plenitud  de referentes  culturales
diversos  y  entrecruzamientos  de  viejos  y  nuevos  soportes,  afianzamiento  del
audiovisual en la visualidad nacional, auge de la abstracción y apropiaciones de
códigos  signados  por  otras  disciplinas  artísticas,  lo  cierto  es  que  una  de  sus
principales cartas de presentación lo fue, sin dudas, el desapego o quiebre de 
ataduras contextuales evidentes, sutiles o extremas.

Los 90 y la primera década del siglo XXI abruman por la diversidad de discursos
inclusivos  y  exclusivos  a  la  vez  y,  al  mismo  tiempo,  por  sostener  una  lucha
soterrada y por momentos groseramente clara, paradoja aparte, entre la búsqueda
de poéticas personales y el mercado del arte, el cual se ha convertido, luego de un
proceso  difícil  de  adaptación  al  medio,  en  un  componente  importante  de  la
visualidad  a  lo  largo  y  ancho  del  país.  El  mercado  llegó  para  quedarse
definitivamente,  y  no  hay  marcha  atrás  a  pesar  de  sus  imprecisas  formas  de
comportamiento local y en relación con el exterior.

Así  las  cosas,  algunos  jóvenes  artistas  cubanos  optan  por  demostrarse  a  sí
mismos, en primer lugar, su talento e imaginación creadora sin importarles a priori
sus  consecuencias  inmediatas  en  el  plano  de  los  reconocimientos  y
gratificaciones,  en ocasiones buscados por otros con desesperación. Así  como
existe  una  ética  del  mercado,  asumida  conscientemente  por  quienes  desean
navegar en sus aguas difíciles y complejas hasta arribar a puerto deseado, hay
quienes siguen los  dictados de sus particulares  espíritus,  almas  y  emociones,
hasta sentirse solo satisfechos con el camino transitado, con el viaje escogido, sin
tribulaciones materiales de ninguna índole.

Por  ese  rumbo  andan  Guibert  Rosales  y  Lázaro  Navarrete,  graduados  de
la Academia de Bellas Artes San Alejandro,  profesores en activo de las mismas,
quienes representan una nueva mirada hacia problemáticas que parecían haber
agotado límites y proporciones durante las 2 décadas acabadas de transcurrir.
Imbuidos  de  la  estética minimal, de  las  opciones  conceptualistas  de  fines  del
pasado siglo, de la multidisciplinaridad discursiva y de las actitudes y acciones que
en época reciente han definido a varios grupos y artistas cubanos en relación con
sus contextos específicos, estos creadores, para sorpresa y asombro de muchos,
desarrollaron y lideraron el  proyecto Boceto para un archipiélago,  una especie
de bojeo a Cuba entre septiembre y diciembre del año 2007 durante el cual, junto
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a otros cinco creadores jóvenes, caminaron a través de 11 provincias alrededor de
1400 kilómetros por senderos,  caminos, carreteras, puentes y vías férreas con
sólo una mochila al hombre y mínimo equipamiento material para documentar el
singular proyecto desde lo individual y lo grupal.

En un intento por auscultar y explorar su propio país (la nación,  como prefiere
decir Guibert) desde una proyección humana y estética integradora, establecieron
contacto directo con la más evidente y secreta geografía, con la arquitectura y el
urbanismo locales y con diversos grupos humanos y múltiples actores sociales.
Realizaron  performances  y  acciones  plásticas  en  parques,  calles,  puentes,
sembradíos, playas, ríos; ayudaron a la reparación y construcción de viviendas;
participaron  en  conversatorios  y  charlas  en  varias  ciudades,  y  les  alcanzó  el
tiempo para rendir sentido homenaje a la emblemática Ana Mendieta en Jaruco,
único  sitio  donde  realizó  obras  excavadas sobre  roca  en Cuba  y  que  todavía
pueden apreciarse a pesar de las difíciles condiciones ambientales y de acceso
público.

Este proyecto colectivo, inédito en nuestro país, resultó una singular experiencia
que marcó intensamente en lo espiritual y cultural a cada uno de los participantes;
propició  complejas  meditaciones  acerca  del  proceso  creativo  en circunstancias
extraordinarias  y,  por  último,  depositó  en sus mentes  montones de certezas e
interrogaciones.

Guibert  Rosales  (1975),  en  su  exposición Paciencia,  descubrió  en  el  cuerpo
humano (utilizando en este caso su propio cuerpo) las reales posibilidades de este
para erguirse en protagonista de la  estructura sutil  y  compleja  de un discurso
visual  extraordinariamente  poético  y  eficaz,  capaz  de  borrar  ciertas  barreras
lingüísticas entre el objeto estético y el espectador, a partir de las relaciones de su
anatomía  con  ramas delgadas  de  árbol,  una  columna,  el  arco  tensado  de  un
puente,  los  bordes  herbolados  de  un  río,  unos  maderos  recién  cortados,  una
humilde casa. Así lo enfatizan, o sugieren: Paciencia, Como abrazar un arroyo,
Escuchad el  silencio,  La  Patria  reclama pudor,  fotografías  de gran formato en
colores, iluminadas digitalmente. 

Este  creador  ha  descubierto  en  la  fotografía,  tal  vez  su  principal  instrumento
expresivo porque gracias a ella, luego de muy estudiadas puestas en escena y
montajes rigurosamente vigilados, nos propone obras de gran plasticidad y fuerza:
por otra parte, éstas develan soterradamente el registro de esa acción o de aquel
performance que culminan en una imagen única,  delicada,  plenas de reclamo
pictórico.  Seducido  por  el  entorno  que  distinguió  el  largo  bojeo  emprendido,
Guibert acusa en sus obras una potente relación con la materia viva, natural, en la
que no se descarta la influencia del azar concurrente, siempre al acecho, como
gustaba  decir José  Lezama  Lima:  se  apoyó,  sin  dudas,  en  vivencias  y
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circunstancias fuera de lo común, y en sitios hermosos, fuesen en el campo o en
los pueblos y ciudades transitadas. Ello está contenido en Cuando de mi tierra se
fue la poesía, fotografía de gran formato que registra la acción de sostener una
larga caña de bambú (más de 10 metros) con sus pies y manos, recortada su
figura sobre un horizonte pleno de amarillos y naranjas en un atardecer cubano. Y
en la obra No,  primer plano de su boca, rostro pintado de blanco, sosteniendo
apenas 3 esferas enormes,  sobre una composición iluminada y virada al  azul.
Ambas creaciones, las anteriores mencionadas y otras de la exposición, buscan
con precisión y audacia, esa “sencillez de lo esencial” de la que hablaba Roland
Barthes: sobre ella descansa el eje de su discurso visual.

Se hace bien difícil percibir, en este creador, las fronteras que en ocasiones se
yerguen entre  la  acción  transcurrida  y  la  fotografía:  lo  que  ha  dado  pie  para
negativas  conjeturas  en  torno  al  concepto  de  registro  o  documentación,  tan
multiplicado hoy. En las imágenes fotográficas ambos polos se funden e integran.
 Su construcción delata una sensibilidad singular a la hora de crear cada una: lo
mismo pinta de intensos colores varios cuerpos desnudos para colocarlos encima
de un maltrecho camión, como homenaje sublime a la muerte, que descubre un
campo de flores diminutas aledañas a una casa campesina de madera antigua,
vencida,  para  entablar  así  un  poético  diálogo  sobre  lo  nuevo  y  lo  viejo,  la
coexistencia de la vida y la muerte, o las dramáticas pulsiones entre pasado y
presente.

Lázaro Navarrete (1974), por su parte, recibía a los visitantes de su exposición A la
espera, con una instalación sobre el piso, basada en letras de metal pintadas al
rojo (4 metros de largo por 40 cm de alto y 50 de ancho, 2010) con las 3 palabras
del  título, lista  para sentarse y enfatizar  la  noción de objeto estético y utilitario
presente también en otras obras. Navarrete centró su reflexión en torno al tiempo
y las condicionantes que hacen de este uno de los problemas acuciantes de la
cotidianidad en Cuba.  Siempre debemos esperar,  nos dijo,  por algo o alguien:
ergo,  debemos  hacer  soportable  la  espera,  toda  vez  aceptada.
En Reconocer (panel  de acrílico  transparente  de  225  por  75  cm,  colgado  del
techo),  esa  palabra  ocupa  gran  parte  de  la  bidimensionalidad  de  la  pieza,
recortada  sobre  otras  que  permiten  al  espectador  verse  desde  uno  u  otro
lado. Nación (15 por 7 por 7 cm, 2010) es una escultura pequeña en plata que
representa un nudo apretado, común, hecho con soga: puntas hacia un lado y
hacia el otro, en progresión infinita, sin dirección o sentido aparente.

Sabana (impresión digital de 240 por 100 cm) está compuesta por más de 3 mil
pequeñas  fotografías  de  paisajes  rurales  (contactos se  les  llama  en  lenguaje
fotográfico tradicional) que constituyen a su vez un enorme paisaje con su línea de
horizonte para dividir la obra en las dos mitades de cielo y tierra. Tres taburetes
criollos  de  madera  y  cuero,  los  integra  en  una  sola  pieza  a  modo  de  sofá
campesino,  colocados sobre  el  piso  de la  galería  para  que el  público  pudiera
sentarse,  en  busca  de  otra  forma  de  participación  activa.  Un  video, Sin



Título (loop, 2010),  mostraba en secuencia interminable a un grupo de coches
tirados  por  caballos  --usuales  en  la  transportación  pública  de  casi  todas  las
ciudades del país-- moviéndose solos uno a continuación del otro, sin nadie que
los guiara,  a la espera de brindar su servicio,  en aparente visión surrealizante
aunque tal como sucede en la realidad real.

Una pieza larga en madera y hornillo de gas siempre flameante, colgada en la
pared; un gran mueble tapizado en rojo, en el centro de una sala, para sentarse 5
personas; una pintura de gran formato, y otras piezas más, hacían hincapié en el
paso… y el tiempo detenido, como testigos de la obsesión de Navarrete por ese
inexorable  designio  indetenible  contra  el  cual  muy poco podemos hacer  salvo
ponernos de su lado y  vivirlo  de  manera  intensa.  Artista  de extrema vocación
multidisciplinaria, se mueve con dominio y claridad en varios lenguajes expresivos
para abordar asuntos y temas centrales de la existencia.

Tanto él  como Guibert  representan hoy a esos nuevos artistas que desbordan
tanto el discurso crítico de los 80 como el discurso estético de los 90 para ubicarse
así en una zona intermedia que expresa lo relevante de uno y otro de manera sutil,
tranquila,  alejados de soluciones apasionadas o intempestivas.  Poseedores de
una actitud sosegada, menos impulsiva, rehúyen lo paródico e irónico: eluden el
cinismo tan caro a la expresión artística visual cubana durante la primera década
de este siglo.  Otros mecanismos les mueven e interesan sin prisa alguna,  sin
desesperaciones  intensas.  Sus  preocupaciones  son  esencialmente  éticas,  de
notable profundidad estética, en las que una y otra pugnan por llevarse la mejor
parte en cada obra pese al notable equilibrio con que se manifiestan.

Su compromiso con la realidad hoy los convierte en militantes de otro bando y
credo.  Su  conciencia  crítica  es  con  el  arte  mismo  y  los  modos  de  asumirlo,
alejados  de  contingencias  pasajeras  y  adherencias  oportunistas  a  grupos  y
tendencias. Aunque lo minimal permanece en la base de sus propuestas, éste no
posee rasgos de dogma estético pues echan mano de otros códigos con tal de fijar
claramente sus ideas en cualquier soporte y lenguaje. Apuestan por hacer del arte
un instrumento de conocimiento aquí y ahora

Nelson Herrera Ysla

Crítico de arte, curador y poeta. Cofundador del Centro de Arte 
Contemporáneo Wilfredo Lam y de la Bienal de La Habana.

https://www.ecured.cu/La_Habana
https://www.ecured.cu/Wilfredo_Lam
http://www.cubarte.cult.cu/periodico/autores/nelson-herrera-ysla/136.html

