Luis Fernando Quiros

Al’te 1975-2025
(artagings




Arte Cartaginés 1975-2025




Luis Fernando Quirds

AITC 1975-2025
(Gartaginés

"Hoxa



4

Arte Cartaginés 1975-2025

* Se recuerda la Guerra de Vietnan, rock, “hippies”,
* Luchas estudiantiles: Paris 68 y Tlalteloloo, México,
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Fotografias aportadas por el autor de su conferencia en los Museos del Banco Central de Costa Rica,
para la muestra Las Artes Visuales de los setentas, 2019, curada por Marda José Monge.
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Arte Cartaginés
Lic. Zulay Soto Méndez

En los afos setentas hay un resurgir del arte pictorico muy notorio

en la Ciudad de Cartago, y es que desde que el mundo juvenil a nivel
mundial empieza a manifestar su descontento con las estructuras
sociales y culturales vigentes en la época de los afos sesenta, se
sucedieron eventos muy importantes que traerian cambios a nivel
mundial tales como la Revolucion de Mayo del 68 en Paris, mientras
en Estados Unidos surgian los Hijos de las Flores que se oponian a

la Guerra de Vietnam y proclamaban vivas a la Paz y al Amor y el no
definitivo a la fatidica guerra. En México las protestas en Tlatelolco
dieron origen a una terrible masacre que marc6 un ahora y un después
en las luchas de la América Latina contra la opresion de los pueblos y
las dictaduras de esa época. Nuestro pais no fue la excepcion, y hasta

la pacifica Vieja Metropoli surgieron grupos como “La Puebla de los
Pardos’, recordando a esos discriminados ciudadanos que fueron tan
desfavorecidos en la época de la Colonia por lo que manifestaron su
inconformidad, exigiendo sus derechos. Por lo que un grupo de artistas
e intelectuales cartagineses quisimos en 1975 levantar las banderas en
contra de lo establecido contra las costumbres de la época y dar un giro
total mostrando un nuevo arte que estaba lejos de lo convencional, un
tanto subversivo si, se quiere, pero un cambio al fin, que dejaba atras a
los pintores romanticos para dar campo a los trabajadores de la cultura.
Fue también durante esta época 1974-1975 cuando se funda la Escuela
de Arte que llevd el nombre de Juan Ramén Bonilla escultor insigne
cartaginés que fue muy reconocido en Italia donde se formo y el
creador de la magnifica escultura Maternidad conocida como Héroes
de la Miseria que estd en el Vestibulo del Teatro Nacional, ésta

escuela fue un semillero que dio sus frutos y formé a muy buenos ar-
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tistas dirigidos por importantes maestros de las artes plasticas nacio-
nales, muchos de ellos se integraron al Grupo de La Puebla el cual no
se limit6 a montar exposiciones sino que se hacian muchas actividades
artisticas que se llevaban a los pueblos, se debe destacar la figura del ar-
tista y magnifico dibujante y gran lider del grupo Fernando Carballo de
quien otro de los integrantes del grupo Luis Fernando Quirds y autor
de este libro lo llama “el Arbol mas robusto del grupo la Puebla’, donde
bajo su sombra nos reunimos para aprender, discutir, leer y analizar, a
hacer tangible la lectura del mundo” Nos acompafiaron en este reto los
siguientes artistas: Luis Carlos Calderdn, Jorge (Koki) Valverde, Adrian
Gémez, Dinnier Matamoros Sergio Gonzalez, Zulay Soto y los artistas
invitados Guido Chinchilla y Jorge Castillo y es que el Grupo La
Puebla fue un centro de cultura que nos reuniamos en casa de
Fernando Carballo y Maritza donde comentabamos los libros de
Herman Hesse, Julio Cortazar, Borges y la poesia de Debravo, de
Alfonso Chase y de Laureano Alban. También teniamos reuniones
donde asistian grandes personajes de la cultura cartaginesa como el
dramaturgo Daniel Gallegos Troyo la escritora Carmen Naranjo, el
pintor y maestro Carlos Moya Barahona.

También ofamos canciones de la Nueva Trova Cubana como
Silvio Rodriguez y de las canciones de las suramericanas Violeta Parra
y Mercedes Sossa. Fue muy edificante volvernos a reunir en 1995 en
ocasion de cumplir 20 Afios del grupo “La Puebla’, donde pudimos
mostrar la diversidad de nuestros trabajos artisticos a través de los
afos, que ha sido un ejemplo para las nuevas generaciones que han
tomado las riendas de los nuevos movimientos artisticos como lo es
la Escuela de Paraiso, que le hacen honor a ese gran artista y gestor
cultural que fue Rafael Angel Garcia, oriundo de Paraso.
Es asi como bajo la mirada visionaria del artista plastico y curador,
Luis Fernando Quirés, autor de esta curaduria, quien se ha preocupado
por rescatar y dar a conocer estos nuevos valores del arte cartaginés,
que podemos conocer la existencia de esta nueva generacion que con-
forman esta llamada Escuela de Paraiso.
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Sobre todo, como inicio e introduccion a este estudio curatorial y que
no es una historia, explico que el propdsito y metodologia de repasar
cinco décadas de arte cartaginés, parte de un guifio en el ojo para ob-
servar la memoria desde la perspectiva del arte contemporaneo a partir
de la practica cultural de resenar artistas cercanos que fueron presenta-
dos en la columna “La Voz del Arte” en el medio local en linea Paraiso
con Voz, cada domingo a partir de abril de 2024, objetivo preciso para
celebrar cincuenta afios del grupo de trabajadores de la Cultura la
Puebla de los Pardos en 1975, y en tanto que fui parte de estos acon-
tecimientos a inicios de la década de los afios setenta. Ademas, dije que
se trata de un estudio curatorial para una muestra en el Museo
Municipal de Cartago de Cinco Décadas del Grupo La Puebla de los
Pardos, y de algunos resefiados que habitan esta provincia.

A esto le llamo hacer curaduria, como una practica desde la llanura de
lo privado e investigacion contra-cultural. Cada columna dominical
que espero continuar haciéndolo, requirid estudiar a los artistas, releer
sus biografias, pero sobre manera interpretar su obra, y de los acon-
tecimientos contextuales que lo catapultaron. Aclaro ademas que no
son todos los artistas de esta provincia, en tanto que el gesto inicial fue
resefiar a los diez artistas que iniciaron aquella experiencia de la
Cartago de los setenta, pero se fueron sumando los pintores miem-
bros de la asociacion cultural Giiitite del cantén de Paraiso, y, en mis
proyectos y curadurias siempre aposté a los jovenes artistas que afiaden
nuevos brios, ademas de darle un caracter mas “emergente” al arte que
me interesa comentar, investigar y resefiar, por lo que en esta oportuni-

dad no dejo de hacerlo.
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Como paréntesis a la memoria que nos convoca este texto se recuerda
que La Puebla fue una barriada de la ciudad de Cartago que, durante
la colonia e inicio de la vida republicana, sus habitantes originarios,
discriminados, eran obligados a habitar un barrio separado por una
cortina de piedra. Ahi ocurri6 el hallazgo de la imagen de La Negrita
de los Angeles, la cual, segtin la tradicion, fue encontrada por una in-
digena vecina en una gruta y naciente en esas inmediaciones mientras
llenaba el cantaro de agua. Motivacion para investigar

esta observacion de cincuenta afos de arte cartaginés, hablar de sus
artistas, grupos, muestras importantes, instituciones culturales, no es
mucho si se compara con la herencia de estas culturas originarias que
la poblaron, pero es un lapso que ha permitido registrar y documentar
una pequefia parte de su cultura.

Como se explico inicié con el Grupo de Trabajadores de la Cultura La
Puebla de los Pardos, creado en 1975, con una exposicion en la antigua
biblioteca Mario Sancho de Cartago, espacio donde hoy alberga el Cen-
tro de la Cultura Cartaginesa del Ministerio de Cultura, y, en mi caso
personal al ser parte de esta experiencia que me propongo evocar, dar
valor y que no se pierda entre las capas de polvo que se depositan dia
con dia en los anales donde se deposita la memoria.

LFQ. Abril 2024.

= Los Salones Nacionales de Artes Pliticas
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Grupo La Puebla de los Pardos, Cartago, 1975

Un grupo de amigos artistas visuales de la ciudad de Cartago, me
invito a participar con mis primeros dibujos en una exposicion en lo
que fuera la Biblioteca Mario Sancho de Cartago, y ahi, al reunirnos y
conocernos, se inicio esta experiencia que pretendo documentar.
Quisiera referir a quienes conformamos la agrupacion, y a algunos
otros artistas de la provincia, de los cuales escribi algunas resefias para
la columna “La Voz del Arte” en el medio informativo en linea Paraiso
con Voz, dirigido por Luis Enrique Ortega Gutiérrez. En el transcurso,
me percaté que tenfa un material idoneo para un libro que pueda ser
ampliado con resefias a otros artistas de la provincia.

e, e e - by, P s e A
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Zulay Soto Méndez. Cuando todo empez6

Cuando conoci a esta artista costarricense a mediados de los afios
setenta del siglo pasado, ella ya era reconocida en el ambito nacional,
con licenciatura en Artes Plasticas de la Universidad de Costa Rica y
museografia en el Instituto Paul Coremans, en Churubusco, México.

Y fue la fundadora y primera directora, en esos afios, del Museo del
Jade y la Cultura Precolombina del INS, donde labor¢ hasta jubilarse

a inicios de los dos mil. Zulay Soto (1941) es una mujer incansable,
trabajadora en diversos ramajes del drbol de la cultura actual.

Para afirmar conocerla con sus talentos de artista visual, tengo que
mencionar a personalidades de la Cartago de aquella importante déca-
da para el arte nacional, que en mi caso personal me abrieron las puer-
tas para ingresar en esos espacios del pensamiento creativo, uno fue

el pintor Carlos Moya, ya fallecido, quien fue docente en la Escuela de
Artes Plasticas de la Universidad de Costa Rica; evoco también a Koky
Valverde a quien dedicaré otra columna “In Memoria” pues fue uno de
mis inseparables compinches de tiempos de formacion y docente en el
TEC; también muy cercano a Zulay es Fernando Carballo, Premio de
Cultura Magoén 2022, y Maritza Lujan Paris, su esposa, quien falleci6
precisamente el pasado 27 de junio 2024, mujer extraordinaria de am-
plia vision critica y sensible al abrir las puertas de su casa a los miem-
bros del grupo La Puebla (fundado por el propio artista), para liderar
el desarrollo cultural de los afios setenta.

Ellos fueron fundamentales referentes para la insercion en el terreno
artistico e intelectual que hoy cultivamos con gratitud, no sélo para

la provincia cartaginesa, sino para todo el pais. Por las noches nos
reunimos a conocer las principales lineas del pensamiento critico,
intelectual, de la poesia, la psicologia, la politica, la sociologia y an-

11
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tropologia social, argumentos fundamentales para fortalecer el juicio
critico y bagaje que se manifiesta en la creatividad y cultura. Ese grupo
La Puebla, fue mi real universidad de saberes universales en la cual
encontré el cultivo personal.

No puedo dejar de mencionar al pintor Marco Aurelio Aguilar Mata,
(1913-2000), quien siempre apoy6 a algunos de los miembros de

este grupo. Su estilo de pintura era el costumbrista y del paisaje de la
campifia cartaginesa. El Museo Municipal de Cartago realiza cada dos
afios la Bienal de Arte Bidimensional la cual lleva desde sus inicios su
nombre.

Memoria del contexto

Conoci el arte de Zulay Soto en una muestra en la Biblioteca Mario
Sancho de Cartago en esos afios, y me impresionaron sus collages
hechos con objetos en desuso y materiales muy alternativos para la
creacion visual. Quedé tan fascinado con sus creaciones, que recuerdo
haber interpretado dos obras en su estilo y lenguaje, modelados en
pasta, y recibir su beneplacito por el logro, ademas, con esas piezas fui
invitado a aquella mi primera exposicion colectiva de pintores cartagi-
neses en el Club Social de la ciudad.

En la Cartago de esos afios se abrid la escuela de arte Juan Ramoén

* Parques de la Expresidn, San losé y Cartago

Abrirdn i patque de
Ia expeesion en Cartago
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Bonilla, y me invitaron a formar parte del grupo independiente que

se estaba forjando en el seno de aquella experiencia: “Trabajadores de
la Cultura La Puebla’, del cual se recuerdan mas que las muestras, las
giras culturales a otros cantones y distritos de la provincia, patrocina-
dos por las instituciones provinciales nacientes en los setentas como el
TECy el CUC, entre otros, y que llevabamos grupos de trova, poesia
coral, danza y pintdbamos en cada lugar animando la vida artistica de
las comunidades. También hicimos el primer parque de la expresion en
las ruinas de Cartago en 1979 con artistas locales, trabajamos hombro
con hombro con los poetas y pintores de Turrialba, celebrando actos
culturales y exposiciones de pintura en el Parque de esa localidad.

;Quién era Zulay?

Zulay Soto -en su labor privada-, dirigia una galeria que llevo el
nombre de Francisco Amighetti, su cercano maestro en la universidad,
espacio ubicado en pleno corazon josefino. Esas décadas fueron de
intensa produccion artistica, ella introdujo en el pais el arte psicodé-
lico, acorde con la musica rock que conquistaba a la juventud mundial.
Organizo conciertos en espacios poco comunes, como una finca en

las Nubes de Coronado, a usanza del gran festival Woodstock, 1969, y
afianzo en el medio local el lenguaje Pop que abarcé en esos liminares

* Puebla de los Pardos

13
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las manifestaciones que condujeron al Arte Povera, Matérico, Pop y
Conceptual, tendencias que maduraron las nuevas camadas de artistas
en la Costa Rica de los afios setenta, ochenta y que, de alguna manera,
afianzaron las manifestaciones de los noventa.

Coincidieron esos aportes artisticos con las luchas estudiantiles de
finales de los sesentas, como el Paris 68, donde estuvo el connacional
Juan Luis Rodriguez Sibaja, y gand la Bienal de Paris 1969 con su insta-
lacion “El Combate” distinguiéndose con la vanguardia conceptual.
Para finales de los setentas se dieron luchas armadas contra el dictador
Somoza, y el grupo fue muy activo apoyando y generando conciencia
acerca de esas presiones del poder hegemonico que se filtraban en el
istmo. El grupo hizo colectas y salimos a recoger viveres para mandar
a Nicaragua a través de la Benemérita Cruz Roja y especialmente las
donaciones de obras de arte de pintores costarricenses para los museos
del vecino pais.

Esa fue una década fundamental para el arte que cosechamos hoy.
Recordar los logros de Zulay Soto, es ponerse en el borde de afuera

de las manifestaciones de la vanguardia de los setenta, de los artistas
“outsider” quienes reafirmaron con su practica artistica una contra-
cultura vista al margen desde las posturas oficiales, que probé muchas
tensiones a los artistas de esas vanguardias.

Con la serie de grabados de la “Izquierda Erética’, de los setenta, ella
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introdujo el lenguaje de lo pulsional y poética del deseo, los signos
culturales evidentes de los hijos e hijas de las flores, que eran discursos
al margen para la sociedad costarricense por cuadrada y mojigata pero
que no llegaron a coartar los frutos artisticos.

La cultura visualizada en sus collages de aquellos tiempos, y que hara
un par de afios expuso en la Beneméritas Biblioteca Nacional, y en la
coyuntura de los dos siglos expuso en el Museo de Arte Costarricense,
son un importante testimonio de la vida de transformaciones recopila-
da por ella en recortes de periodicos nacionales, en los cuales filtré su
posicionamiento estético e ideoldgico de una mujer adelantada a su
tiempo. Expuso ademas un conjunto de carteles que dedicaba a las per-
sonalidades artisticas de la época, recuerdo ver con gran emocion uno
acerca del arte en acuarela de la paraisefia Margarita Quesada Smith

y de su tocaya Margarita Bertheau, de las poetas Yolanda Oreamuno,
Eunice Odio, la actriz Ana Poltronieri, Maria Isabel Carvajal (Carmen
Lira), Emilia Prieto, Carmen Naranjo, entre otras mujeres y varones
destacados de la memoria nacional.

Aquel arte documental de Zulay Soto era el de una comentarista critica
y visual avistando a nuestra idiosincrasia y maneras de ser, vista desde
el visor de su poética en la cual hunden las raices del ayer, para dar
paso al presente y al mafiana que debemos fundamentar a cada instan-
te con la cala de esas miradas al entorno social y cultural costarricense.
En su mas reciente exhibicion, estd la muestra presentada en la sala

el Umbral del Museo de Jade y la Cultura Precolombina, que titula
Interpretacion artistica de la Cerdmica de la Gran Nicoya (Patrimonio
Arqueoldgico Costarricense), titulo del mismo libro publicado en esta
ocasion. Desde mi perspectiva del arte mesoamericano, lo considero
muy valioso, ya que aqui se le reconoce sus investigaciones del arte
originario iniciadas con el arquedlogo cartaginés Carlos Humberto
Aguilar Piedra, al cual dedica estos trabajos que quedaron plasmados
en sus dibujos del aflo 1972 en esta exposicion, y en el Libro de la
Ceramica de la gran Nicoya, asi mismo se le reconoce sus grabados de
la serie “Izquierda erdtica’, grupo transdisciplinario de mujeres poetas

15
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y creadoras visuales centroamericanas.

Ademas de sus collages a partir de desechos de la sociedad de consumo
que ella reinventa con su sensibilidad por los materiales. Es acuarelista,
colectora de billetes con escritos o tachaduras de la gente del pueblo, y
su colecta de decires populares que heredé de su madre dona
Margarita Méndez, una gran educadora cartaginesa, quien dirigio la
escuela Monsefior Sanabria y compafera de trabajo de nuestra co-
terranea la paraisefia Margarita Quesada, quien fungio en esos afios
como maestra de dibujo.

Para concluir con esta sucinta semblanza, dirfa que el arbol de su vida
da frutos abundantes, ricos en saberes, actuaciones profesionales y
artisticas; da retofios para demostrar a las nuevas generaciones que en
arte se trabaja con amor, a pesar de las ventiscas y nubarrones renegri-
dos que se alzan en el firmamento patrio, debemos estar “en la lucha
tenaz, de fecunda labor”.

16



Luis Fernnando Quros

Collages de Zulay Soto con materiales encontrados, madera, metal y pintura. Ademds collages con
impresos, y dibujo de su libro Cerdmica de la Gran Nicoya expuesto en el Museo de Jade en 2023.

17
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Fernando Carballo: Un Pintor de La Puebla

Por lo que he podido percibir buscando continuidad en la evolucion
cultural del pais, se dan importantes transformaciones cada dos déca-
das: En los afios treinta se dieron repercusiones de los salones de Artes
Plasticas con sede en el Teatro Nacional e incidencias de la bonanza
cafetalera de inicios del siglo XX que llevaron a fundar en esos li-
minares la Escuela Nacional de Bellas Artes. Los cincuenta tuvieron lo
suyo, idas y llegadas de artistas que se fueron a paises de Europa y el
continente, Cuba y Venezuela, como es el caso de Manuel de la Cruz
Gonzalez y Margarita Bertheau, Felo Garcia que de regreso de
Inglaterra se qued en La Habana trabajando. Francia recibid a Juan
Luis Rodriguez Sibaja en los cincuenta y en 1969 le concedi6 el Gran
Premio de la Bienal de Paris, después de las reivindicaciones estudian-
tiles conocidas como el Mayo 68 que repercutieron en México.

Los setenta tuvieron su propia luminosidad en el arte, el espiritu de la
sencillez, la paz y el amor y la afrenta a la guerra de Vietnam sacudie-
ron conciencias, en medio de la guerra que liber¢ al pueblo nicara-
giiense de las ataduras dictatoriales de los Somoza, y en paises vecinos
ocurrid algo similar después de crudas confrontaciones armadas. Los
noventas dieron el banderazo a la disrupcion de los bordes del arte con
el florecimiento de lo contemporaneo.

Lapso a investigar

En mi caso particular, me interesan los setenta, en tanto arranca este
giro para repasar el arte de la provincia de Cartago, en las ltimas
cinco décadas. Quizas no estén todos los que son, pero vendran otros

Dibujos de la década del los setenta de Fernando Carballo en técnicas como plumilla y pincel seco,
algunos titulados Los angeles malditos. Fotos de google images.
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giros oportunos para que la motivacion de observar el arte local a-
creciente, con el reconocimiento de nuestros valores culturales, del
pasado como los emergentes. No puedo dar continuidad a este episo-
dio sin tan solo nombrar a Marco Aurelio Aguilar, don Goyito
Obando, Hernan Hidalgo quienes legaron su experiencia transmitida a
las generaciones que fuimos juventud en los setenta.
Para la actual revision, posee un lugar privilegiado el maestro
Fernando Carballo Jiménez, Premio Magon de Cultura 2022, referente
del arte nacional y regional, quien despunté desde esa década de hace
cincuenta afios como el drbol mas fornido, elevado del entorno y cuya
sombra benéfica nos cobija. Sin su presencia en esta focalizacion, no
tendria sentido ni trascendencia investigar el arte de Cartago.

|
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Poética del cuerpo

En una entrevista de la periodista Doriam Diaz, el maestro Carballo
refiere a sus intereses y recurrencias estilisticas, experiencias mo-
tivacionales para su trabajo:

“Me gusta mucho la cuestion sensorial, nuestras pasiones, nuestros
deseos profundos, y darles un lenguaje para que no todo no sea gro-
sero, para que tenga poesia, para que tenga musica, para que tenga un
espacio de luz. Entonces esa es mi busqueda”. (Periédico La Nacion del
21 de mayo 2023).

Este genuino pintor cartaginés abre cinco décadas de esta investigacion
al arte de la provincia, como cabeza del Grupo de Trabajadores de la
Cultura La Puebla de los Pardos, fundado en 1975, con una muestra
colectiva realizada en la Biblioteca Mario Sancho de esta ciudad. Re-
unio a artistas cuyos intereses y posicionamientos ideoldgicos y estéti-
cos fueron afinidades generadoras de cohesion -y, mas que afinida-
des-, fueron nuestras diferencias las que nos juntaron a trabajar por la
cultura.

El espiritu del tiempo y de aquella época predico la tolerancia hacia el
semejante, hacia el Otro, sentido de transparencia que derribé murallas
afios después, como ocurri6 con el muro de Berlin y la distension del
eje Este-oeste que tenso la Guerra Fria. Quizas aquellas practica de
disrupcion de los frentes de batalla, oposicion a los poderes de la épo-
ca, a los grandes magnates y banqueros, y una sociedad mas sensible,
justa y solidaria, que buscaba la sencillez en la vida opuesta a la opu-
lencia, la paz y el amor, contribuyeron a cabalgar la coyuntura, hicieron
crecer a los integrantes de La Puebla, al lado de intelectuales como
Carballo, Zulay Soto, Maritza Lujan Paris -conyuge de Fernando, Otto
Silesky, Carlos Moya, a quienes nos unimos Jorge Koky Valverde, Jorge
Castillo, Guido Chinchilla, Luis Carlos Calderén, Dinier Matamoros,
Adrian Gomez, y quien escribe.

En fechas especiales el grupo visité comunidades alejadas de los cen-
tros urbanos, llevado ese espiritu de concordia y regocijo que encendia
el arte de los setenta: pinturas, danzas, poesia, cantos y musica,
potencié el quehacer de los artistas a la vez que sustent6 nuestros
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pensamientos, fortalecidos con la teoria del arte, la filosofia, el pen-
samiento critico no lineal y divergente; en mi caso personal, esa fue mi
verdadera escuela. para el trabajo en que me desenvuelvo hoy.

Dibujos de Fernando Carballo en pincel seco,. Fotos de google images.
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Arte de un maestro

Posee un gesto fogoso, irreverente, pero profundamente humano.
Aprecia una sensibilidad que emerge de aquellos abismos de la entrana,
que portamos los artistas para compartir con los semejantes. Esas dis-
tancias, guinos, gestualidad texturas y sensorialidad que catapultan las
miradas, el lenguaje no verbal, kinésico, sinestésico, paralingiiis-

tico, proxémico, leido en esas enormes manos tan recurrentes en sus
pintura y dibujos, es una lectura que se entiende al medir el grado de
valor y respeto que este sensible maestro da a los talentos del individuo
creativo. Eso nos habla del enorme aprecio al ser humano y centro de
la creacion, a pesar de tantos detractores que le influencian.

Marcan un espacio que permea un enorme signo de interrogacion, que
nos atraviesa, en tanto impele a confrontar e indagar mas de nosotros
mismos, en una real investigacion autorreferencial, que nos permite
ver con toda confianza ese mar a atravesar -cito con esto de nuevo
“Poética de la relacion” del poeta de Antillas Menores, isla de
Martinica Eduard Glissant 2018.

Dibujos de la década del los setenta de Fernando
Carballo en técnicas como plumilla y pincel seco,
algunos titulados Los dngeles malditos. Fotos de

google images.
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Su enorme talento de dibujante lo lleva a sortear una impronta pulsio-
nal de su “don de multiplicacion”, don de la sobre-abundancia, en tanto
que dé esas habilidades suyas donadas a los demas, cobije de su sombra
benéfica, estas se le multiplican, y eso denota su programa estético,
ideologico y pedagogia, pues Carballo no cesa de ensefar al reinventar-
se constantemente.

Los dibujos que afioro de este maestro -y con esto cierro este arco

de reflexion-, pues coincide con mi etapa mas porosa de recibir sus
ensefianzas, fue precisamente esa década de los setenta: “Los cazadores
de mariposas’, la serie de sus “Angeles malditos”, los grandes retratos de
las mujeres de la Cartago de antafio: la partera, la vendedora de ver-
duras del mercado, la rezadora, las comadres del barrio, las cuen-
ta-cuentos y tantas otras mas, a quienes reverencié dandole un lugar
privilegiado en su imaginario simbdlico; ese es el Carballo que me
gusta, del cual aprendi y atin lo hago valorando no sélo el significado
del arte de estos tiempos, sino del arte de vivi
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Carlos Moya Barahona: Tras un rayo de luz

Los seres creativos son por naturaleza disconformes e indagan, cavan
en el territorio del arte, andan, al principio persiguen algo que no sa-
ben que es, pero al encontrarlo y dominar su técnica, se ponen a buscar
otra cosa, porque hacer lo que ya conocen les resulta aburrido.

Si pudo haber una persona tal como dije disconforme quizas con
aquello que dicta la intuicion artistica pero que no encuentran, en tan-
to anteponen mayores retos para exigirse a si mismo, ese fue el pintor
cartaginés Carlos Moya Barahona.

Falleci6 el 24 de Diciembre de 2019, y si su lumbre hubiera rendido
hasta el 2025, habria llegado a la centuria.

El dia cuando me cont6 que cumplia 93 afios -no los aparentaba-, esta-
ba de compras en un supermercado de los Angeles en Cartago. En se-
rio y en broma -como solia hacerlo-, me dijo que le detectaron cancer
de “posdata” (prostata), y se trago el dolor para si mismo, sin embargo,
adverti en su mirada un destello fotonico como de un enigmatico ritu-
al, chispazo de una larga amistad compartida con amigos y colegas.
No volvi a saber nada de él después de aquel encuentro hasta que supe
de su deceso. Ahi comprendi que aquel flechazo fue de despedida.
Hacia unos diez afios que dejo la calle del Nispero en Sabanilla de
Montes de Oca, cerca de la Universidad a la cual dedicé su desempefo
profesional toda su vida. De un momento a otro me conto del traslado
a Oratorio de Pacayas, huyendo de la ciudad y congraciandose con los
frescos verdores de las faldas del Irazt. De inmediato entendi de que
rastreaba esa luz capturada en sus abordajes a la pintura, no sélo figu-
rativa, sino abstracta, que en lo personal fue mi preferida por la carga
de sensibilidad y juego travieso con la luz, la materia, y la naturaleza de
la forma.
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Repasar su biografia

Luego de graduarse en el Colegio de San Luis Gonzaga en 1946, el
joven Carlos empez6 a frecuentar la Escuela de Artes Plasticas de la
Universidad de Costa Rica, obteniendo la Licenciatura. A inicios de los
cincuentas viajo a Espafia para estudiar en la afamada academia de San
Fernando de Madrid, donde ya en 1954 aparece su nombre como ex-
positor; ademas de asistir a los circulos de arte de las vanguardias que
se dieron en esos afios, en particular el Informalismo, el Arte Matérico,
adoptando estas tendencias con el catalan Antoni Tapies (1923-2012) y
Luis Feito (1929-2021) a la cabeza.

Su hoja de vida destaca varias muestras nacionales, internacionales, y
premios en los afios sesentas, como el de Juegos Florales en El Salva-
dor, el Salon Esso de pintura joven centroamericana, la colectiva en

la Unién Panamericana en Washington 1964, y en 1968 registra su
primera individual en la galeria de la Facultad de Bellas Artes, UCR,
entre otros.

Quizas para sintetizar, uno de los logros de mayor aporte a la cultura
nacional fue investigar, experimentar con materiales, hizo dibujos muy
realistas en tinta negra que revertia como negativos en pelicula de linea
de tiempos de la fotomecanica, se encargd de herramientas de la tec-
nologfa del arte en la ensefianza artistica en su catedra en la Facultad
de Educacion, desde 1950, y en materialidad en Artes Plasticas.

Caracter de su trabajo artistico

Algunos de esos trazos figurativos y de cierto foto-realismo, los pasé al
grabado, eran paisajes valles montanos y algunos costeros; ademas, se
interesd en las danzas ludica de “Los diablitos” de los pueblos originar-
ios de Curré y Boruca, pero también exploro los dias de mercado en
su Cartago natal, abordando las costumbres y gestos de los vendedores
de bananos y sandias, con todo el simbdlico carisma que implica la
cultura popular.

Pint6 también escenarios realistas con alto grado de detalle y rigor,

se interesd en los paisajes interiores de las casonas vernaculas de los
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pueblos, cargados de nostalgia pues muchas de esas arquitecturas,
mobiliarios y utensilios domésticos fueron desplazados por el hor-
no-microondas, la licuadora, la nevera, el horno eléctrico y la estufa de
plantillas, perdiéndose ademas el gusto de la gastronomia vernacula y
que ¢l resentia, al pintar aquellos cuadros testimoniales.

Referencialidad

El critico nacional Ricardo Ulloa Barrenechea (1928-2019) autor del
libro Pintores de Costa Rica (1982), aclamo el logro de la espacialidad
en la pintura abstracta de Carlos Moya, nos dice: “Y sin en Moya la
parte pictdrica también habla por si misma, como en Feito, mas se
acerca al quehacer meticuloso o racionalizado que al desbordamiento
del “impulsivo quehacer” o de la “action painting”. Por lo demas, ya
sabemos que las sugerencias “emotivas” despertadas desde la contem-
placion pueden ser variadas y de diversa especulacion”. (Ulloa B, R.
1982 P.130).

Confesé al lector en el liminar de esta resefia mi criterio que aquella
etapa informalista-matérica -sera que fue lo primero que aprecié de

su arte en mi vida, década de los setenta, impacté mi capacidad de
apreciacion y maduro el deleite que me devuelve al forcejear investi-
gando sus significados actuales que a veces son pervertidos por lo cursi
y decorativo. Obviar ese legado de Moya seria como condenar al olvido
su memoria en tanto portaba la fuerza del primer intento.

La destacada artista, también cartaginesa Zulay Soto, comenta respecto
a esta semblanza de Carlos Moya: “Me hiciste derramar unas lagrimas,
i€l fue mi maestro y entrafiable amigo!”

Otras materialidades y técnicas creativas

Carlos fue un explorador que probd e investigo todo lo posible, elaboro
el arte de los textiles modernos de la segunda parte de la década de los
setentas y ochentas, nudos de cuerdas que evocan quipus de la escritu-
ra incaica del altiplano andino, expuestos en la Galeria de Bellas Artes
UCR. Con aquella investigacion introdujo la estética del tejido, el cual
emerge desde la urdimbre para apostarse en el objeto-arte redimensio-
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nado a los lenguajes actuales.

En los ochenta, tras la instalacion del molino holandés y equipo para
fabricar papel hecho a mano en la escuela de Artes Plasticas, hicimos
yunta al investigar sobre fibras pulposas, para la produccion de papel
como un sujeto de arte en si mismo, con recursos textiles entretejidos
en el momento de formar el pliego.

Carlos siempre fue probador de todo lo posible para crear en arte, repi-
to, pues en el fondo nada le satisfacia en tanto busco algo singular pero
genial, que no estaba sdlo en los lenguajes que adopta, lo hallaba en la
esencia de la vida, en el entorno, naturaleza y cultura.

Quizas esa fue la motivante para trasladarse a Pacayas, canton de Al-
varado, provincia de Cartago, desafiando la edad, y huir de lo violento
de la cultura urbana, buscando aquella luz solar del alba que calentaba
los pastos frios y humedos para alimentar al ganado, y que alborota en
vibrante cromaticidad en las florecillas mafianeras de su jardin.

Tal vez estamos tocando el caracter de su jardin interior, que emergio
de la entrafia misma de su arte y convivencia con la tierra, la natura y
la cultura.

El impulso de la luz

Francisco Amhighetti (1907-1998), su incondicional amigo de toda la

Carlos Moya con una de sus
pinturas de paisaje.
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Carlos Moya. Composicién en rojo. Arte matérico de los setenta.

vida escribi6 de Carlos en La Nacion del 30 de Agosto de 1968 acerca
de su exposicion:

“Hay una luz que quisiera ser color o quiere ser forma, y no se atreve

a materializarse porque pierde su misterio.” (Citado por Ulloa 1982.
P.131)

En un par de ocasiones acompafié a Carlos a visitar al maestro
Amighetti después del taller de papel, charlamos al fragor de un trago
evocando las anécdotas de la Facultad de Bellas Artes, del ambito

tan “domestico” y a la vez quisquilloso del arte nacional, de nuestras
culturas populares y sus tradiciones, el paseo en carreta de bueyes, los
mercados, las pulperias, los parques, las calles, las ventanas de las caso-
nas de Escazu y Heredia, con el significado que éstas suelen tener hoy,
como florecillas silvestres cierran su hermosura ante una violencia que,
en aquellos aflos, aun no se veia venir.

Volviendo a su pintura matérica y abstraccion, era de gruesa tectoni-
ca, utilizd arenas, sacos, gasas, sogas, pero también lograba efectos de
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transparencia muy sutiles con el uso de papel pergamino pegado ala
tela. Eran cual parajes interiores de las entrafas terrestres, en una sum-
ersion en los abismos profundos que también atafien a la personalidad.

El grupo Taller

Carlos, en los sesentas, fue miembro del Grupo Taller, en principio in-
teresados en la abstraccion, pero pienso que como ocurrié con el Gru-
po 8 que anotaron el vocablo en su manifiesto, esa cercania fue para
organizar algunas exposiciones, pero luego cada uno se fue por su lado,
no sustentaron alguna investigacion y propuesta grupal, aunque si per-
sonal, como el caso de Moya, Manuel de la Cruz, Tanya Kreisa, entre
otros. Digo, no se interesaron por hacer teoria, analisis y pensamiento
escrito con las profundizaciones para compartir, sobre manera en el
hecho que algunos de ellos eran docentes integrados a la academia y en
particular a la Educacion Superior Universitaria.

La ultima etapa de la pintura de Carlos Moya, como adelanté, retornd
a explorar aquellos campos donde no estuvieron ausentes las eras de
verdes cultivos, hortalizas y legumbres y aroma al humus de la fertili-
dad. Pero también los galerones donde los agricultores guardan herra-
mientas, abonos e insumos para aquella importante cultura del agro.
Mis que una representacion fidedigna de ese entorno en el cuadro
-pintado, analizado, documentado, investigado-, actuaba el pensamien-
to critico tan desafiante para el arte al configurar el dibujo, el impacto
de laluz, y cierta poética que los aunaba al intentar proyectar “el arte y
su misterio’, tal y como expres6 don Paco Amighetti, acercandose a la
poblacion.
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Jorge Koky Valverde: Legado

Recordar es dirigir una mirada hacia atras, hacia la memoria personal
para evocar, hoy, a una Cartago lloviznando un “pelo de gato” casi
transltcido, cuando apenas pintaba en el poniente un cobrizo celaje en
el Ochomogo y las gotas de agua lucian de un oro fino. Aquel fue un
tiempo de largas discusiones y reflexiones en torno al significado del
arte, la década de los afios setenta del siglo pasado tan de profundas
transformaciones en la cultura nacional y regional.

En la primera parte de aquel decenio, conoci al pintor cartaginés Jorge
Koky Valverde Cerdas (1949-2016), un hombre de figura delgada, y de
hablar critico con muchas voces de acalorada jerga. Por dos razones
me tocd compartir al menos unos veinticinco afios con él: la primera
fue integrarme al grupo de Trabajadores de la Cultura La Puebla de
Cartago, , la segunda como docente en el Tecnoldgico, Departamento
de Cultura y Deporte de aquellos afios dirigido por Rafael Bolafios A.,
compartiendo experiencias educativas y artisticas en los talleres de
artes visuales.

Fueron afios de fundacion de la Escuela de Arte Juan Ramon Bonilla, y
Koky, quien era profesor de pintura me invit6 a llegar a su clase. Ahi vi
nacer una serie de pinturas suyas al 6leo sobre tela de gruesa tectd-
nica y cromatica terrosa a la espatula: “Las Beatas de Cartago’, mujeres
de cuello largo (referencia a Modigliani), con ojos achinados que se
parecian a los suyos. El hablaba con frecuencia de Guayasamin, quizds
por sus gestos y en particular el lenguaje de las manos, porque Koky
hablaba con las manos.

Discutimos aspectos de la historia y teoria del arte, reflexiones y ana-
lisis de una manifestacion que acercaba adeptos a las formas de pen-
samiento para fundamentar la creacion plastico-visual de entonces.
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Actividades de La Puebla

Realizamos visitas a las zonas rurales de la provincia llevando cuadros
y grupos culturales, expusimos en la Biblioteca Mario Sancho hoy
Centro de la Cultura Cartaginesa, en el Salon Municipal, y el
Tecnolégico tanto en el campus como en la Casa Pirie, que por empefio
de Rafa Bolafios paso a ser Casa de la Ciudad.

Tengo presente el dia cuando Koky y quien escribe fuimos a visitar

a Teodorico Quirds, del movimiento del paisaje costarricense, para
exponer sus pinturas acompafiadas por las esculturas de Olger Villegas,
asi se inauguro la Biblioteca del Tecnoldgico.

Valverde albergaba en su pensamiento a los movimientos artisticos que
se gestaron a inicios del siglo XX en Europa y Estados Unidos, como

la Abstraccion geométrica, el Constructivismo y Abstraccion pura, el
fogoso Dadaismo que lo impresionaba sobre manera, en sus clases él
se llenaba la boca de argumentos acerca de aquellos caracteres quizas
subversivos para esos tiempos, un movimiento nacido a finales de los
anos diez en Zurich, Suiza (2017), con su carisma de docente referia

al Arte Povera de mediados de los sesenta en Italia encabezado por el
critico Germano Celant victima del Covid 19 en 2021. Koky le encan-
taba referir a la obra del Povera, “Merda d"Artista’, del piamontese
Piero Manzoni como a uno de los enigmas de los cambios que trans-
formaron el arte. Ademas lo impresiono el creciente Informalismo que
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tomaba fuerza en Estados Unidos y Europa, pero también lo cautivo el
Conceptual con el extraordinario aleman Joseph Beuys.

Respecto al Dadaismo el diccionario lo define como un anti arte, sus
fundadores Tristan Tzara, Hugo Ball, Richard Huelsenbeck y Hans
Arp, se reunian en el Cabaret Voltaire, con acciones en rechazo a la
institucion artistica. A Koky eso le encantaba y conversabamos con fre-
cuencia en la entrafiable cantina la Aldea (esquina noreste de las ruinas
de Cartago), ahi se conceptualizan muchas de las posturas ideologicas
y estéticas de un arte que maduré con el grupo.

Forjar el pensamiento

Repasamos ideologias como el capitalismo, neoliberalismo y el so-
cialismo. Se recuerda la Guerra de Vietnam, la musica rock,
Woodstock 1969, los “hippies’, las luchas estudiantiles: Paris 68 y
Tlaltelolco, México. En el pais se experimentd ALCOA, 1970, conflic-
tos bananeros en el Caribe y Sur del pais, y los conflictos bélicos en el
istmo.

Para Costa Rica, el resquemor gravitaba en nuestros propios adentros,
era como un eco pulsional propio del taller creativo del artista, que a la
vez eran sitios de reunion, discusion y compartir holgado, pero a la vez
pensamiento profundo. Se aprendid a discernir que tales objetos de la
cultura de esa década tan singular, eran herramientas de dominacion y
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tacticas de poder de los centros hegemonicos que eternamente asumen
esas conductas tan posesivas y que nos proponemos adversar.
Discutimos que el poder y la politica poseen un borde poroso con lo
creativo que lo convertia en arte de protesta. El grupo prepard una
manifestacion con pancartas, comunes hoy al apreciar como objetos de
arte, pero en aquellos aflos no eran comprendidas. Para la propuesta
montada en el jardin norte del Parque de las Ruinas, no habia Koky
terminado de instalarla cuando llegaron las patrullas de la coman-
dancia y nos obligaron a quitarlas. Ante el impedimento nos fuimos a
Llanos de los Angeles de Corralillo, para celebrar con aquella comuni-
dad el dia 15 de septiembre.

Rafael Canogar, define al arte politico:

“El arte de denuncia es consecuencia de una situacion conflictiva:
repulsa contra la violencia que suele acompanarlas. Un arte donde

el protagonista, al contrario del héroe historico, o el lider glorificado
de los regimenes totalitarios, son las victimas anénimas que sufren la
opresion”. (Canogar. 2014. P30) (http://www.uam.mx/difusion/casadel-
tiempo/14_mar_2015/casa_del_tiempo_eV_num_14_27_31.pdf).

El arte de Valverde

De la pintura al 6leo evolucioné hacia un arte introspectivo y existen-
cial, de experimentacion con distintos materiales “povera’, como el
yute, el mecate, incluso, hacia la instalacién. En la muestra con que se
abrid la Galeria Pedro Arrieta en el campus del TEC, represent6 una
pieza extraordinaria, el ritual de la mesa, instalacion bien concebida
para reflexionar en alimentar el cuerpo pero que también el alma, con
elementos disonantes que subvierte el acto tan familiar al introducir
mecates, cuerdas, y espinas. Una obra de fuerte poética reflexiva sobre
las problematicas sociales, donde a pesar de que en la loza para la mesa
existan brillos, manteles bordados, como sucede en la vida, también
existen amarres que anudan la existencia.

Ademas, abord¢ la problematica con distintos materiales actuales para
tratar simbolicamente la vida, con signos cercanos como el animal, el
perro, y aquel dicho popular de llevar una “vida de perro”. Cuando hoy
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se habla de maltrato animal penado por la Ley, pero que en el caso hu-
mano se advierte con el maltrato a la nifiez, los femicidios y feminici-
dios que todos los dias impactan con las crecientes estadisticas. O sea
que él abordaba las problematicas de la sociedad actual simbolizada en
las figuras caninas flacas y de mirada triste.

En un brochure del grupo acerca de la muestra de 1995 en la Biblioteca
Mario Sancho, trasciende este pensamiento:

“Un grupo de artistas e intelectuales cartagineses reunidos bajo el
nombre de la legendaria “Puebla de los Pardos’, que se caracterizé por
su actitud inconforme durante la colonia, canalizé aquella actitud para
afrontar las nuevas maneras de definir y desarrollar el trabajo cultural,
y de hacer llevar el arte a las comunidades, y a los sectores periféricos
desfavorecidos por las politicas capital-centralistas de la cultura nacio-
nal’. (La Puebla, 20 Afios Grupo La Puebla. Casa de la Ciudad, Mayo
1995).

En el Salon Nacional de Artes Visuales de 1993, del Museo de Arte
Costarricense, obtuvo la Medalla de Oro, Premio de dicho Salén Na-
cional de Dibujo, y en vida recibio el galardon Marco Aurelio Aguilar
(1997) de la Municipalidad de Cartago. Fallecio en 2016, y la oquedad
que dejo en la cultura nacional y en particular la cartaginesa, sea una
marca que perdure en la memoria de esta provincia. Su enfrentamiento
a factores como la actitud del capital centrismo y la barrera de Ocho-
mogo, al lado de su experimentacién con materiales poco comunes
para la creacion visual, fueron como su firma y memoria de su legado.

B Jorge Koky Valverde. La mesa.
Instalkacion.
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Jorge Castillo Rojas: Arte y rigor

El hermano del pintor cartaginés Jorge Castillo Rojas (1944), Eduardo
-periodista y gestor cultural-, quién mas lo conoce pues compartio
con € desde la infancia, se pregunta ;cual es el principal talento de su
hermano artista?, indaga ;qué lo caracteriza al pintar esos lienzos al
6leo en suma detallados o en acuarela sobre papel? Lo que sea Jorge lo
porta en su genética de manera que mirar en retrospectiva ;de quién
proviene el legado? y ;como lo adquirié?, la respuesta es que el espiri-
tu artistico que llamamos vocacion no viene legada, per sé, se cultiva,
y requiere estar agarrado a la tierra con buenas raices (cultura) para
sacarle provecho a la semilla que la vida depositd en él.

En el Salmo 1 se dice que un drbol sembrado a orillas del rio (la Pal-
abra) reverdece siempre y da buenos y abundantes frutos. Ademas, la
parabola de los talentos (Mt 25) explica que se nos confia un terreno,
una habilidad, un pensamiento creativo, pero existen muchas personas
que esconden ese tesoro sin sacarle provecho y eso es ingrato y frus-
trante.

Palabras del propio Eduardo Castillo, hermano de Jorge acerca de su
arte:

“Qué es lo que Jorge nos ha mostrado con su arte? Algo fundamen-
tal para ser un artista de verdad: el rigor, entendido, como excesiva y
escrupulosa severidad. Pero, se habla de apego a una norma que no es
un libreto inquebrantable, sino una manera de entender que las cosas
se hacen bien, que la técnica tiene una razén y que romper esa razon,
cosa siempre posible, no puede ser nunca una nueva norma de casuali-
dades”. (Castillo, E. Documento compartido por redes)
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Jorge Castillo. Pintura al 6leo sobre lienzo.

El razonamiento de Eduardo respecto al arte de su hermano Jorge, es el
resultado de una préctica artistica que requiere intelecto o experticia:
“atin antes de hacerlo -prosigue Eduardo-, si bien puede estar sometida
a suertes, accidentes y casualidades, éstas no son nunca producto del
azar, sino de la aplicacion de su conocimiento, talento y disciplina.”
(Castillo, E. Idem)

Talento de Jorge

Observar fotografias de algunos de los cuadros en acuarela u 6leo de
Jorge, de inmediato comprendemos su capacidad de mirar: él ve mas
alla de lo que observan los demas, va al milimetro, al equilibrio, al
despiece de las formas y los planos en una deconstruccion mental de lo
observado, que nace con el dibujo, es una construccion, un andamiaje,
para luego reconstruirlo en la tela o papel.

Esto se aprecia mejor en los cuadros de las casas populares de made-
ra, laton o concreto, pintadas como dije por Jorge al milimetro, con
buenos niveles y a angulo recto. E implica al entorno, sea jardin que
ciudad. Se dice que si esa cimentacion es buena, soportara cualquier
construccion sobre si, este anclaje también es biblico.
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Dominio de si mismo y la técnica

El espectador solo ve una casa de color tal..., pero el artista, para
lograrlo, elabora un detallado desglose de los elementos, medidas o
proporciones dadas en el trazo, que son similares a la labor del con-
structor.

Jorge observa los planos a escuadra, en angulos rectos o de noventa
grados; aprecia la yuxtaposicion de esas superficies de lo construido,
primero en un esquema mental 0 mapeo que consiente mucho de
emocional en la misma medida que la técnica, que luego de mapeado
en el dibujo y pintado, adquiere la proeza de la representacion en tanto
exista rigor, disciplina que se cultiva con trabajo, concentracion y paz
en la conciencia para que los tantos fantasmas que pululan por doquier
no disturben el trabajo.

Referencialidad y teoria

Ese realismo toco los bordes de lo que se llam¢ en arte hiperrealismo,
referidos por el norteamericano Richard Estes, culminacion que en la
década de los ochentas y noventas se opuso al Conceptualismo, al Pop
y el Povera. El neoyorquino pinto la arquitectura de las ciudades, en la
cual animaba el espiritu urbano, una tonica de representacion legada
por el mismo constructo que hoy estd en crisis ante la violencia que
acrecienta y compunge a la sociedad.

Jorge Castillo.
Y s Pintura al 6leo sobre
ARy Y LAy MFENNE lienzo.
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En esta perspectiva acerca del trabajo de Castillo Rojas, visualizo en la
gran pantalla de la memoria una gran paradoja: ;qué podemos en-
sefar al espectador?, ;todo ese proceso de investigacion detallada de

la imagen e iconografia?, o, ;s6lo mostrar el producto final que va a
impactar? Esto me recuerda una de las famosas cartas de Vincent Van
Gogh a su hermano Theo, en la cual decia que una parturienta muestra
el recién nacido a la sociedad ya vestido con sus mejores ropajes, pero
nunca ensefia los trapos ensangrentados del parto.

Esa contradiccion nos enfrenta a uno de los grandes dilemas o enigmas
del arte de estos tiempos actuales. En la situacion de lo contemporaneo
el interés esta en mostrar el proceso, aunque el fruto sea apenas vislum-
brado o no exista, pues lo que importa es la conceptualizacion y el
trabajo para lograrlo. Lo dijo el literato japonés Kobo Abé: “la esencia
no esta en los frutos de la investigacion, esta en el proceso”.

Mi juicio acerca de la naturaleza de esta paradoja es que ambos encua-
dres importan hoy en dia, porque el espectador, el critico, el curador,
requieren analizar el cruce de ambas perspectivas, o sea sobreponerlas
y transparentarlas y algo en suma fundamental: en todo ello trasciende
el rigor, incluso en el Informalismo; y es valida la emocionalidad que
también tributa al valor de la obra de arte.

Jorge Castillo. Acuarela. Jorge Castillo. Oleo sobre lienzo.
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Dos o tres perspectivas

A este nivel quiero reflexionar sobre estas perspectivas de la pintura
actual y en singular de lo urbano, y que hablo de transparentar: por un
lado, estd el ya citado Richard Estes (1932) “la realidad como reflejo’,
nos muestra los brillos y reflejos de la urbe, que se ven en los venta-
nales, vitrinas y escaparates del comercio -con la connotacion que

esto puede tener. O, traspasando ese trazo por la pintura del también
estadounidense Edward Hopper, quien trabaja los caracteres de los
materiales, de las paredes y como pueden reflejar la soledad existente
en el entramado citadino.

En el articulo de “La realidad como reflejo’, aclara: “Richard Estes es
uno de los fundadores del foto-realismo norteamericano (también lla-
mado hiperrealismo) que surge a finales de la década de 1960. En gran
parte de su obra podemos observar que su virtuosismo se luce aun mas
cuando pinta las imagenes que se reflejan en cristales o en todo tipo de
superficies espejadas”. (https://www.3minutosdearte.com/seis-cuad-
ros-un-concepto/richard-estes-y-la-realidad-como-un-reflejo/).
Importa deducir que los reflejos de la pintura de Estes no se quedan

en pura capacidad técnica, muestran una mirada sobre el universo: “la
realidad como un reflejo que la multiplica, o la deforma, o la fragmenta
en un monton de reflejos parciales, o la deja ver débilmente”.

La otra perspectiva, la de Edward Hopper (1882-1967), lo referencia, al
tratar la luz y atmosferas de tranquilidad, pero a la vez embriaguez del
misterio de las superficies urbanas. Se trata de un signo que genera una
sensacion de silencio, e invita a la reflexion sobre los males actuales de
la ciudad ante la crisis contemporanea.

La tercera perspectiva

Jorge Castillo fue parte del Grupo La Puebla que se gest6 en la Cartago
de los afios setenta, y él ya era un adiestrado pintor que se formé en

la escuela de Artes Plasticas de la UCR. Vuelvo a referir al texto de su
hermano Eduardo acerca de su formacion:
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Jorge Castillo. Acuarela.

“Decia que desde nifo nos sorprendia con su trabajo, y eso continué a
lo largo de su vida, especialmente cuando se formo en la Universidad
de Costa Rica con profesores de los mas reconocidos en el pais, como
Francisco Amighetti, Margarita Bertheau, Carlos Salazar Herrera, Di-
norah Bolandi, Sonia Romero, Lola Fernandez, Luis Daell y otros.

Sin embargo, hay algo que hace a Jorge diferente...”

A estas contradicciones y perspectivas nuestro pintor cartaginés agrega
el jardin, los arboles, el verdor, el elemento del paisaje rural traspasado
por otros significados como los que hemos venido analizando para
llegar a decir que en apariencia nos plantea el enigma de un arte que
pudiera estar vacio de todos los conflictos y razonamientos de los abor-
dajes actuales, pero los tiene, en tanto son componentes del lenguaje de
la linea, de las masas, de los vacios. Esta en el rigor del cual tanto he-
mos hablado con la consigna de sostener una pintura, una cultura, una
naturaleza, como la que ¢l aprendio a pintar y de la cual sin excepcion
todos somos parte.
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Dinier Matamoros Gomez (1959). Retratarse a si mismo

Pienso que en arte y sobre todo el retrato, a quien se pinta o dibuja
-tratese de quien se trate el o la modelo, se retrata es a si mismo, en las
miradas, gestos, sonrisas, interioridad, se transmite la sustancia de una
imagen persistente que no se adivina, y constituye una de las grandes
paradojas del arte. Aunque el artista tenga un referente, e impacte el
arte de ese otro, al tener delante al modelo advierte una pulsion que
emerge de la entrafa, de la cueva que todos llevamos en nuestros
adentros.

Igual sucede con la tierra que se quiere pintar, o con el mar, con la ciu-
dad o la casa que se busca, pues se persigue aquel lugar que por prime-
ra vez posamos la mirada, rastreando las voces de los nuestros, quienes
dejaron huellas en la memoria personal, la cual €l, el artista, defiende

a capa y espada para que no sea contaminada con otras tierras, mares,
montaiias, voces, rostros y miradas esquivas.

Lo decia el poeta alejandrino Constantino Kavafis: “No hallaras otra
ciudad, ni otra tierra ni otra mar, porque lo que buscas esta contigo
siempre.

Al presentir el ultimo suspiro de la existencia buscaremos la casa que
nos vio nacer, él ttero del mundo al cual nos aferramos pues ahi todo
nos fue dado y germino el ser.

En el caso del artista grafista, dibujante, pintor Dinier Matamoros, €l
anda tras una mirada, la de la sabiduria puesta en el mundo; razén
para dibujar y redibujar el mismo rostro, los mismos paisajes, el mismo
trazo incierto sin percatarse que en cada retrato dibujado se reinventa
a si mismo.
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A Dinier Matamoros lo conoci cuando €l era muy joven, en la casa

del grupo La Puebla que encabezd el maestro Fernando Carballo en
aquel “Cantarranas’, Asis de la vieja Cartago. Lo vi por primera vez a la
luz de una vela y embriaguez de un sorbo de vino tinto, leiamos estos
versos de Cavafis que a mi se me pegaron en la piel y la entrafia. Ahi
en el seno del grupo se disertaba acerca de la sicologia de Freud; de las
sombras que arrojamos los humanos de Jung; del pensamiento revo-
lucionario de Max; cantamos las canciones de Violeta Parra para darle
gracias a la vida por amar entrafiablemente.

Palpé sus trazos en el papel o el lienzo de aquellos tiempos, esos ojos
que busca sin reconocerlos, y por ello repite en cada esgrafiado, cada
papel, cada mirada para indagarse él. En cada dibujo se plantea la mis-
ma pregunta: ;Quién soy?

A este artista cartaginés lo recuerdo en las aulas de la Escuela de Arte
Juan Ramon Bonilla, era un chiquillo travieso, depredador de todo
papel que llegara a sus manos, lo colmaba de lineas arqueadas con la
plumilla y en extremo sensibles, papeles que traia siempre consigo bajo
el brazo, en aquellos abismos de juventud, donde yace el tiempo, el
universo, el pensamiento.

Dinier Matamoros.
Retrato a lapiz. SF
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Sus dibujos de paisaje contienen un Guanacaste que le sale también
de la entrafia, esos afios que vivid en aquella zona costera del Canton
santacrucefio le quedaron adheridos a la memoria, a la pulsion de

un deseo encabritado como aquellos vientos que la sacuden antes de
iniciar el verano; esquema simbdlico que marca, en tanto es identi-
dad y aforanza. Igual ocurre con otros paisajes donde la dominante
cromatica es mas fresca como las refrigerantes ventiscas del Irazt de su
Cartago natal.

Y volviendo al esquema de los retratos ladeados, que enmarcan en
claroscuros los luceros del alma: los ojos que llevan luz a su interi-
oridad, pero que puede también que de repente desaparezca, como
también dijo aquel otro poeta del hermetismo italiano Salvatore Qua-
simodo en “Ed é subito sera™: “Estoy clavado al centro de la Tierra por

+ Dinier Matamoros.
Retrato a lapicero.
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un rayo de luz, y subitamente se hizo de noche”

Ese rayo de luz esta compuesto de una suma de distintas energias: la
del o los referentes conceptuales, la energia del si mismo de la cual
irradia fulgor en la pupila como un flashazo que se engatilla desde el
corazon, de manera que al hacerse de noche el rayo se disipa y el indi-
viduo queda desguarnecido a la intemperie de la incertidumbre.

Es ese el paisaje que golped su retina y abri6 la macula de la vision,
mirada donde é] busca el color, el esquema de la horizontalidad que in-
funde paz, ensuefio, al fragor de un suspiro tenue que llena el pecho de
aire, porque ahi se halla €], es su mar, su montafa, su “pampa bravia”
como dijo el poeta Anibal Reni en el vals criollo que canta a aquella
tierra de nuestra interioridad.

Dinier Matamoros.
Retrato a lapicero sobre
cartulina de empaque.
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Guido Chinchilla Alvarado (1957) La busqueda del lenguaje

Artista originario de Cartago, Guido Chinchilla, integré el grupo La
Puebla en la década de los setenta del siglo pasado, que desarrollé un
efervescente espacio cultural entre hervores sociales y politicos propios
de esos afios. Hicimos yunta al salir a los campos aledafios a la provin-
cia e incluso mas alld, a Santo Domingo de Heredia y otras comuni-
dades con el afan de investigar los abordajes al arte y en particular al
paisaje costarricense.

Artistas como Margarita Bertheau, Quico Quirés, Dinorah Bolan-

di, entre otros, trasladaron la escuela al aire libre en el encuentro del
paisaje sus caracteres de identidad y tradiciones. En esos afios viajamos
al Caribe, Puerto Limon y Puerto Viejo. Ademas, evoco una salida con
el grupo a Puntarenas a pintar del lado del estero detrds del mercado
de aquel Puerto del Pacifico, explorando su luminosidad y texturas.
Guido tuvo su formacion preliminar en la Casa del Artista, guiado por
el maestro Chino Morales, entre otros.

Dejé de verlo durante largos afios, pero lo he seguido como miembro
de algunos colectivos como la Asociacion Costarricense de Acuarelis-
tas (ACA o Costa-acuarela) y ain mas reciente Pintores al Aire Libre
(PINTAL).

La pintura de Guido Chinchilla

Abordo el paisaje valle montano, con bien estudiados encuadres y
técnica fluida en acuarela, 6leo y acrilico, para luego avanzar hacia la
representacion de la figura humana y en singular la mujer. Aparecen
ademas algunas tematicas de detalles con objetos, flores y gestos que lo
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acercan al borde de la abstraccion, forcejeo creativo con la figuracion
que lo embarga, y echo raices en esta manifestacion que él busca o en-
cuentra a cada paso a lo largo del tiempo, en tanto lo figurativo lo tiene
metido hasta lo mas profundo de su ser.

Siempre aclaro que, al escribir sobre arte, en mi caso personal, calan las
experiencias autorreferenciales, éstas me estimulan a escribir a evo-
car, analizar, pues al verme reflejado en todo ello valora la memoria,
motiva a analizar desde otras perspectivas y preguntarme a mi mismo
como critico ;qué me quedo de todo aquello que comento?, ;cual fue
el terreno cultivado y semillas depositadas en esos surcos que hoy
cosechamos? Todo esto ocurre para comprender al sujeto observado,
deducir sus afanes y pericias al pintar.

Alo largo de mi vida he acompanado a muchos artistas en sus busque-
das y trabajo, siempre pienso que mi acercamiento a ellas o ellos fue
para aprender, pues cada uno tiene algo que interesa proponer o
buscar, para saber ;qué es?, y, ;en qué tanto la cercania contribuyo a
formarnos mutuamente?

= 1
17154

Guido Chinchilla. Acuar.ela.
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Interaccionismo simboélico

Esta es una de las grandes paradojas del arte que podriamos caracteri-
zar con aquella mano que dibujo el holandés Maurice Escher cerca de
1949, que al dibujarla, al mismo tiempo esa mano nos dibuja a no-
sotros los espectadores o se dibuja a si misma. Se trata de un interac-
cionismo simbdlico focalizado por la sociologia de los afios sesenta

y setenta del siglo anterior en el cual, al adoptar signos de nuestro
entorno natural, cultural, humano, material y la cosecha de sus pro-
ductos, éstos se comportan como moldes que terminan formandonos a
nosotros mismos.

Pero también aprendemos unos de otros, cuando nos miramos a los
0jos, en las pupilas del otro la imagen que vemos es la muestra. Sin
embargo, tal es el caso de la cercania que, cuando esa otra persona no
nos impide mirar mas alld de la macula de la vision, mas alla de su
campo retiniano, lo que hacemos es entrar a esculcar el alma de aquel
o aquella, tanto como esa persona nos esculca a nosotros a través de
estos signos de mutualidad.

Siempre pienso que nuestros ancestros originarios de este continente
que edificaron grandes acueductos, como Nezahualcoyotl, el rey poeta
mexica, 0 quienes construyeron los andenes agricolas de Moray en el
Valle Sagrado Inca, no fueron a estudiar ingenieria a Europa, o los con-
structores que cortaron las piedras de Sacsahuaman en Cusco, aprend-
ieron al verse trabajar cada uno, el aula era la tierra, la naturaleza, y la
cultura misma.

Busqueda del lenguaje

Con la pintura ocurre algo similar, y de ahi que se desprende la exis-
tencia de referentes o influjos estilisticos, que son normales pues, al
conocer a quien se admira por su manera de resolver el cuadro, por

el como maneja las herramientas y los componentes del lenguaje, se
asimila como bagaje propio pero que es prestado, existe el momento en
la vida de todo artista para, asimilarlo, superarlo y encontrar nuestras
propias fortalezas creativas.

En esa interaccion, cuando Guido tomaba los pinceles yo lo observaba,
analizaba encuadres, tratamiento del color, luz, texturas, lo que llama-
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mos practica artistica que es de cada quien, y dependia hasta de como
pegar el papel a la tabla de soporte. Todos sus pasos conllevan lo que
cada artista es, talento que no se presta, pues cada uno lo reinventa a su
manera con su capacidad creativa de (trans)formarnos unos a otros.
Hoy que Guido me comparte el enlace a su pagina web donde archiva
sus logros y secretos encontrados en su estudio, me abastece el cono-
cimiento de un artista que no conocia, aunque adivino o me explico de
donde proviene cada vertiente, y cudles son sus impulsos para llegar

a domar ese espiritu tan fogoso, tesoro encontrado en esos terrenos
donde cavamos siempre buscando las betas del ate.

Ese es el Guido Chinchilla que conozco desde sus pasos iniciales en el
quehacer artistico y que también lo cambian a €l, y hoy lo demuestra
con consistencia, y lo prepara para otra etapa de mayor madurez técni-
cay conceptual en su vida de artista adulto.

Guido Chinchilla. Acuarelas.
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Adrian Gomez Guzman: Arte etnografico

Una vez pregunté al pintor nacido en la ciudad de Cartago en 1962,
Adrian Gémez Guzman, acerca del estilo de su pintura qué, como ses-
go singular aborda la negritud, personas de raza negra y sobre manera
nifios y nifias. Le pregunté si él se sentia complacido en convertir ese
rasgo etnografico en signo de su identidad artistica, delante de otros
artistas que varfan sus patrones morfoldgicos y estilisticos imposibil-
itando reconocer su raiz, naturaleza o posicionamiento estético. Este
argumento requiere actuar siempre con suma contencion, para no
excederse y determinar estereotipos, o, por el contrario, un arte que no
posea anclajes.

La investigacion etnografica es un método de la antropologia social
que potencia la observacion de practicas culturales y sociales que alud-
en a personas o culturas, e importa en arte porque lo marca como un
estamento tedrico-critico que da valor a dicha manifestacion.

Adridn Gomez.
Serie Las
Negritas.

Oleo sobre
lienzo.

peiaiten
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De manera que desde esta perspectiva me interesa mucho este acer-
camiento a Adrian Gomez y a su pintura de “sus negritas” para valorar
su trabajo, posicionamiento estético y como dije, que transparenta lo
socioldgico.

Esta investigacion, practica artistica, como todo en la vida requiere
constancia, rigor, pero también astucia ante la necesidad de transfor-
mar. En la situacion de este artista esa constancia y focalizacion es
contundente, pero, importa dar seguimiento a la necesidad de cambio.
Se recuerda a Goethe y el vocablo “transformacion” qué aquel poeta

y filésofo que abri6 el Renacimiento en las letras, lo definia como “la
eterna ocupacion del eterno entendimiento”

Entonces, hacer arte es saber manejar la medida de las cosas, constan-
cia, estilo, tiempo, e impacto a la cultura y sociedad: saber cual es o
donde esta el punto de inflexion de toda propuesta: Un cuadro, una
escultura, una instalacion, un video, una fotografia, importa saber en
qué momento detenerse y no poner una pincelada mas, e incluso saber
escuchar esa vocecilla interior, la voz de la intuicion, que instiga a con-
tinuar o a pararse en seco delante de la obra de arte.

Uno de los paradigmas del Minimalismo que tanto influye en la cultura
contemporanea es “menos es mas, pero existen personas tan creati-
vas y llenas de ideas que no ven la comba en el palo y echan a perder
una idea por buena que sea. Se le llama dominio propio y es el talento
primordial de los grandes maestros.

Adridn Gomez.
Serie Las
Negritas.

Oleo sobre
lienzo.
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Desde que conoci a Adrian Gomez, en los afios setenta, en la Escuela
de Arte Juan Ramon Bonilla de Cartago, daba muestras de esa inquieta
manera de buscar lo que se plantea hacer. Era introspectivo, con facili-
dad se volvia hacia s mismo para esculcar su interioridad. Ensimisma-
ba su preocupacion y conducta creativa como miembro social y de un
grupo que fue su escuela: La Puebla.

Descubri6 un simple gesto, el de las negritas y negritos, su indumen-
taria, entornos, materiales para hacer la casa, ese nicho existencial
desde el cual se desborda el caracter de esta cultura, biodiversidad,
matices e idiosincrasia.

Salta el abordaje a las hamacas, como un signo de la nifiez y de una
vida holgada y desenfadada; sin embargo, son puntos muy algidos para
la investigacion artistica, para que no sea minada, como dije, por los
estereotipos.

Lo que es cierto y valido es que Gomez encontré su propio Caribe,

con una arquitectura y material caracteristica, con un estilo de peinar
los cabellos a los nifios y nifas, cromatica de alta excitacion luminosa,
objetos e indumentaria que en algunos casos se vuelve signo fehaciente
de lo que se busca, y es acorde con la personalidad de cada quien, pero
importa su uso porque ese es el espejo que rebota la mirada o el espe-
jismo que también nos puede perder. Son esa ojeada que no necesita

Adridn Gomez.
Serie Las
Negritas.

Oleo sobre
lienzo.
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ir demasiado lejos para encontrar dichos signos, a veces es suficiente
cerrar los parpados y ensimismarse para que afloren en nuestras per-
cepciones.

Todos tenemos nuestros deslices (contradicciones), lo afirmaba Ro-
driguez del Paso -antes de su temprano fallecimiento en 2016-, en una
entrevista que le hice y publiqué en la revista espafiola Experimenta.es
para su muestra “Super Moderno” en el MADC.

Pero es valido disentir o mostrarnos en desacuerdo, pero lo que no es
valido es imponer nuestro criterio, y eso me recuerda la filosofia taoista
de Lao Tse: “Dominacion sin imposicion de si mismo’, o sea que debo
tener los argumentos tedricos para determinar lo que pienso y agallas
para externarlo. A lo que quiero llegar con esto es que la pintura de
Adrian no me ancla, divaga en apariencias, pero, insisto ;quién soy yo
para imponer mi criterio?

Desde los anos noventa del siglo pasado, la cultura abrid las puer-

tas a lo popular, a la diversidad, y puso en igualdad estos lenguajes y
cuestionan los discursos que nos imponen desde las escuelas de arte.
Donde antes estuvo una escultura de Rodin -por mencionar alguna-,
se coloco un objeto de la sociedad de consumo, como podria ser un
aparato de tv o una herramienta de trabajo agricola. Disrupcion de los
limites que marcé la postmodernidad con el arte contemporaneo.
Precisamente este afio para la sesenta edicion de la Bienal de Venecia,
el curador invitado, el brasilefio Adriano Pedrosa, dio un paso mas en
esta discusion que acelerd los animos, al abordar lo extrafio, diverso,
queer, indigena, outsider, folk, y esa apertura encabrité el tono a las
discusiones.

De manera que, ;quién soy yo para criticar a Adrian Gomez, quien se
propone crear lo diverso en el arte?

Pero es importante también concientizar que esas ilusiones en tanto
son motivaciones para trabajar e investigar, tienen sus fantasmas que
acosan cuando menos se espera. Yo digo que son gajes del oficio, y se
reinventan a cada momento para obligarnos a estar siempre atentos

y en sigilo (red de deseos pero que también pueden convertirse en
miedos).
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Adridn Gomez.
Serie Las
Negritas.

Oleo sobre
lienzo.

Adridn Gomez.
Serie Las
Negritas.

Oleo sobre
lienzo.

A veces son como las vestimentas que nos acostumbramos tanto a
usarlas, como dijo Debravo “hay que deshilachar ese gangoche viejo y
quedarse desnudos frente al viento pues en vez de objetos de servicio
terminan hundiéndose bajo la piel y se convierten en amos y carceler-
os”. (Debravo. Trajes Nosotros los Hombres Ed.CR, 2012).
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Luis Carlos Calderon: Aliento y poética

Con este artista cartaginés Luis Carlos Calderon Navarro (1957) me
unen entrafables recuerdos que rememoran signos que sustentan
nuestra trayectoria, pues, ademds de miembros fundadores a mediados
de los afios setenta del grupo La Puebla de los Pardos de Cartago, y
frecuentar la escuela de Arte Juan Ramdn Bonilla en los setentas del
siglo pasado, asistimos al curso de litografia artistica impartido por el
maestro cubano José Bermudez en el Creagraf, UCR, 1978, y ambos
recibimos Mencion de Honor en Dibujo en el Séptimo Salon de Artes
Plasticas 1978, organizado por el Museo de Arte Costarricense, realiza-
dos en aquella década en las salas del ala Sur del Museo Nacional.

La Puebla de los Pardos

Visitamos comunidades rurales, se organizaron exposiciones artisticas
en espacios publicos, privados, o al aire libre. Se presentd musica y
cancion trova, poesia, animando a los pueblos alejados de la provincia,
presentandonos en escuelas, salones comunales, templos y hasta casas
de vecinos del lugar. Nos reuniamos por las noches en casa del maestro
Fernando Carballo (artista idedlogo de la agrupacion de trabajadores
de la cultura), atendiendo a los razonamientos que traspasaron nues-
tras posiciones politicas, sociales y culturales de aquellos tiempos de
sensible hervor, para un arte que se gesté asumiendo posicionamientos
contraculturales antecedentes a la irrupcion del arte contemporaneo de
los noventa del siglo pasado.
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El dibujo de Luis Carlos Calderén

Cercano a las tendencias de vanguardia que identifico la realidad de

la época, y por ello le llamo Arte Politico, en sus creaciones, ademas
del Art Noveau, se advertian referencias al Pop, al Rock setentero y
raiz de lo psicodélico. Fueron anos de Guerra Fria, importa recordar
los conflictos politico-ideoldgicos que influyeron en la segunda parte
del siglo XX entre las dos grades potencias: Estados Unidos y la ex
Union Soviética (URSS), polarizacion que fragmenté al mundo en dos
grandes bloques, uno alineado al capitalismo y el otro llamado por sus
adeptos como “no alineado” de ideologia marxista.

Quizas la efervescencia experimentada en esos aflos del movimiento
hippie que surgi6 en los sesentas en Norte América en contra de los
valores conservadores de la sociedad, adverso la represion, el consumo
y el capitalismo, con una filosofia de “tener menos para ser mas’, espiri-
tu de cambio que también sustentd el Minimalismo, el Arte Povera y

el Conceptualismo que por lo general adoptan la prédica de reduccion
y esencialidad, andamiaje para la consigna de la Paz y el Amor que
adversaba la guerra de Vietnan. Estas fueron vivencias que inyectaron
un espiritu renovador y disidente en las artes visuales, fotografia, cine,
performance, en el arte en general.

Tuvimos como integrante del grupo a la maestra Zulay Soto, adentrada
en aquellos lenguajes y experiencias (de quien tuvimos un amplio acer-
camiento en esta misma columna dominical en fechas recientes).

El retrato femenino

Luis Carlos era un joven de suefios encabritados atizados por una pul-
sion del erotismo juvenil, sediento de transformarse con las ilusiones y
emociones de aquella algarabia social, y un arte en singular en el cual
elaboro la figura humana, en especial la de la mujer, colmada de signos
que intentaré analizar y reflexionar acerca de su valor para la cultura de
esta provincia y a nivel nacional y que fueron la carta de presentacion
del arte de los setentas y ochentas para él y la misma agrupacion.
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Luis Carlos Calderén
Dibujos a plumilla
sobre papel.
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Elabora perfiles en una posicion que se vuelve matriz morfoldgica, con
el rostro forjando un gesto de orgullo, mirada retadora o de elegan-
cia, que me recuerda al Art Noueau en la pintura de Gustav Klimt
(1862-1918) de enorme influencia en el estilo de pintura modernista o
Jugendstil -como se le llamo en el habla alemana. Las pinturas del aus-
triaco y en particular “El beso’, personifica el espiritu que presagiaba el
amanecer de una nueva era ante los conflictos y tensiones que provo-
caron la Primera Guerra Mundial.

En mi primer viaje de estudios en 1982 me detuve largamente a apre-
ciar algunas pinturas de Klimt en la céntrica Galeria Contemporanea
de Via Nacional en Roma, y ahi tuve muy presente a los colegas
miembros de La Puebla, en especial a los mas jovenes como Calderon,
Matamoros y Gomez.

Volviendo a sus dibujos enmarcan otro signo muy singular, de sus
labios emergen trazos sobre la horizontal, como queriendo representar
con ese signo grafico un halito de expresividad, quizas demostrando la
capacidad humana del lenguaje verbal, y aunque Calderén extrapola
los lenguajes no verbales, como la kinésica -lenguaje de los gestos sobre
todo en las manos y dedos-, la prosémica -el lenguaje de las distancias
en la comunicacion social-, y el aliento de la poética que emerge desde
la entrafia, como lo pulsional, hasta transformar en elementos distin-
guibles esos trazos sicodélicos de su estilo personal.

El arte psicodélico es una erga grafica y cromatica donde el azar y la
alucinacion emplazan un lenguaje cercano a la matriz hippie; se empie-
za a hablar de esta nocion en Europa después de la revolucion estudi-
antil del Mayo 68 en Paris, pero que también se dieron repercusiones
en nuestros paises, se recuerda Tlatelolco, México en ese mismo afio, y
la confrontacion local por la aprobacion en el Congreso de la ley Alcoa
1970, frente a la Asamblea Legislativa en el cual estuvimos presentes
apoyando, aunque momentos después salimos despavoridos por la
represion y las bombas lacrimégenas..

Hoy me pregunto: ;no son acaso concomitancias con el actual interés
por el binomio biocultural, la aceptacion de las culturas vernaculas
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originarias que vemos aparecer en museos y espacios de la oficialidad?
He ahi el significado de aquellos cambios que empujamos cuando
€ramos jovenes.

La Puebla y dindmicas en la periferia cultural

Los reunidos en este grupo cartaginés y sobre manera los mas jovenes
referimos al maestro Carballo, cabeza del grupo, unos mas, otros
menos, pero con el tiempo la raiz sigue refiriéndolo, aunque cada uno
fue encontrando su lenguaje personal, evoca aquella poética relacional
y lo psicolégico del individuo, manifestando la existencia de nuestros
abismos interiores, los que portamos cada uno de nosotros a donde
quiera que vayamos.

Aungque la mayoria de este grupo, y con esto concluyo el acercamiento
a Luis Carlos Calderon, trascendieron la frontera del Ochomogo, expo-
niendo en espacios capitalinos y haciendo su vida profesional y practi-
ca artistica dentro de esa area de influencia capital-centrista, son pocos
quienes se quedaron en Cartago, y Luis Carlos es uno de ellos, fiel a la
tierra que lo vio nacer y crecer. He visto pocos paisajes pintados por él,
pero si los pinta. Quizas el rasgo fehaciente es la soledad, y un enorme
signo de interrogacion, como todo ser sensible e intelectual, se interro-
ga sobre si mismo y el caracter que le aporta su investigacion cultural y
como dije de enorme importancia, la autorreferencial.

Luis Carlos
Calderén
Dibujos a
—__ plumilla sobre

., papel.
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Reseflas de artistas de la provincia de Cartago

Ante todo, explico que, al dar esta ojeada al arte de la provincia, inicio
con el reconocimiento al Grupo de Trabajadores de la Cultura Puebla
de los Pardos, fundado en 1975, cabe evocar la grata memoria de artis-
tas que nacieron en Cartago aunque migraron a la capital, como

el poeta Alfonso Chase, Carmen Naranjo y Felo Garcia, entre otros.

Al repasar sus biografias, pero sobre todo el caracter de sus obras
artisticas, son integrados a estas observaciones consideradas a con-
tinuacion, pero importa mucho reconocer que en particular el Cantén
de Paraiso como un verdadero semillero de pintores, musicos y poetas,
cuya obra sera ventilada en esta ojeada a un lapso de cincuenta afios y
extendida, en la medida de lo posible, a nuevos nombres notables de la
cultura cartaginesa.

Y, se dice escuela de arte en tanto existieron antecedentes que marca-
ron importantes hitos para el arte local, seguidos en distintas décadas,
o porque en inicios de los afios setenta dofla Olga Spinach de la Casa
del Artista fund6 un anexo en la ciudad de Paraiso, que se mantuvo
por varios afios y fue terreno fértil y abono para que germinara la
semillas y diera los frutos que hoy palpamos.
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Carmen Naranjo: Arbol de la abundancia

Algunos artistas, aunque nacidos en la provincia de Cartago, migraron
ala ciudad de San José, seducidos quizas por los goces capital-centris-
tas, sin embargo, retornan, en tanto puede que dejaran familiares en la
vieja metrdpoli, o simplemente por volver a dar una ojeada a aquella
cueva existencial (utero del mundo) de donde fueron paridos: La
naturaleza.

En los ultimos afos de existencia, Carmen Naranjo Coto (1928 - 2012),
escritora, politica, diplomatica, reconocida por su extensa creacion
literaria en géneros de poesia, ensayo, narrativa y teatro, nos sorpren-
di6 a todos al exhibir sus dibujos y obra grafica donde el signo -como
su vida-, fue la abundancia y en particular de talentos.

Intertextualidad

En una de las primeras muestras de Carmen, péstuma, después de

su muerte, titulada “De la palabra a la imagen” en el Museo Calderén
Guardia, exhibe apuntes que la artista realizaba en largas reuniones
burocraticas del Estado, en tarjetas e invitaciones que recibia. El perio-
dista José Eduardo Mora del Semanario Universidad del 28 de febrero
de 2018, comenta:

“Los primeros dibujos estan caracterizados por la recurrencia del tema
de la ventana.” y el periodista agrega las palabras del historiador de
Arte Luis Nufiez, director de ese museo cuando dice:

“Esa es una forma de la autora de comunicar que le interesaba esa
mirada hacia afuera, pero, al mismo tiempo, la ventana como metafora
permite que el otro se adentre en su mundo, en su intimidad, en sus
miedos y en sus preocupaciones como ser humano’.

61



Arte Cartaginés 1975-2025

Catmen Naranjo. Dibujos sobre papel.
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(https://semanariouniversidad.com/cultura/exposicion-acer-
ca-obra-carmen-naranjo-al-costarricense/)

De ahi que ese signo la catapulte a abordar el arbol, bosque, montaa,
tan significativos en las representaciones populares y artesanales de los
“arboles de la vida’, en cuyos ramajes se cuelga la memoria y esperan-
zas de una comunidad, su cultura material, pero también arte.

Esa percepcion me evoca a un artista indigena nonuya de la amazonia
colombiana, y la pagina de Alba lo caracteriza:

“En “El drbol de la vida y la abundancia” (2016), el artista colombiano
Abel Rodriguez recrea el mito de origen de su pueblo. De la copa
generosa caen los frutos que alimentan todo un ecosistema. En cada
uno de sus delicados trazos condensa las claves para una vida en
armonia con el resto de las especies”
https://www.facebook.com/museomalba/posts/-en-el-arbol-de-la-vi-
da-y-la-abundancia-2016)

Carmen, al dibujar y pintar esa excelsa naturaleza, lo hace como en un
ritual de propiciacion para que la natura done su abundancia y en prin-
cipio alimento para sus pueblos.

Una Notable de la cultura nacional

Esta artista e intelectual fungié como Embajadora del pais en Israel
(1972-1974), Ministra de Cultura (1974-1976), directora de la
Editorial Universitaria Centroamericana (EDUCA), y del Fondo de

las Naciones Unidas para la Infancia (UNICEF) en América Central y
Meéxico (1976-1980). Directora del Museo de Arte Costarricense. Cito
estos frutos de su profesionalidad para agregar que, como se publica en
su biografia de wikipedia “en nada igualan la fuerza y continuidad que
diera en sus ultimos tiempos cuando combino la actividad cultural y
politica para erigirse con voz entonada en la defensa de los derechos de
la mujer”.

Pensamiento critico
En un librito publicado por Dinorah Carballo titulado “Entre el hecho
estético y la forma’, 2002, en el apartado donde una buena cantidad de
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invitados razonan acerca de la creacion artistica, Carmen, escribe:
“Poco a poco la luz expresiva va entrando en los aposentos intimos
de los personajes, sucesos y ambientes, para suprimir lo innecesario
y abordar lo esencial. Ya con esta cadena de elementos se esta ante la
presencia de la obra.

Remembranzas del entorno natal

Al dibujar y pintar el paisaje de aquellas densas brumas que agrisan

la campifa en las faldas del Irazi, evocar el olor a tierra mojada y
cultivada, texturas visuales de sembradios de zanahorias y papas, abrid
los poros a la emocion para cultivar su lenguaje literario, contunden-
te, emocional, recio quizas, como titula un video de Ligia Cérdoba
Barquero del canal de Ia UCR: “Una vida sin miedo” 2003.

Como toda gran poeta ella se sienta en el escritorio de su estudio y
mientras atisba hacia el entorno -hacia la ventana-, amigable y sonoro
por el canto de las aves, toma un café o té, y siente el hervor de las
palabras que se recomponen y reinventan a si mismas antes de que sus
dedos las impriman en el blancor del papel.

El caracter de aquellas creaciones que evoca mientras trabaja o re-
flexiona, en su estructura compositiva asimilan el principio de los
“quilquis” hechos de retazos con telas de diversos colores y estam-
pados, pero también un recurso quizas que conocemos en el dibujo

y estilo de Raquel Villareal -Medalla de Oro del V Salén Anual de
Artes Plasticas, 1996, cuando se exhiben en las Salas Sur del Museo
Nacional-, pero de una sazon muy suya, hecha de pequefios trazos o
manchas, signos de un vocabulario muy suyo como los textos forma-
dos por sujetos, verbos, predicados, a base de articulos, conjunciones,
interjecciones, adjetivos, adverbios y verbos, cada una de estas formas
con su funcion precisa del lenguaje escrito, encuentran su simil en esos
trazos y grafismos de sensible signo y ritual de propiciacion. En vez

de las fastidiosas espirales cercanas al estilo de la pintura primitivista,
ella las transforma en flores, caracoles, arbolitos, hojas, espigas, y algo
bastante singular, traza un cuadrilatero preciso sobre el paisaje, pues,
como escritora que es, necesita la referencia a la pagina, y el formato
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geométrico en el cual intuir las tensiones perceptivas componentes de
su imaginario de simbolos la satisfacen, pero ademas -tal y como se
dijo-, representan esa ventana donde atisbar al exterior tanto como ser
vista.

Conoci a Carmen Naranjo -y, con este cierro este acercamiento a la
gran artista-, por su cercania a Luis Chacon -quien también hoy nos
falta y que ella referencio, dejando un verdadero museo con su arte
que, como la poeta nunca le tuvo miedo a las maneras de manifestar la
creatividad. Con ella compartimos momentos de solaz e intensa
conversacion de cosas que sélo a una gran artista le cruzan el pen-
samiento y fluye en su obra plastica en la cual abunda un don mas,

de esos con que le prefo la naturaleza: sacarle una suerte mas al infini-
to destino, y poética del constante reto a si misma de representar sin
miedo al mundo.

Catmen Naranjo.
Dibujos sobre papel.
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La Escuela de Arte de Paraiso
Rafael Angel Felo Garcfa:
Todo lo posible de probar en el arte

A Rafaél Angel Felo Garcia (1928-2023), lo evoco como al buen
conversador, critico pensador y propulsor de hitos culturales. Premio
Magon de Cultura 2009. Director de Artes y Letras antes de transfor-
marse en el actual Ministerio de Cultura. Cofundador de la Escuela de
Arquitectura UCR, y del Colegio de Arquitectos, entre tantos otros.
Felo nacio en el hogar de dos importantes familias paraisefias que mi-
graron a la capital, sin embargo reconociéndo su origen visitaba a sus
familares. Se recuerda el mural geométrico-abtracto de la Escuela
Goicoechea de Paraiso, proyecto suyo enfatizando los aspectos
padagdgicos del aprender a aprender y el constructivismo en la
educacion y en el arte.

Su trazo era similar a su firma, contundente, capaz de sellar sus obras y
apostillar las calidades a la forma, superficies, espacios, masas, vacios,
luces y transparencias. Se le recuerda por sus investigaciones construc-
tivas para viviendas de interés social a partir del bambu y tierra-con-
creto, como materiales alternativos de bajo costo.

En algunas conversaciones que tuve con €l en su casa de Lomas de
Escalante hablamos de Paraiso, nuestra tierra natal (la suya y la mia,
pues nos uni6 un sensible hilo de parentela). El Paraiso de antafio con
aquel pringue de luz “achiotosa’, que por las noches arrojaba sobre el
pavimento largas sombras de los muchachos cuando se paseaban al
alrededor de la plaza de fatbol, otra de sus pasiones que lo llevo es-
tadios internacionales y renombre deportivo.

Su principal fortaleza fue la pintura, la llevo hasta colisionar los
vectores de esos grafismos contra el blanco de la tela u otros soportes,
también trabajd la arcilla, el ladrillo, la piedra y el concreto armado
para intensos contrastes.



Luis Fernnando Quros

Rafael Angel Felo Garcfa. Serie Tugurios de los afios setenta.
Pimtura sobre lienzo.

Rafael Angel Felo Garcfa. Monotipias impresas en papel. Afios 2000.
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En sus ultimos afios tall6 en madera unas moles urbanas al pie de
abismos, riscos, despefiaderos en los cuales asomaban aquellos paisajes
de tugurios pivoteando con las contingencias mismas de la vida. Pero
también, dibujo figuras obesas referenciando a Botero, donde destaco
la gestualidad de la acuarela, llenando cuadernos de bocetos que
fueron expuestos en la retrospectiva en Museos del Banco Central
2004, co-curada con Ileana Alvarado, Elizabeth Barquero y quien
escribe.

En dias previos a su deceso lo tuve muy en mente mientras caminaba
en la Laguna de dofia Ana contiguo a Los Llanos de Santa Lucia en
Paraiso, junto al maestro Moyo Coyaxi (Rolando Castellon), recordan-
do otra larga conversada en su casa, pues Rolando, ademas de artista
visual y curador fue futbolista, y le confesd a Felo haber atajado en la
seleccion juvenil de Nicaragua en sus aflos mozos. En aquel encuentro
s6lo hablamos de ftbol.

No pas6 tampoco desapercibido otro costarricense pero que vive en
Espafia, Carlos Barboza, quien homenajed publicando en redes un
dibujo a color del retrato de Felo, agradeciéndole por ser su profesor en
Bellas Artes de la UCR en los cursos de dibujo arquitectonico.

Felo me invité en 1971 a su estudio cuando estaba en Paseo de los
estudiantes (lo que hoy es el Barrio Chino de San José), lugar de
reunion de la Asociacion de Arquitectos quienes fraguaban la creacion
del Colegio de Arquitectos y la misma Escuela de Arquitectura -y, en
esos aflos-, creaban una propuesta urbanistica para esta capital, me
puso a hacer maquetas cortando carton. El rigor y exigencia de
maestro era importante al corregirme, pues yo dejaba grandes luces

en los pegues del carton, que no veia, pero €l los encontraba con una
enorme lupa exigiendo afinar aquellos cortes en tanto aprender es
anticipar un futuro que aun no viviamos pero que merecia el mejor
acabado y rigor de trabajo, pues, por aquellas fisuras suele escaparse la
fuerza de la creatividad.

Por su fallecimiento a finales del aflo 2023, queremos recordarlo como
el punto de partida de esta Escuela de Arte de Paraiso, como lo pro-



Luis Fernnando Qurds

pone Zulay en su texto de
presentacion que inicia estas
reflexiones, a la vez que
homenajear “In Memorian®
sus aportes al arte del pais

y la regién, con lo que cada
uno de nosotros sabe hacer,.

Rafael Angel Felo Garcia, Casa de
habitacion de su propiedad en Barrio
Lomas de Escalante, San José.
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Margarita Quesada Smidth. Maestra de maestros

Una fotografia de 1972, tomada por Bernal Solano Quirds, vecino de
La Estacion, Paraiso, y una acuarela de la pintora oriunda de Paraiso,
Margarita Quesada Smith (1915-2002), fechada en 1988 (circa), son
insumos para reflexionar hoy, importa pues si no lo hacemos, digo, no
saber recordar el pasado para tener un presente esclarecedor y futuro
esperable, creible: Saber quienes somos. Hoy y siempre importa en-
tablar la reflexion que nos ayude a valorar lo que tenemos, somos, y se
recuerda porque esta desapareciendo.

Si no recordamos lo que fuimos seria borrar la memoria histérica en
tiempos cuando la globalidad intentan cercenar nuestra identidad, y
que abracemos los productos de la hegemonia global, fendmeno que
nos esta transformando.

En agosto 2023 en mi estado de Facebook, afirmé la importancia de
identificarnos, de recordar nuestros nombres en tanto que olvidar

es como dar una bofetada a la Patria, plegarnos a dichas tacticas del
neoliberalismo y pretensiones filibusteras que pretenden dominarnos
con sus marcas, musica, vestimentas, publicidad, productos de éxito
comercial, pero a costa del trabajo mal pagado en la maquila y otras
practicas mercantilistas. La situacion del empleo deprime a todas y
todos, sobre todo a los jovenes, ademas de las practicas insanas que
lesionan la ecologia del planeta.

Recordar nuestros nombres es un derecho socavado por una marea de
globalidad, en tanto éstos se muevan en los listados del consumo, en
las tarjetas de crédito, en los registros digitales de una economia in-
visible, pues si no compramos nada seremos borrados.

De manera que es sano recordar a Goyo el cartero hijo de don Manuel
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Margarita Quesada Smith. Nocturno. Acuarela sobre papel. Coleccion Privada.

Pico, a Koky Soto cuando tenia pelo, como comento Eric Luna, a Alban
Brenes u otros distinguidos paraisefios que se sentaban en ese punto
del “Monumento al Agua’, erigido en los afios cincuentas cuando se
construyo el acueducto municipal de la ciudad.

En otra perspectiva también fundamental, comento de nuevo la
pintura de Margarita Quesada, en tanto que, para conocer a un pueblo,
reconocer a su gente, saber de sus costumbres, también el arte es un
buen insumo de documentacion e investigacion cultural de nuestras
acciones y por ende la cultura. El arte de esta mujer sirve hoy a los
estudiosos de las ciencias sociales para saber mas de como fuimos

y cuales eran los afanes que nos ligaban al mundo, a la historia, a

la politica, a la cultura tan maltratada por la misma indiferencia de
muchas personas que deciden ignorar. Ademads qué, tal y como Zulay
Soto define a Paraiso en su texto de presentacion, como una Escuela de
Arte, donde Margarita secunda y marca sus puntos mas notables.

Un decir de los sabaneros en la bajura: “a dos puyas no hay toro bravo’,
frase del escritor nacional José Marin Cafias en el repositorio de dichos
costarricenses, nos es util entonces como tener dos puntos referencia-
les para comprender estos asuntos, transculturizacion y filibusterismo
actual: la pintura de una artista del Cantén de Paraiso que hizo grande
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Margarita Quesada Smith. La Garibaldi. Coleccion Teorética.

Margarita Quesada
Smith. La Esquina.
Acuarela sobre papel.
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su arte en el contexto costarricense, y la fotografia de un ciudadano de
este canton, con este registro documental (y su archivo pues él, Bernal,
posee muchas mas) provoca a no olvidar para mantenernos con
nombre y apellido, no como un simple numeral corriendo en las redes
del poder hegemonico que tanto nos ningunea.

La pintura de Margarita devela un sesgo de la vida comunitaria de

esta ciudad, imaginario simbélico para anclar la memoria tan huidiza
al apreciar a un par de parroquianos sentados en el monumento que,
todos conociamos, conversando, sobrellevando la jornada que siempre
ha sido una carga dura. Este es un punto muy algido de esta ciudad que
hoy fue transformado en un emblema turistico a la moda global y de
mal gusto, con el nombre de la ciudad en tres dimensiones, provoca ira
por ser cercenado un punto crucial de aquella esquina donde se
animaba a los vecinos de este canton a ver pasar la cotidianidad y
contarse sus vicisitudes de la vida.

“Si aquel monumento hablara’, cuanto mas sabriamos del pasado de
todos, justo lo que motiva esta reflexion y comentario, teniendo en
cuenta al arte de esta ciudad, leyendo sus signos documentados en la
fotografia, para tener dos puyas con las cuales sostener al toro (la vida
social y cultural de esta comunidad, pues, si no nos cuidamos, éste nos
trompea y mete la cornada por donde mejor pueda).

Margarita Quesada
Smith. La Esquina.
Acuarela sobre papel.
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Ricardo Avila: Cantar a la vida, al amor y al arte

Ricardo Avila (Costa Rica 1966) es un pintor naife quien crecid a partir
de las oportunidades bien aprovechadas que le dona la vida o que le
brinda el mundo al abrirle muchas puertas y ventanas. ;Sera esa la
razon para que ¢él, en gratitud, pinte tantas puertas y ventanas en sus
cuadros, con personajes que ven de frente dandole cara a la existencia?
Pero algo en suma importante de admitir, es que la obra de arte no se
hace sola. Cada pintor, el verdadero artista, posee el talento, la técni-
ca, la creatividad, pero el trabajo de pintar es fundamental y estamos
hablando de rigor, de factura del estilo, de imaginacidn, invencién e in-
novacion, pues, sus obras, aunque se parecen unas a otras siempre son
distintas; no son un sello que imprime siempre igual, todos estos son
pormenores del lenguaje o del discurso visual artistico contemporaneo.
Yo dirfa ademds que lo alcanzado por Avila con sus creaciones se debe
a que €l creé en si mismo, la autoestima es sustancial, creer en lo que
puede hacer. El se siente orgulloso de poseer un lenguaje muy distinti-
vo y que otros imitan, no solo en el pais, lo hemos visto en otros, pero
él es el duefio de “la gracia’, del favor que le obsequia la vida y el arte
para tener un tesoro.

Por ello en 2012 recibi6 el Premio Nacional de Pintura Aquileo
Echeverria por la muestra Ciudades 2012 en la Galeria Nacional. Se

le distinguié con la muestra Observador Urbano 2015 en el Museo

de Arte Costarricense. Varios museos tienen en su coleccion pinturas
suyas, entre otros Snite Museum de la Universidad de Notre Dame, El
Denver Museum, El Museo de Arte Naif de Niza en Francia, el Museo
de Arte Costarricense, El Museo de Arte y Disefio Contemporaneo,
Museo del Jade y Cultura Precolombina y la Coleccion Teorética.
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Horas, dias, meses afios, sumido en el taller o estudio es fundamen-
tal, como también la experiencia que encuentra, conquista, y saca
provecho de lo que le dona el mundo. En los afios noventa del siglo
pasado, tiempo cuando emergio en el escenario del arte costarricense
con ese tono y estilo tan caracteristico que se acerca al arte de los
nifios, devela la incognita: ;Se hace el artista? o, ses un talento natural
que cultiva durante toda la vida? Hay un decir popular que dice “lo que
natura no da, Salamanca no lo presta” Y eso se hace real y ejemplo en
Avila, quien al iniciar el tiempo de pandemia en 2020 se fue a

conocer la cuidad de Oaxaca en México, y ahi se quedd, aunque nos
viene a visitar cada tanto que pueda. Como lo hizo en los afios
noventa al estar temporadas en Italia y moverse por Francia, Austria y
Alemania, buscando sus origenes familiares, a la vez logré aprender y
conquistar su estilo personal de pintar las ciudades.

Ese es el talentoso y fogoso Avila, quien viviendo en Oaxaca no deja
de ser tico, pues fue seleccionado para participar en una muestra del
Museo Geoje, en Korea del Sur, organizador de la Novena Edicion del
Festival Internacional titulado “La Vida es Arte”, con un ¢leo el cual

Ricardo Avila. Ciudades. Colecciém privada de Oaxaca.
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emplaza la idea del arbol de la vida, esa vision del imaginario popular
mexicano. Ricardo Avila es el autor de la pintura “Amor al arte después
de la pandemia’, 2023, Oleo sobre lienzo de 60 x 80 cms, que a partir
de este evento pasa a la gran coleccion del museo koreano.

El Arte y la vida

En la esplendorosa cultura mesoamericana y en particular en la de
Meéxico, la figura del drbol es central al acontecer, incluso estd presente
en su cultura material (objetos escultoricos, ceramicas y artesanias).
Uno de los productos ancestrales en esta cultura de los pueblos
mexicanos es el “Arbol de la Vida’, el cual representa en muy diversos
niveles lo recurrente a la felicidad: desde lo mas sagrado de su fe y
creencias hasta lo mas o arraigo popular.

Avila pinta unos rboles que son centrales en la composicién y en el
abordaje o tematica de la obra y en cuyos ramajes, o en el suelo mismo
bajo la sombra del arbol ocurre el cotidiano de todos los ciudadanos,
quienes aprovechan esa sombra benéfica para recrearse, ingerir alimen-
tos, jugar, entre otras actividades humanas que son muy importantes
porque conforman su cultura, incluso, hasta hacer el amor bajo la gran
sombrilla o paraguas que ofrece el arbol.

La pandemia le fue un reto importante para su carrera artistica, al
trasladarse a la ciudad de Oaxaca, Estado de Judrez, pues ahi ha encon-
trado nuevos y verdaderos desafios en cuanto a técnica o estilo, que se
ven renovados por la vistosidad de los trajes, la arquitectura y hasta la
gastronomia oaxaquefia aparecen en su nueva produccion.

Validacion de la obra

En el pais, existen varios eventos internacionales e invitan a los artis-
tas locales a enviar sus obras, pero sin una curaduria que observé la
calidad y el nivel de la propuesta con que se participa, esas represent-
aciones son muy desiguales pues privan criterios técnicos y como dije
curatoriales. En esta convocatoria koreana del Museo Geoje Art, hubo
una seleccion internacional previa, por parte del curador mexicano
Pedro Javier Campos Gaspar, quien distingui6 a Avila dentro del grupo
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de pintores que representan a su pais en esa convocatoria. Eso no solo
lo valida como artista, sino que le da brios para seguir apostando y
trabajando para vivir la vida, y, la pintura.

Avila en Casa de la Ciudad, en Cartago, y por lo general me ocurre
cuando veo su forma de arte tan original, llevo dos lecturas: La del
cuadro en si mismo en la cual me fijo es aspectos compositivos,
manejo del color, ese trazo suyo que es como su firma; cuando son
reinterpretaciones aprecio la reinvencion del lenguaje que referencia y
el juego, lo que aporta él como artista a la idea de la obra de un maes-
tro de la historia del arte y que lo hace con todo desenfado y toda in-
tencion de trasgredir ludica y sensiblemente la obra del maestro.

Pero en un segundo tiempo o segunda lectura como dije, valoro los
gestos tan suyos que aparecen en las caras de los personajes, y precisa-
mente es lo que disfruto como capacidad de reinventar el lenguaje del
Otro. O sea, hablar con las palabras del maestro, pero con sus propias
acentuaciones y maneras de ver el mundo, y el universo, que pone
parte de la jugada del arte, y que por ello se exponen y consideran
como un acto creativo dentro de los discursos y metodologias de lo
contemporaneo. Ese es el Ricardo Avila que me gusta ver, que me ancla
a sumirme en las profundidades de su psique, de su paisaje interior, de
su poética intima pero que él no esconde jamas.

Ricardo Avila. Pinturas acrilico sobre lienzo..
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Silencio y (dis)continuidad... Geometria en el arte de Zoleila
Solano Ramirez

Luego de la algarabia pintando instrumentos musicales, la artista de
Paraiso, Zoleila Solano Ramirez ( 9 de mayo de 1943 ), transforma su
pintura hacia un tono reflexivo, introspectivo, quizas mistico, como es
el de la geometria en el arte.

Después de la pandemia, demostro reinventarse, pues la vida ya no es
igual que antes y nos marcé en especial a los y las artistas. La pintura
del paisaje, entornos naturales, flores y bodegones, se transformaron
en ella, como lo expuesto en en la ciudad de Liberia, y, posteriormente
con la exposicion “Cromatismos” Galeria Nacional en 2011 ( https://
www.ticoclub.com/pzolsolx12.htm ) cuando nos sorprendié con
formatos escultoricos, ademas de sus famosos arbolitos de residuos
metalicos. Sus obras ya no eran lienzos, intervenia bustos o cuerpos de
maniquies pintando instrumentos musicales en esas superficies curvas.
Expuso en Museo del Arbol 2012, y en Tierra, Arbol, Raices, 2015,
ambas en la Galeria Nacional. En la Mayinca Tiestos de una Cultura
2014, Museo Nacional, y en Mayinca Arquitéctica 2017, Centro de Pa-
trimonio, ademas en Mayinca Gréfica, Sala del Pani 2016, curadas por
Rolando Castellon. Actualmente exhibe su libro “Enigma de la piedra”
en Mesoamérica Tierra de Huellas, Museo de Arte y Disefio Contem-
poraneo entre otras exhibiciones.

El dibujo, la pintura y escultura en materiales alternativos, fueron un
singular universo de lo figurativo, pero desde 2023 lo reinventa desde
la abstraccién: Hoy reflexiona en el campo de lo No figurativo, abor-
dando abstraccion geométrica. ;A qué se debe ese viraje en su derrote-
ro creativo?
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Zoleila Solano R. Pinturas y geometria 2022.

80



Luis Fernnando Quros

¥V

Zoleila Solano R. Bustos de maniquies
interveniudos con instrumentos musicales.
Galerfa Nacional. 2011.

81



82

Arte Cartaginés 1975-2025

Tres acercamientos a Héctor Burke

Al gedmetra de ayer, le era suficiente una escuadra y compas para or-
ganizar las expresiones del campo, conocer su lenguaje y jerga del
oficio geométrico intuitivo, al de la arquitectura y disefio. Aunque ha
cambiado, a su arte lo inspira otro lenguaje siempre de la naturaleza
como son las estructuras que subyacen a todo lo que vemos y existe.
Reinventa con su fuerza personal que acrecienta el arte, e innato talen-
to de transformar, cambiar para hablar de otros discursos y acentos
propios de la creatividad y de los tiempos cambiantes. Pinta con un
lenguaje actual y juega con la linea negra, gruesa o delgada, articula-
dora del espacio vibrante, como el trazo de lo silencioso y discontinuo
de su propia gramatica visual.

Burke: Poeta, investigador, artista visual

Ademas de compulsivo lector de poesia y de narrativa confiesa que
ahora lee a importantes clasicos de la literatura universal; Héctor es un
devorador de libros. Conversar con él, es descubrir a alguien que se
reinventa constantemente, tanto que cada vez que lo veo me parece un
desconocido, aunque es él mismo.

Las lecturas cambian a las personas, tanto como lo hace el entorno
inmediato como ese que habita Burke: caudalosos rios, verdosidad

del sistema montafioso Duan que bordea el valle, la “roca del mono” y
cientos de petro-grabados que nos refieren a un afioso ayer ataviado de
memoria, son un hilo conductor para una sensibilidad de poéticas que
se manifiestan en la infinidad del arte, como son sus obras.

Tres acercamientos
Hay tres momentos en que he tenido platicas con Héctor Burke, y no



Luis Fernnando Quros

Héctor Burque. Muestra
personal en el Museo de
Arte Costarricense.
2024

digo que fueran entrevistas, porque no las son, lo que hice fue entre ver
en su interioridad a través del cristal de sus poemas, dibujos y pinturas
que se nos permite atisbar hacia sus imaginarios. El, como muchos de
los maestros del arte, no se deja entrevistar. Han sido exploraciones a
su figura ensimismada y silenciosa, a su pensamiento, que tan sélo deja
pistas o huellas herméticas para reconocerlo anclado a contracorriente
del mundo.

La primera vez que me acerqué a él fue en la Universidad de Costa
Rica, cuando era profesor de la Escuela de Artes Plasticas, y ese texto
(pre)liminar se publico en la revista Modulo de la Escuela de Disefo
del Tecnoldgico.

La segunda, ocurri¢ ahi mismo en la Casa del Sofiador; ese encuentro
fue para la revista Fatal 2, cuando a la vez entrevisté a Joaquin
Rodriguez del Paso, su compinche amigo de afios de estudiante, y a
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Emilia Villegas, una mujer artista y pensadora pero que también
esconde su talento para congraciarse a si misma.

Al otro con quien logré entablar una linda conversacion en el Café

del Teatro Nacional para la primera revista Fatal on line, fue con Juan
Luis Rodriguez Sibaja, Premio Magén 2020, gran maestro del taller de
grabado en la Escuela de Artes Plasticas UCR, refugio de esa camada
de artistas jovenes en los noventas qué Juan Luis llamaba “Los perros
flacos”, pues decia que a todo perro se le pegan las pulgas, y a los flacos
mucho mas, dicho con una jerga espinosa quizas pero a la vez jugueto-
na, como aquellos cardos que se descuelgan de los riscos y saltos del
valle de Ujarras.

El comenta al respecto del grupo Los perros flacos:

“Se da el liderazgo a Juan Luis. Mas que una influencia, fue una con-
fluencia en el tiempo y el espacio donde coincidieron intereses

Héctor Burque. Muestra
personal en el Museo de Arte
Costarricense. 2024
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similares, e incluye una posicion politica. Juan Luis, por ejemplo, estu-
vo en los acontecimientos estudiantiles de 1968 en Paris. Politicamente
éramos muy activos en esa época. Fue una convergencia. El azar nos
unio”.

Los grupos fueron fundamentales para asimilar el pensamiento critico
que aliment6 el acceso del arte contemporaneo a la region a inicios

de los noventa. Perro flaco estuvo conformado por Klaus Steinmetz,
Héctor Burke, Emilia Villegas, Carlos Aguilar, Jorge Crespo, Rolando
Garita, “Chumico” Villar y Aman Rosales fildsofo quien en la sinergia
del grupo aprendié por cuatro afios grabado.

Comenta Héctor: “Escribiamos poesia, haciamos grabados, disefiaba-
mos, pintabamos, dibujabamos, analizabamos, autocriticabamos.
Fueron los afios de la revolucion sandinista y la guerra contra Somoza,
creamos una obra de teatro con esa tematica un tanto surrealista y

la presentamos en la universidad resonando vivos comentarios entre
corrillos”. (La Fatal 2 agosto de 2015),

En Teorética Héctor Burke expuso en la primera década de este siglo
XX “El Desconocido’, aquella muestra en la Casa de Teorética curada

Héctor Burque. Muestra personal en el Museo de Arte y Diseni Contemporaneo, 2016.
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por Tamara Diaz-Bringas y Virginia Pérez-Ratton. Se le llam¢ “el
outsider” (asi definian a Jean Dubuffet, uno de los referentes artisticos
de Héctor, ademas de Jean Fautrier y los informalistas figurativos,
quien desarrollaba una actividad artistica sin dejarse imponer las
caretas o reglas del mundo dominante del arte y la cultura de estos
tiempos).

En tanto Burke es poeta, comenté en la revista espanola Experimenta.
es -quien ha publicado valiosos libros de literatura contemporanea, y
artista visual, se sirve de su “Cuaderno de Campo” para explorar las
posibilidades infinitas abiertas por la visualidad de hoy, ademas de la
palabra, el verbo que se porta a si mismo y se constituye en una pieza
mas de lo expuesto, como atesorado bagaje el cual se lleva a espaldas
para el camino, ttil en el momento de fraguar sus comprensiones del
arte -lo que €l colecto y asimilé durante dicho andar testimoniando el
significado de vivir hoy en dia.

( https://www.experimenta.es/blog/luis-fernando-quiros/hec-
tor-burke-cuaderno-de-campo-4962/)

Algunos de los libros de poesia publicados por €l: “Galedte naufra-
go’. Germinal, San José (2013), retne todo lo publicado y un inédito.
“Como una fruta en la ventana” (1994). “La espiral del helecho’, (1996).
“Caligrafias negras en el verde” (1997). “Direcciéon Cuatro Caminos”
(2003).

El tercer encuentro con Burke fue en 2015 cuando expuso la muestra
“Cuaderno de Campo” en el Museo de Arte y Disefio Contemporaneo
(MADC), y que replicé en Des-pacio en 2016, paralelo a "atlAntis’
centraAmérica, curada por Rolando Castellon y LFQ, con seis sedes en
San José y California.

El presente acercamiento tampoco es entrevista, menos aun, pues para
que lo sea necesitaria muchas paginas y este acercamiento es para mi
columna “La Voz del Arte” medio informativo en las redes de “Paraiso
con Voz’, columna que es tan solo un atisbo desde cierta distancia para
saber qué esta haciendo, cudles son sus nuevos proyectos, y como se
prepara para otra incursion en la escena de las practicas artisticas ac-
tuales ahora en el Museo de Arte Costarricense, La Sabana, con piezas
en su mayoria coleccion de Maria Soledad Zuniga y Esteban Guardia,
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Héctor Burque. Muestra personal en el Museo de
Arte Costarricense. 2024.

sus incondicionales de toda su vida. Ademas, espera que se publique
un nuevo libro de su obra.

Mirar a Héctor alla entre enormes piedras implica sorprenderse como
dije pues se descubre a un nuevo Héctor, a un nuevo poeta, lector,
filésofo, pintor, dibujante, pero sobre todo a un perenne explorador
del insondable imaginario simbélico que lo puebla a él, que habita su
persona, como €l habita a nosotros quienes caminamos por las aceras
de las ciudades, los cafés, las muestras de arte y museos pero que ahora
¢l los mira a cierta distancia con gran nostalgia, pues los extrafia en sus
abismos interiores.

Pero como artista que es él se reinventa a cada momento, no solo en
sus abordajes al retrato y autorretrato, a la naturaleza cambiante que
descubre en cada tronco, piedra, hoja, arcilla o barro pues conoce la
tierra, pero también las técnicas que experimenta e investiga por ser su
lenguaje de creacion cotidiana.

Me comenta, para terminar, que ahora trabaja con luz y espejos, que
pinta y despinta, que lava al chorro de agua lo que atn no se ha secado,
lo raspa con piedra de molejon para bruilir lo pintado dando ese toque
tan suyo de las contingencias existenciales en lo cual estd su memoria,
la vision de un arte contemporaneo revitalizado por sus manos al tra-
spasar las superficies con una inmanente mirada escudrinadora.
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Selfies: Por si mismos. Dibujos de William Sanchez

Para conocer a un artista, como el paraisefio William Sanchez (1984),
implica dilucidar el abordaje autorreferencial de su practica artistica,
espejo en cuyo reflejo anida el gene de su inquieta identidad: solido,
pero a la vez cambiante, descripcion implicita en el caracter de todas y
todos hoy, cuando por mas bulliciosos que parezcamos en el teatro de
la sociedad (que hoy son las redes sociales), somos cada vez mas silen-
ciosos, porque abriga el germen de la contradiccion y propias sombras.
Es una nocion se me configura en la pantalla mental como aquel
grabado de 1948 (circa) del enigmatico holandés Maurice Escher: Una
mano que se dibuja a si misma.

William Sénchez. Selfies, dibujos
expuestos en la Sala de la
Biblioteca Publica de Paraiso,
2024.
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Son los matices del Ser, tan presentes en el arte actual, rasgos de la
personalidad y talentos utiles al navegar en la deriva de la existencia y
creatividad, que nos requieren afinar la mirada para saber encontrar el
origen de sus destrezas de dibujante y talentos de profundo lector in-
telectual, prisma con que se no devela a los demas, pues en el fondo de
todo ese es crisol que lo hace a €l, el que se nos devuelva para hacernos
a nosotros los espectadores de su obra.

Willy porta a espaldas una maleta en la cual recoge vivencias, pens-
amientos, trazos, gestos, poéticas, vicisitudes, todo lo que le sirve en su
trabajo, incluyendo a sus referentes, y los guarda para un determinado
momento cuando empieza a trazar y recurre a esa ‘composta’ que al
fraguar conforma su obra.

Requiere concentracion, manejo técnico (experticia), deseos de exper-
imentar, pues ese acto cada vez es distinto, asoma algo nuevo que lo
reinventa primero a él, luego a nosotros sus seguidores.

“Willy” el dibujante, el caminante, el amante de Pinck Floid “el Muro’,
pero también “el Grito” de Munch, las canciones de Lenon, la poética
de Frida, la deconstruccion de Derrida, y muchos mas.

F- e

William Sénchez. Selfies, dibujos
expuestos en la Sala de la Biblioteca
Publica de Paraiso, 2024.

89




90

Arte Cartaginés 1975-2025

Importa también conocer al poeta taciturno, triste o melancélico tanto
como el vivaz fiestero, son las caretas del dia a dia para afrontar las
tribulaciones diarias y darse un abrazo con el destino.

La muestra en la Biblioteca de Paraiso se titula “Selfi” y la define con
sus propias palabras:

”A este trastorno llamado ‘selfitis, lo definen como el deseo compulsivo
de tomar fotos de uno mismo y publicarlas en los medios sociales,
principalmente para compensar la falta de autoestima, y llenar un
vacio en la intimidad. Es la obsesion por compararse con imagenes
retocadas o distorsionadas por filtros de redes sociales tratando de ser
perfectos. Se hace una obsesion y perdemos nuestra personalidad, nos
volvemos superficiales y todo eso cuando llega la muerte se va por el
retrete.

Una vez escuché de él un pensamiento que me dejo patidifuso: “Vino

a buscarme la muerte, pero como me encontré tan triste, dijo que le
daba igual... Llevarme o dejarme.” Ese es €l, a quien el arte hace cada
dia, su pasion o entereza existencial y la dedicacion al dibujo, son face-
tas de un artista que para conocerlo debemos poner todas esas capas de
su personalidad sobrepuestas una sobre otra, en tanto qué, al mirar qué
se transparenta entre si, el remanente es él, el Willy que yo conozco.

William Sénchez. Selfies, muestra en la
Biblioteca Publica de Paraiso, 2024.
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Matilde Quesada Coghi. Pintar lo cambiante

La técnica de la acuarela en tanto es una manifestacion artistica que en
la actualidad posee autonomia, ademas del agua esencial para lograr
sus cualidades, matices, texturas, atmosferas, explora en el momento
de pintar tres nociones de temporalidad: el tiempo reloj, el atmosférico,
y el emocional.

Pintar con acuarela y abordar el entorno natural requiere un pens-
amiento y actuacion agil, ademas de muy buena memoria, pues en la
naturaleza no hay nada quieto, jamas permanece quieta. La métrica del
tiempo implica el proceso: no se puede adelantar lo wltimo y hacerlo de
primero, el agua requiere secar para lograr ciertos efectos y transparen-
cias que caracterizan a la técnica.

Lo atmosférico tiene que ver con el clima, si hace demasiado calor seca
con prontitud y si hay humedad retarda la accion. Lo emocional actia
siempre, pues los efectos de las manchas, las transparencias o las opaci-
dades son un logro que tiene que ver con el corazon: la sensibilidad y
esa carga de fuerza que se imprime al pintar.

La nocion del tiempo a veces desaparece, y podemos pasar “horas de
horas” experimentando, investigando, sin percatarnos que el tiempo
vuela.

En la historia del arte el inglés William Turner (1775- 1851) se dis-
tingue por el tratamiento del color y la luz: el sol juguetea y se esconde
entre las nubosidades e impactan los oleajes marinos en el atardecer.
La transparencia en la pintura de Matilde Quesada Coghi consentira
profundidad, pues se pinta de claro a oscuro, el blanco no se pinta
pues se deja ver al papel. Sin embargo, hay artistas, como la también
Margarita Quesada Smith (tia de Matilde) que al finalizar el cuadro lo
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Matilde Quesada Coghi 2024. Acuarela
del tunel de Paraiso. 2024
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lavaba en el chorro agua de la pila, o una vez seca raspaba con energia
para (des)pintar y lograr un acabado muy suyo y propio de su tempera-
mento que nos recordaba a los expresionistas alemanes o a los fauvistas
franceses.

Por ello se habla de un caracter impredecible de la acuarela.

A manera de “statement” Matilde nos comenta:

“Pinto como una necesidad de entenderme y comunicarme a mi mis-
ma.

La técnica de acuarela me permite libertad, que siempre esta sujeta a
una emocion que forma parte de mi vida.

La tortuga soy yo. Lenta pero siempre para adelante dejando una huella
a veces suave o en otras profunda, la pinté después que fallecié Oscar
mi esposo.

La nifia es la nietita. Le tomé esa foto la tltima vez que fuimos al
parque antes de la pandemia.

El arbol, lo pinté cuando nos permitieron caminar en el Parque de la
Laguna, cuando iba a caminar en esos senderos siempre me impresion-
aba.

Matilde Quesada Coghi 2024. Acuarela, 2024.
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Anayansi Orozco: Laboratorio de iconografia

Anayansi Orozco Solano. Fotografia de la naturaleza. 2024

Hoy en dia en la marea de transformaciones en la cultura urbana
muchas personas multi-facéticas, que el Arte (con mayuscula) da
soporte para manifestar esa raiz ontoldgica que lo sustenta y acrecienta
su creatividad. La voz predictiva del poeta Goethe en aquellos oscuros
umbrales del medioevo, lo afirmé: “Transformacion, eterna ocupacion
del eterno entendimiento’”.

Los individuos son buscadoras(es) empedernidas(os) quienes en-
cuentran cogniciones u objetos artisticos a cada momento, porque
adiestraron su mirada con el propdsito siempre dispuesto a encon-
trar. Este es el caso de la artista paraisefia Anayansi Orozco Solano, la
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propia revista, y todas utilizan las redes sociales para divulgarlas y
captar audiencia.

Pero hay algo mas que es clave para la produccion creativa de imagenes
fotograficas, como lo demuestra Anayansi, y es su espiritu de explora-
dora, a ella le instiga el deseo de encontrar, y por eso va a los campos, a
las montanas, a los rios, mas que al mismo entorno urbano, pues para
ella la naturaleza es el laboratorio de experimentacion y encuentro. ahi
fluyen los motivos para crear esas imagenes tan sensibles, pues, y aca

camara del celular acrecienta sus talentos y es herramienta indispens-
able, pues ella la porta consigo a donde quiera que vaya.

Uno de los caracteres mas sorprendentes de la transformacion que esta
ocurriendo hoy mismo en el mundo, con la influencia del acontecer
marcado por la ciencia, arte y tecnologia, es que cada uno puede tener
su propio laboratorio (espacio de creacion y generacion de pensamien-
to). Hoy vemos que en el mismo lugar de residencia hay quienes tienen
una micro-emisora de Tv, y hacen entrevistas a las personas preservan-
do la cultura e huistoria; otros tienen su propia radio con programas
historicos, o analisis de la realidad; tienen su propio periddico, su
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radica lo grandioso: llevan consigo el ente o instrumento al cual en-
gatillar para poseerlo, para registrarlo, para apropiarse de lo que sus
ojos ven e impele al pensamiento critico creativo.

Hoy en dia la tecnologia ofrece una conexion con el cerebro humano,
y que llamamos “celular’, es una camara que posee teléfono, internet,
u otras importantes herramientas con las cuales puede compartir sus
capturas, archivarlas, compartirlas con otros adeptos al arte, ;Qué no
hubiera hecho Leonardo Da Vinci con esta invencion de nuestros tiem-
pos actuales? Los limites desaparecen y cada logro en ese laborato-

rio de comunicacion visual empieza otro desafio, el pensamiento se
vuelve un poro de muchos poros de la piel de la cultura para catapultar
el talento humano. La cultura de La Complejidad se abre en multiples
sistemas para generar, regenerar, evaluar y repensar la accion creativa,
lo que llamé al inicio naturaleza ontoldgica del individuo.

Son instantes de gran lucidez en tanto la naturaleza doté a Anayansi
de intuicion creativa, y pensamiento critico, pero, cada abordaje posee
su tiempo, su métrica, su encuadre preciso que si no lo aprovecha y
compara se va para no volver. La creatividad es un don o talento que
nos da el Creador, todos lo tenemos, pero solo algunos lo motivamos
para tener un desarrollo y estilo personal, como en este caso de captar
imagenes cargadas de sentido.
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Anayansi Orozco Solano. Fotografia de
la naturaleza. 2024

Anayansi posee lo que yo llamo “la
ventana’, que es su camara del celular,
una abertura al universo de la imagen,
una ventana a la investigacion actual
cuando el o la artista se comporta como
un explorador, un buscador, para de-
leitarnos a nosotros sus seguidores

con una fotografia que ella dispara en
nosotros la imaginacion, para pregun-
tarnos; ;Qué ve ella en el entorno?, ;A
qué se debe que persiga esos temas?
;Cuando actua la artista o cuando la na-
turaleza intrinseca de investigadora que
busca trascender con sus exploraciones,
como lo hizo Alexander von Humbold
al descubrir la prodigiosa naturaleza de
este continente?

Es en suma cautivante este caracter de
la creatividad en estos tiempos del siglo
XXI, inimaginables, y la tecnologfa se
reinventa constantemente para sorpren-
dernos con sus insumos instrumentales
y las acciones que propicia. Todo ese
compendio, en tanto una horma esta
haciendo al ser humano de hoy, pero
también puede ser un vehiculo funesto
que en vez de luz porte las sombras de la
maledicencia, asi que debemos ser mas
respetuosos, primero con la naturaleza
y luego con la cultura para que estas
invenciones al alcance de todos
acrecientan a la entera humanidad.
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Minor Moya: En busca de si

Buscarse a si mismo e identificarse con un estilo propio es un desvelo
para muchos artistas, conlleva afios de investigacion y auto-referencia-
lidad. Minor Moya (Paraiso 1969), a pesar de la diversidad de temas
experimentados y probar lo posible: el dibujo, la pintura realista y
detallada, ademas de la escultura, esta encontrandose.

Al apreciar sus abordajes de mayor interés, como el cuadro que pintd
de la esquina noroeste del parque de Paraiso, refleja un gesto quizas de
soledad y melancolia, que solemos encontrar también en la pintura del
norteamericano Edward Hopper (1882-1967), lo referencia, al trata la
luz y atmoésferas de tranquilidad, pero, a la vez, embriaguez del mis-
terio de las superficies urbanas. Se trata de un signo que en Hopper
genera una sensacion de silencio, e invita a la reflexion sobre la violen-
cia actual de la ciudad ante la crisis de la cultura contemporanea.
Encuentro en esta practica artistica de Minor y algunos otros artistas
del canton de Paraiso un adecuado manejo de la técnica, el gusto por
detallar y explorar tematicas que cuajen con sus cuadros; pero siempre
hace falta algo que se esconde tras las telas y los caballetes del taller.
Digo que es bueno experimentar todo lo posible, pero importa tomar
decisiones al dar estos pasos hacia aquello que ofrezca mayor valor a
la obra, que sea un desafio bonito de asumir, porque tampoco debe ser
un arte acomodadizo; la obra actual es beligerante con las actitudes
complacientes.

La pintura de aquella esquina frente al parque pintada por Minor -la
llamaré “La Esquina’, antes comentada-, posee un importante logro en
el detalle, en la composicion, en ese estilo “sereno” que lejos de de-
bilitarla le infunde fuerza con el manejo de ese grado de sobriedad.



Minor Moya. La Esquina. Parque de Paraiso, 2024.

En cuanto a los componentes del lenguaje, posee, en esta pintura, una
voz el clima soleado, el trazo seguro pero suavizado, un encuadre sin
mayores desequilibrios en tanto analizé muy bien el lugar y los elemen-
tos compositivos. La representacion de la figura humana es adecuada,
asi como el perrito al lado de aquel parroquiano sentado en el parque
disfrutando de una mafiana soleada.

También, es adecuado el color en general y en particular el césped pues
constituye el primer plano, debe ser muy bueno pues es la entrada al
cuadro y debe invitar a entrar; por otro lado, los arboles cercanos a la
ilustracion arquitectonica, los rétulos de los negocios e incluso el nom-
bre del Canton en letras tridimensionales representado por la parte
posterior aportan al discurso visual sin pelearse entre si.

Importa decir que en el arte todo habla, cada componente es portador
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de un signo de valor y comunicacion, por lo tanto tienen voz y debe
conllevar fortaleza.

Recordamos a Margarita Quesada Schimit (1922-2003), pintora quien
residia en esa esquina diagonal al parque, ella pinto ese espacio cientos
de veces, y por su estilo de arte en acuarela hoy nos deja un importante
documento para reconocer a las personas retratadas, sus modos de
vida, maneras de ser, simbolismos que conforman un testamento para
el arte nacional y la historia de esta comunidad.

El cuadro de Minor, "La Esquina’, tan mencionado, posee el encanto
de un lenguaje que devela signos para reconocer a un Paraiso en esta
coyuntura de mediados de la década de los afios veinte del siglo XXI. Y
al continuar la tradicion de pintar esa esquina, adopta un compromiso
con los discursos de representacion enmarcados en un realismo que
invita a presenciar la vida cotidiana de nuestra ciudad, y, por ende, la
escala de significados sociales y culturales del arte de hoy y todos los
tiempos.

En la diversidad de temas que maneja, pinta un grupo de caballos
hidratandose en un estanque, pero pienso que ese es un abordaje
“acomodadizo” a los gustos de las mayorias poblacionales, que, aun-
que demuestre buen dibujo y manejo de la pintura, pululan en re-
producciones que venden por las calles y no enmarcan un verdadero
encuentro con el arte de valor hoy en dia. Quiero decir que pertenecen
a una categoria de lo comercial y de un tema que no conlleva a alguna
reflexion y busqueda de un lenguaje diferente con la animalistica. Esa
decision la debe asumir: si su intencion es quedarse en esa categoria o
dar un paso hacia un arte que trascienda, solo ¢l lo sabra.

El paisaje de zonas campestres, con arboledas tienen mayor interés

en el mercado pero tampoco representa una clave que lo ubique en
una mejor posicion o alcance visibilidad excepto que perfile su estilo
personal e investigue.

Sin embargo, la solucion que ofrece el paisaje del valle de Ujarras, s
alcanza esa categoria del reto. Buen puede ser una ventana que se le
abra y muestre su lenguaje personal, pero ese resultado no se da en un
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Minor Moya. Valle de
Ujarrds. 2024.

Minor Moya.
Reoresa de Cachi,
2024.
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: “n o o . i Minor Moya.

" - -lt ; ) i S ;{;;iesa de Cachi,
cuadro, es el tiempo quien le ayude a madurar sus propios acentos a la
pintura del paisaje.
El dibujo de un personaje sentado en el parque puede aportar alguna
luz de interés en tanto alude a una lectura para la sociologia e historia
local, al dilucidar algunas pistas de nuestro acontecer cotidiano en
estos tiempos tan complejos, serd pistas para entendernos mejor en un
futuro cuando nos preguntemos ;como vestiamos?, ;qué haciamos en
una mafiana de fin de semana sentados en el parque?, y, ;como era el
lugar, los asientos, la vida comunitaria? Por eso es importante fechar el
cuadro al lado de la firma.
En sintesis, mi acercamiento al trabajo de este artista me deja un sen-
timiento de fortaleza acerca de lo que se esta logrando en este cantdn,
positiva labor de la asociacion Giitite que se propone incentivar estas
manifestaciones creativas los dias domingos, dandole una nueva cara a
la ciudad y a los deseos de la gente creativa de sacarle provecho a la paz
y tranquilidad con que vivimos, a pesar de los tremendos nubarrones
renegridos que se ciernen en el firmamento.
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Sergio Brenes Garita: ;Donde estas?

En esta exploracion al arte de Paraiso, mi ciudad y cantén, para la co-
lumna “La Voz del Arte” en Paraiso con Voz, me percato de las prob-
lematicas, realidades, y contradicciones, que son propias en la vida de
los artistas que habitan en zonas descentradas de la fastidiosa actitud
capital-centrista, pero que requieren afrontar o al menos cuestionarse
su posicion. Los pintores paraisefios tienen un buen manejo técnico y
dibujo apropiado, asi como la nocion de encuadre o composicion, pero
falta definir el estilo personal, un abordaje que ofrezca fortaleza en lo
conceptual, profundidad y posibilidad de investigar mas de cerca los
caminos ya andados p que se proponen andar.
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Dirfa que la mayoria llegaron al arte tocando de oido (autodidactas),
pero deben aprender la “ciencia llana y pura” -como un dia dijo Marti
en Maestros Ambulantes-, de esta manifestacion creativa, para que
puedan acceder a lenguajes punta de lanza en los discursos contem-
poraneos donde se valida el arte: tener acceso a convocatorias, curadu-
rias, bienales o certamenes de importancia en este panorama cultural.
Sergio Brenes (1963) posee lo que llaman un talento innato para la
pintura, en diversos procesos y grados de lo artistico. Segtin mi criterio
el retrato lo favorece y ahi es cuando logra mayor profundidad: Lo
aprecio en las miradas de los ojos que pinta, y rasgos anatémicos de
los personajes casi todas seductoras féminas; se le admira también el
dominio del claroscuro y uso del color.

También su talento de pintor es fuerte del tema animal: aves, perros,
caballos, y no deja nada qué desear respecto al paisaje, el cual ademas
siempre estd en los fondos de los retratos, referenciando a la venus de
todas las venus: “La Gioconda” de Da Vinci con aquella formidable
atmosfera aérea del paisaje florentino que Leonardo pint6 de fondo del
retrato. Sergio pinta atardeceres con la cromatica o clave de los colores
tierras naturales, pero a veces peca de “romantico” y en otros se le va
la mano con el azul que enfria la escena disminuyendo las vibraciones
cromaticas.

Quizas lo que mas me gusta de esos retratos es el signo que él carga a
dichas miradas, que hablan -en los ojos esta la clave de acto comuni-
cativo a través de los lenguajes no verbales, que, como dije, y ese es un
talento que pocos tienen: le es dado el premio por la practica de cientos
de metros de tela pintada a lo largo de su vida; es ganado por el opti-
mismo por la existencia al lado del arte a pesar de las tantas vicisitudes
que suelen afectarnos todos los dias.

Dicho con una jerga quizas mas popular, dirfa que tiene “pasta” para
la pintura, pero debe hacer un alto y cuestionarse hasta donde quiere
llegar, considerar la posibilidad de tocar lindes mayores investigando,
cuestionando, rompiendo paradigmas a veces impuestos por la misma
sociedad que por lo general desconoce las verdades de este asunto de
la praxis artistica: No dejarse llevar por las apariencias, conquistar
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.

Sergio Brenes. Aves en el
campo. 6leo sobre lienzo.

Sergio Brenes. Retrato
de la nifia Casandra Avila.
Oleo sobre lienzo. 2024.

un lenguaje que sea suyo, un estilo propio, que ya lo tiene, pero debe
romper con los deslices de lo comercial, del cuadro “lindo” que com-
plazca a todos y todas.

Lo que necesita Sergio Brenes para avanzar es conversar mucho con-
sigo mismo. La introspeccion y auto-referencialidad. Yo diria algo que
siempre afirmo y repito a todos quienes se acerca a este redil de lo cre-
ativo: que no es lo mismo saber pintar que saber hacer arte. jAhi esta el
dilema al cual nos enfrentamos (él, yo, ella) todos los dias!
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Oscar Cordero Quesada: Claroscuros

El arte de este artista paraisefio, Oscar Cordero, regenera a partir de su
propio talento para dibujar, repara en una pintura rigurosa con algin
dominio de rasgos anatomicos de los personajes, atmosferas sobrias y,
la mejor parte de sus frutos artisticos esta en el claroscuro: el manejo
de laluz y la sombra.

Algunos de sus cuadros (re)interpretan la pintura manierista romana,
y, en particular recuerdan la pintura de Michelangelo il Caravaggio, no
solamente en aspectos de la técnica al dleo sino también en algunos de
sus abordajes. Esos temas protagonizados en este arte lo acrecientan,
dan caracter a la busqueda de un lenguaje propio o discurso personal
que poco a poco alcanza, investigando, como expresé, en la obra del
Otro. Siempre tenemos un maestro a quien acudir, aunque esté pegado
a las paginas de la historia del arte.

Son esfuerzos que jamds terminan, mientras él pinte estard rastreando
dicha manera o proceso de crear, hasta apropiarlo y hacerlo suyo, y
como se dice, superarlo. Hay un decir que se le achaca a Da Vinci, al
decir que si el alumno no supera al maestro, éste no hizo bien su
mision, solo ensed sin dejar que el alumno aprendiera.

Pero hay algo mas que debe evitar, pues corre peligro por tanta diver-
sidad de temas como los que estan expuestos en la Biblioteca Puiblica
de Paraiso: flores, plantas, paisajes, bodegones, retratos, casas; estos se
pelean entre si unos con otros. Requiere concientizar en cuales tiene
mejor dominio y en tanto € es un artista maduro, sabra redireccionar
el visor de su busqueda hacia el arte que aporte mas a su verdadero
lenguaje. Si no aporta, aunque duela, hay que desecharlo.
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Oscar Cordero. Discipulos de Emaus. 2023

Oscar Cordero. En la ventana. 2023

Oscar Cordero. Hombre en moticicleta. 2023
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Oscar Cordero. La familia. 2023

Respecto a su referente aquel maestro pintor de la Roma papal, que
tuvo como criticos a cardenales de la Curia Romana, cultivé una pin-
tura cuya principal fuente de identidad estuvo marcada por el dominio
de la luz. Aunque la mayoria fueran temas biblicos, los subvertia su
sino: Trasciende que Caravaggio llevaba hasta el interior de sus
estudios la iluminacion natural transportada por espejos, pero el enig-
ma de aquel arte estaba en que, al mismo tiempo de llevar la luz de la
calle para iluminar a sus modelos, portaba las sombras con sus con-
notaciones y maledicencia que influyé en su fuerte personalidad.

He ahi la gran paradoja del arte que se manifiesta en la vida de muchos
artistas, y que este pintor debera enfrentar con sabidurfa, imprimien-
do sus propios secretos a la practica cotidiana, que lo conducira a una
investigacion intrapersonal o autorreferencial, en tanto que la contra-
diccidn emerja de su entrafia y la vuelva pintura, pero no sacada de la
pagina de un libro.

Exhibe otras pinturas que demuestran tener lo suyo, como la de su
padre en motocicleta, o el hombre aquel con su gato de pié y a espal-
das observando pasar la vida por la ventana, con lo cual aporta una
perspectiva mas suya, pero que también debera superar las debilidades
compositivas como cortar la rueda de la moto porque no le cupo en el
lienzo. Todo eso sera superable, lo esencial, él sabra hacerlo en tanto
que éste es su trabajo: Descubrir y ser consciente que también el arte
de la pintura, puede ser arma de doble filo.
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Giacomo Coghi Morales. Grabado con signo critico

Grabar es un acto artistico inmemorial, como la invencion del papel,
la escritura y por ende la imprenta: se graba en madera, linéleo, metal,
piedra, seda, entresacando una imagen grafica que dejara ver la im-
pronta del autor, que sera entintado y pasado por una prensa o impreso
a mano. La imagen estampada ha pervivido en el tiempo; son impre-
sionantes los grabados de Durero, Rembrandt, Goya, los expresio-
nistas alemanes, Kithe Kollwitz. En 1937 se funda en Ciudad de
México el Taller de Gréfica Popular, motivando valores revolucionarios
y la calidad visual sostenida por el fuego interior del compromiso del
artista con el arte, se graba con el alma; en 2022 el Museo de Arte
Costarricense, expuso una coleccion de grabadores mexicanos. En el
pais Francisco Amighetti produjo importantes cromoxilografias, mae-
stros como Juan Luis Rodriguez Sibaja, Emilia Prieto, Rudy

Espinoza, Ana Grisselda Hine, Luis Paulino Delgado, Alvaro Duval,
Grace Herrera, Sila Chanto, Alberto Murillo, Adolfo Siliézar, cada uno
posee su estilo personal.

Giacomo Coghi, pintor, dibujante y grabador oriundo de Paraiso, se
distingue como xilégrafo con el retrato, las relaciones interpersonales
e intrapersonales: una conversacion entre amigos, un paseo en bicicle-
ta, una velacion en torno a la luz, sensible a los dramas humanos y los
graba en un didlogo profundo consigo mismo, critica social ante las
problematicas y tribulaciones que conmueven a la sociedad.

Con gubias, cuchillas, u otras herramientas incluso hechas por él
mismo entresaca el hilo y deja ver la beta de la madera para conver-
tirlo en un sello en blanco y negro o a color, albergando, como se dijo
esa vision critica que va a ser estampado genera originales multiples
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Giacomo Coghi Cronoxilografias 2023
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numerados y firmados por el artista. La cromoxilografia se trabaja por
capas, y por lo tanto cada color es una placa de madera (o de metal

en el caso de la aguafuerte), impresas con tintas amarilla, azul, roja, y
finalmente el negro acenttia los contornos de las figuras.

Es ahi, en el grabado en madera donde aprecio la labor creativa de
Giacomo Coghi Morales, todos los dias sumido en su taller grabando
su memoria personal, o caminar por la ciudad, sentarse en el paque a
ver pasar a los modelos de sus obras que €l reinterpreta en su imagina-
rio: mujeres, jovenes, nifos, viejos.

Cada grabado es portador de una narrativa propia, de una interi-
orizacion que devela las preocupaciones o afloranzas del autor. Im-
presiona apreciar la fortaleza de este arte de grabar, motivan a sofiar
despierto con tener un museo para el arte paraisefio donde se pro-
teja para la historia los pensamientos, sensibilidades y talentos de los
artistas locales, y acreciente los signos de la cultura costarricense, para
tener no un producto mas a ser mostrado al turismo que ya nos visita,
sino un signo de alta calidad para catar una pocima de estas manifes-
taciones artisticas que distinguen al pais.

Pero ademds, y esta es otra faceta de la importante labor de Coghi
Morales: ese artista ensimismado lo vemos desenvolverse como gestor
cultural presidiendo con gran motivacion y empefio la Asociacion de
Desarrollo Especifica Cultural Giiitite, cuyos miembros recién inter-
vinieron los postes del alumbrado como si fueran lienzos dando valor a
la ciudad de Paraiso, poniendo en cada uno de éstos su contribucion al
arte y el objetivo de la asociacion: “Alumbrar la cultura” plasmando el
entorno, arte, naturaleza y sociedad de este historico canton y provin-
cia de Cartago. Los dias domingos en el parque de la ciudad, la asocia-
cién celebra una jornada de arte al aire libre, donde los beneficia-

dos son los niflos y nifias que se acercan a dibujar y pintar al lado de
maestros que ponen su mejor empefio en el arte.
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Jason Cals (Calderdn Serrano 1996) Intuicion como clave
de armonia

En los albores del siglo XX el arte experimentd un cisma crucial que
derivo en dos vertientes la pintura, escultura, arquitectura, disefio de
productos, fotografia, direccionando las manifestaciones creativas
hacia la abstraccion y lo figurativo. Artistas como los rusos Kazimir
Malévich, Kandinsky y El Lissitzky, entre otros, asumieron la expresion
de un arte de naturaleza geométrica conocida como el Constructivis-
mo, Abstraccion geométrica y Neoplasticismo, este ultimo cultivado
por los holandeses Piet Mondrian y Gery Rietveld, tendencias que afios
después evolucionan hacia la abstraccion pura, lirica.

En el pais esta herencia del arte del siglo XX la cultivd con enorme
suceso durante algunos afios Manuel de la Cruz Gonzalez a su regreso
de América del Sur, donde el Constructivismo del uruguayo Joaquin
Torres Garcia encontrd terreno fértil para su trascendencia. Otro de
los pintores locales quien pintd en esta tendencia abstracta fue Harold
Fonseca, costarricense quien trabajo largos afios en los Estados Unidos,
y conformo el Grupo 8 que en un inicio abrazaba la abstraccion, sin
embargo, a ambos los sedujo de nuevo la figuracion.

El joven artista paraisefio Jason Cals (Jason Calderdn Serrano, 1996),
desde sus primeros intentos de hacer arte ya buscaba esas lindes de lo
abstracto-geométrico, modulados con la fragmentacion de los planos
bordeados con lineas negras y una fuerte carga simbolica de la ar-
monia. También en Paraiso se recuerda la muestra de la pintora Zoleila
Solano Ramirez, a inicios de la presente década en esta misma sala de
la biblioteca con su acercamiento a lo geométrico elemental y sugestivo
lenguaje.
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Jason Cals, pinturas sobre tela. 2024.
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Jason Cals en sus inicios dibujaba y pintaba en trozos de madera como
los expuestos en “Mayinca Arquitéctica” 2017, curada por Rolando
Castellon y LFQV en el Centro de Investigacion y Conservacion del
Patrimonio Nacional; ademas expuso su primera individual en la Sala
del PANI, dirigida en ese entonces por Luis Fdo. Gémez con el ti-

tulo de “Geometria del Alma’, 2018, en tanto en este discurso hay una
gracia de espiritualidad profunda, revoquese el libro “Espiritualidad en
el Arte” de Vasily Kandinsky, o el discurso filoséfico del Cardenal de
Cusa, quien en la Edad Media encontraba la plenitud arménica en la
Matematica.

De manera casi autodidacta este joven referenciando quizds el mural
geométrico de Felo Garcia en la fachada de la escuela Goicoechéa, se
apropia del lenguaje estructural de la forma, de la teoria de las dinami-
cas de los rectangulos, formado por diagonales, batientes, mediatrices,
yuxtaposicion, superposicion de planos para generar con esa gramatica
su poética.

Hoy en 2024 Jason Cals, como se dijo, expone en la Biblioteca Publica
de la ciudad de Paraiso, y vuelve a esa teorfa de los planos y lineas, pero
esta vez incorpora el color, las texturas y variaciones cromaticas

de intenso valor visual y perceptivo. Construye sus cuadros con
paralelismos que ofrecen una vision de paisaje holgada, minimalista y
simbdlica, sin tanta refriega quizas, imaginario en concordancia con el
paradigma actual de “menos es mas’”.

Talvez, lo inico que resiento de lo expuesto durante este junio 2024,

es la técnica de aplicacion del color y de algunos dibujos de los cuales
se espera nitidez y limpieza, para que esos elementos que por un lado
representan el caos, las sombras de la sociedad actual en oposicion a la
armonia, pues en el fondo se trata de un discurso visual que deberia ser
inmaculado. A las vanguardias artisticas de aquella primera parte del
siglo XX las influyé la Bauhaus dirigida por Walter Gropius a final de
la segunda década del siglo pasado, que aunaron técnica y arte, donde
los acabados eran fundamentales para elevar la calidad de la obra, y,
por ello, en los talleres al lado de un artista docente estaba un artesano
alcanzando el mejor acabado de lo que se creaba.
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Jason Cals, pinturas sobre tela. 2024.

Este caracter de arte se trabaja siguiendo el dictado de la conciencia, la
intuicion, que nos dice: corre aqui, recorta alla, desplaza hacia centro, o
sea una conversacion con si mismo. En realidad, no existe una férmula
para crear un cuadro, pues si la hubiera, todo quedaria igual, no habria
diversidad tan importante hoy en dia para cargar de interés a la cultura
artistica y a la vida misma, donde toda esa riqueza de la diversidad es
lenguaje propicio para la armonia.

En lo esencial del discurso geométrico de Jason Cals, abastece y logra
esos fieros contrastes entre lo lineal y estructural de la forma geomé-
trica, con el tratamiento del color aplicado en algunas zonas del
cuadro, planos con que intenta cargar de accion y movimiento, que lo
lleva desde adentro del cuadro hacia afuera, o hacia los lados izquierda
y derecha, arriba y abajo, adelante-atras, atrayendo o repeliendo la vista
hacia los matices de una expresividad infinita.
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Esteban Rojas: Flores, encantamiento y sensualidad

La capacidad humana para crear o representar ideas, sentimientos,
emociones, son vivencias en el entorno considerando lo bello, talento
que el Creador del Universo nos dono al nacer, aunque no es el mismo
para todos, son diferenciados y cada persona asume el desafio de
reconocer el suyo, para cultivarlo y sacarle provecho.

Existen individuos que se pasan toda la vida buscando dichas habilida-
des y destrezas sin encontrarlas; otros, al contrario, las tienen, pero

no saben valorarlas. El don que si es igual para todos es el de contem-
plar la belleza de la naturaleza, e importa descubrirlo, manifestarlo y
sentirlo.

Si todos pintaramos lo mismo seria aburrido, como si todos pensara-
mos igual seria terrible.

A estos talentos y dones en la experiencia perceptiva cotidiana les lla-
mamos signos: a unas personas les interesa el entorno como un todo, el
paisaje con montafias, arboles, aguas, aires, piedras, plantas, maderas,
objetos y las materias naturales. Otras sélo se interesan en los frutos,
semillas, flores, como es el caso del pintor Esteban Manuel Rojas
Barquero (1981), cuya habilidad se vivencia al pintar flores, pero

no son todas pues su afinidad desde que lo conozco es con las rosas

y orquideas. Las ha representado de todas maneras y siempre dis-
frutando el don y destreza de representarlas como cuerpos esféricos
morfo-genéticos a partir de la luz y la sombra.

En el campo de los significados éstas representan la belleza femenina,
exacerba lo pulsional y el deseo de penetrar esa tersura de pétalos,
dejarse hundir en esos labios vaginales simboélicos tan ataviados de
sensualidad.
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Esteban Manuel Rojas. La Rosa. 2024

Esteban Manuel Rojas. Orquideas. 2024
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El lenguaje simbdlico y artistico

Es el modo de explorar, manifestar y comunicar ideas, emociones,
sensaciones o vivencias a través del talento que cada uno tiene, con

los procedimientos o técnicas que €él, en tanto es artista experimenta y
conoce, pero importa decir que suma el don de la mirada, pues no
todos vemos lo mismo, vemos lo que es afin a nuestra propia estructu-
ra del deseo y de lo que conocemos, que también es un gesto uniperso-
nal cargado de identidad.

Volviendo al vocablo arte es un medio de comunicacién que trascien-
de las palabras y se expresa a través de la creatividad, de la estética y

la escala de la emocion, o lo emocional y pulsional, que también son
signos de una carga o significaciéon que todos manifestamos de manera
diversa, ademas son interpretados indistintamente de acuerdo al gusto,
de eso que llamamos deseo.

Lo no verbal del lenguaje

Importa afirmar también que la comunicacién en arte no se limita a

lo verbal, al didlogo entablado entre los signos, la calidez, suavidad

o aspereza de una superficie como la que caracteriza la rosa, a veces

es mas efectiva e instiga a sentir mas que en la comunicacion verbal,

porque estamos hablando de pulsiones interiores, sentires del alma y

de nuestra naturaleza del Ser.

De ahi que explorar emociones y experiencias en arte tienen un fun-

damento que atafie a la sensibilidad, y espiritualidad, pero también al

saber, lo que llamamos superficie cognitiva. El doctor en neurociencia

Daniel Goleman en su libro Inteligencia Emocional (2008) dice que

son inteligencias propias del artista visual, del poeta, del musico, afines

a sus conocimientos por ello nos pasamos la vida aprendiendo para

que en tanto sepamos lo suficiente podamos ver e interpretar mejor.

Los tedricos de la comunicacion como Rudolf Arnhein (de la escuela

de Psicologia de Harvard), observo diferentes perspectivas y realida-

des; dice que cada uno ve lo que sabe, y, si no se sabe nada, no vera

nada mas que lo instintivo aprendido de los sentidos por su capacidad

sensorial, que en tanto es una habilidad humana su desarrollo depende
114 la practica. Sin ejercitacion, los talentos se atrofian y pierden.
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Esteban Manuel Rojas. Orquideas. 2024

Instalaciones

En otras composiciones que en arte llamamos “instalaciones’, él nos
quiere decir lo mismo que con su pintura: un deseo inminente de con-
graciarse con la naturaleza, por todo lo recibido y que debe demostrar
saber sacarles el mejor provecho. Sin embargo, no logra impactar como
lo hace con su pintura. Al manejo espacial con objetos carece de algo,
quizas es lo magico.

Ocurre, al artista, poner una pocima extraida de la misma naturaleza,
el territorio y la cultura que habita, para “encantarnos” a los espectado-
res, abrir la dimension onirica que nos lleva a levitar o a sonar despier-
tos decantando esos elixires embriagantes y sobrenaturales.

Esteban -con esa poética demuestra pureza, sensualidad, rigor-, es por
ello que al apreciar las flores se advierte la pulsion interior que des-
encadena el acto que emerge del templo que todos llevamos dentro,
donde damos lo mejor: la perfeccion de lo complejo, inmaterialidad
que porta su flor preferida, pero que a pesar de la belleza inmanente
nos recuerda el mundo, en tanto que también la rosa posee espinas.
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Nelson Diaz Brenes: “Naturaleza liquida”

El artista Nelson Diaz Brenes (Paraiso 1979), emergio con las transfor-
maciones que abrieron las puertas al arte contemporaneo, con técnicas,
lenguajes y discursos en la década de los afios noventas e inicios de los
dos mil las cuales encendieron la reflexion acerca de las reminiscencias
del Pop, el Minimalismo, lo Conceptual, y nuevos lenguajes como el
suyo. Reinterpreta imagenes asimiladas del imaginario de las fabulas,
tiras comicas de periddicos, revistas, la television y la animacion di-
gital, ademas de objetos de la cotidianidad o bienes de consumo.

No sélo lo impact6 el desarrollo tecnoldgico en la coyuntura de cambio
de siglo, sino que experimento la revolucion del pensamiento con las
teorias sociologicas de los setentas, “lo que hago me hace” ilustrada por
la paradoja de Escher de la mano que se dibuja a si misma (1949 circa).
En esos afios se difundieron las teorias de los No lugares y espacios del
anonimato de Marc Auge; el pensamiento liquido de Zygmunt
Bauman; las teorfas de la Complejidad con cambios trascendentales en
la educacion por parte de Edgar Morin; la nocion de rizomas de Gilles
Deleuze y Felix Guattari; la Teoria del Caos de Briggs y Peat, o sea,
referirnos a una cultura cambiante.

Estado de su arte

Nelson Diaz fundamenta “la condicion de una naturaleza liquida,
paisaje donde las formas fluyen y se transforman evocando la ma-
lea-bilidad de lo natural que, aunque la naturaleza sea la misma de
siempre, demuestra constante mutacion: La naturaleza como aliada de
la cultura reformula el binomio bio/cultura agregando trascendencia al
territorio, y a quienes lo pueblan”.
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Nelson Diaz. Pintura. 2024

Sus inicios fueron con la fotografia, con la persistencia de camuflar
los cuerpos haciéndose uno con el bosque, con el arbol, con la tierra,
sumido en las entrafas terrestres de donde emergen las aguas del rio,
elemento terrestre fundamental de proteger, y en tanto sea tema de la
cultura lo apreciamos.

Avista hacia un arte no solo para sentir, sino para pensar, porque deja
abierto un borde por donde fluye la imaginacion y reinvencion de ideas
o creatividad. En sus propias palabras nos dice: “construyo un espa-
cio donde lo organico se disuelve en lo etéreo, creando una atmésfera
donde lo tangible se mezcla con lo inmaterial”.

Nelson se define como un pintor interesado en lo figurativo, simboli-
co y narrativo, donde la fantasia se entrelazan con la cultura popular,
transformando lo cotidiano que se vuelve hacia lo irreal, onirico, fa-
bulesco, genera un dialogo entre lo cotidiano y el imaginario de sim-
bolos que lo pueblan.

Agrega: “Estéticamente, mis pinturas buscan desdibujar los limites
entre la realidad y la imaginacion”.
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Nelson Diaz.
Pintura. 2024

Referencialidad

Al intentar ampliar estas percepciones y comprension del trabajo

de Nelson Diaz, el blog “Veredes” me ofrece un texto de Mercedes
Fernandez y Javier Mozas, titulado “La naturaleza liquida del espacio
de trabajo’, que en particular me interesa en tanto focalizar no sélo el
espacio de trabajo o taller del artista, sino que redimensiona la referen-
cialidad, dice:

“Existen unos paraisos ilusionantes que camuflan la verdadera esencia
de trabajar y disuelven esa funcién dentro de la mezcla de actividades,
sin solucion de continuidad, en que se esta convirtiendo la vida co-
tidiana. El ocio y su negacion, el negocio, se funden en un mismo sim-
ulacro continuo”

Se trata de un analisis que visualiza la revolucion tecnoldgica, trans-
formando o rompiendo su anclaje con el lugar fisico, como la oficina,
o el taller, la escuela, la universidad, fusionando con otras actividades
humanas como habitar, aprender, relacionarse, convivir. Concluyen
Fernandez y Mozas: “La vida cotidiana se licia en un contenedor
continuo e indefinido, sin espacio concreto ni tiempo fijo”

La nueva pintura de Diaz Brenes
Dispersa en las superficies una piel similar a la ecologia montafiosa
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Nelson Diaz.
- Pintura. 2024

y selvatica, la deja recubierta de un musgo que sublima la nocién del
Edén -un no lugar como la virtualidad, de naturaleza idilica, fantastica,
onirica. Aparece con frecuencia, una nifla o joven mujer que prioriza
su relacion con el entorno y provoca reflexionar sobre los peligros a los
que estan expuestas ante la escalada de violencia que compunge a la
sociedad.

En otros aparecen imagenes como la de la Trinidad sumida en la con-
mocion cotidiana, pero que acecha el mercantilismo, la transcul-
turizacion y el desenfreno global con sus tcticas neo filibusteras.

La nocién de la pintura de Diaz la contrarresta el jardin de lo ilusorio,
en el cual el trabajo fluye dentro de un tiempo sin métrica, un tiempo
fractal que se multiplica pero en tanto es una nocién emocional se
palpa no lo cuantitativo sino lo cualitativo de lo temporal, en tanto es
lugar de encuentro de la creatividad se extiende y sale del curso de las
manecillas del reloj, o del espacio en lo simbélico e imaginario mati-
zado por su comprension de la “modernidad liquida’, como la nocién
de Bauman cuyo flujo va a contrapelo de la cultura pero que la despier-
ta. Nelson Diaz es docente y encargado de galerias en el Instituto
Tecnoldgico de Costa Rica.

Referencia ( https://veredes.es/blog/la-naturaleza-liquida-del-espa-
cio-trabajo-javier-mozas/ )
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Victor Herrera: “sketching”

En las artes visuales actuales son muy visibles las manifestaciones
creativas que antes de los noventas eran consideradas como “arte con
minuscula’, pero importantes en el proceso para llegar a la obra de
arte con mayuscula. Del inglés “sketch”, que se traduce como “boceto’,
es la técnica de abocetar o “sketching’, la cual consiste en realizar a
mano o ahora con medios electronicos un dibujo que representa las
caracteristicas principales de una escena, objeto, casa, edificio, incluso
personas, grupos, animales y hasta actividades de la colectividad.

Esta practica toma fuerza e incluso en redes sociales seguimos los
dibujos que postean artistas nacionales o agrupaciones que llevan a los
museos e importantes exposiciones esta opcion creativa.

En arte importa considerar el estilo personal del artista, lo que
denominamos trazo, y estilo compositivo; son como su firma, vocablo
que en italiano se traduce “schizzo” (sketch), y es cercano a la traduc-
cion de firma o “schizzata’, osea un trazo que implica la nocion de
propiedad e identidad de una persona.

Victor Herrera Cerdas (1974)

Este artista y disefiador viene creciendo con esta practica, especializan-
dose en particular en dibujar casas de esta ciudad que pertenecen a
familias importantes de esta comunidad, como la que fuera la casa de
don Ananifas Coghi y actualmente viven sus hijas; la casa de don
Antonio Rojas; la de don Simén Solano (los “Toitas”) al lado del
Mercado Municipal; la de don Prospero Bonilla cabeza de otra familia;
estd también la casa de la familia Morales que se ubica 100 Este de la
esquina suroeste de la escuela Goicoechea, con aquel corredor carac-
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teristico de las casas de antes donde los parroquianos pasan las tardes
conversando y relatando anécdotas de sus vidas; ademas, también
dibujo la famosa pulperia de Fuco, bocetos que son necesarios para
documentar estas edificaciones que sobreviven al tiempo y a una
sociedad tan cambiante como es la actual. Algunas de estas fueron
remodeladas y hoy tienen la apariencia de negocios perdiendo la raiz y
visualidad de la “Paraiso de antes” -de los cincuentas y sesentas-, cuya
transformacion provoca nostalgia y sin duda extrafiamiento.

Talentos y destrezas

Victor Herrera: “sketching” 2024

125



Arte Cartaginés 1975-2025

El “sketch” respecto al dibujo es fundamental para esta técnica artistica,
debe captar y transmitir al observador una mirada veloz con los rasgos
principales de lo dibujado; quien lo traza requiere recrearlos con su
estilo propio, que no deja de ser ludico e incluso hasta mordaz en tanto
estos ejercicios de la practica del dibujo nacieron con ese dominio
grafico y por ello son tan populares hoy.

Por ejemplo, cuando en una cadena televisiva norteamericana presen-
tan alguna noticia que tiene que ver con la Corte Suprema de Justicia,
un juicio determinado, lo que presentan son “sckeching” pues en ese
pais es prohibido el acceso a las salas de juicios con camaras fotogra-
ficas o de video, de manera que los dibujantes preparan los bocetos
para ilustrar a la audiencia el desarrollo del juicio.

Son ademas técnicas graficas que tienen que ver con el inicio de

los periddicos, pues en aquellos tiempos antes de la existencia de la
camara de fotografia, cuando ocurria algtn evento, los dibujantes
corrian a hacer bosquejos de lo sucedido, para que luego otros ar-
tistas especializados en el grabado, los pasaran a una plancha o taco

de madera que seria entintada e impresa. Estos fueron los primeros
periddicos u hojas volantes con informacién en la historia de los
medios de comunicacion.

Los dibujos y la teoria del arte

Son el principio de la comunicacion de masas, y hoy en dia tienen
aprecio al igual que un dibujo, un grabado, una fotografia, un video,
una pintura, en tanto detienen el tiempo para mostrar ademas del
contenido la gracia de un trazo, de una forma o iconicidad que estd en
transformacion creciente en el arte actual.

Importa también considerar que el boceto en la teoria del arte y el
disefio cumple una condicion proyectiva, deductiva, predictiva, de
adelantar situaciones, es una funcion anticipatoria que apunta a
observar lo que puede ser un resultado futuro de un objeto o material
estudiado.

En un boceto se puede constatar la posibilidad de usar un determinado
material u otro, predecir su apariencia, asi que no es solo una técnica
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Victor Herrera: “sketching” 2024

de presentacion llamado también “renderizado’, sino que cumple fun-
ciones dentro de todo estudio tedrico o proyecto.

Hoy en dia la computadora posee “software” especializado en prospec-
tos arquitectonicos, de disefio de productos, grafico, animacion,
espacio interno, fotografia y video, saberes que Victor Herrera, con
formacion en disefio lo sabe y maneja, aunque en el arte se busca otra
connotacién mas contemplativa, perteneciente a la memoria cultural
de una comunidad; éstas seran siempre herramientas para la practica
de hacerlas a mano, son unicas y adquieren valor artistico.
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Lola Carambola y Karin: Los Malafachas Teatro Circo Clown

Esta compaiiia formada por Lola y Karin, Los Malafachas, se inici6 en
Guatemala en 2008, y desde ahi se presentan y son invitados a festi-
vales escénicos en mas de quince paises, entre otros México, Argentina,
Colombia, Chile y toda Centroamérica, también Europa. Las anécdotas
surgidas en las actuaciones son abundantes, tanto como los aplausos
del publico.

;Quiénes son Los Malafachas?

Soy graduada universitaria en gestion e industrias turisticas y en lo-
cucion profesional -comenta Lola Carambola-, sin embargo, la llamita
que enciende en la entrafia me atrae a actuar, al circo y teatro clown.
Se trata de una practica artistica retante que nos requiere investigar,
estudiar los personajes, el caracter y densidad escénica necesaria para
llenar el espacio, proyectar la voz y lo que nace a cada uno de nuestro
imaginario de simbolos.

Entre otros esta el disefio del o los personajes que tienen que ver con
la vida misma y sus vicisitudes, las cuales se reflejan en la actuacion,
tienen que ver ademds con el disefio del vestuario y escenarios donde
actuar. Todos estos son signos a manifestar y que el ptblico reconoce e
identifica.

Sin embargo, hay cosas que nos molestan de las percepciones de la
gente, porque en el teatro, hacer reir al publico es algo dificil, el payaso
requiere habilidad. Cuando se dice a una persona que es un paya-

s0, como en el caso del presidente actual, al gremio nos molesta esa
percepcion equivoca, es un perfil incomprendido de nuestra profesion,
como a los demas actores del ambito artistico, esto es lo que nos da de
comer, energias y motivacion para continuar con el reto.
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El Teatro Circo Clown

Manifestacion creativa dindmica tendiente a divertir al publico en
escenarios abiertos, plazas, parques, auditorios, anfiteatros, escuelas,
colegios, universidades: Se trata de una comedia donde ademas de la
gestualidad y el lenguaje no verbal (la kinésica o lenguaje del gesto o
gesticulaciones con manos, guifios y todo el cuerpo; la proxémica o
lectura de las distancias o espacios asumidos en la escena; la paral-
ingtiistica o lectura de acentuaciones en el habla), el cuerpo juega
como un signo comunicativo, donde son leidos los (des)equilibrios, la
danza e interaccion con el publico, los malabares con varios objetos, la
comedia musical y necesidad de saber tocar instrumentos son com-
ponentes que traman, realizan, y ponen en actuacion los componentes
de esta forma de arte.

Como muchos de los objetos o sujetos del arte contemporaneo, son
elementos que emplazan o confrontan a ese individuo de nuestros
adentros a veces desconocido, pero que soy yo mismo.

De alguna manera esta practica artistica se origina en el arte callejero,
el happening y el performance de la segunda parte del siglo pasado,
que incrementaron su procesualidad y autonomia del arte. La disrup-
cién provocada por el Arte Conceptual y el Arte Pop en esas décadas
de la segunda mitad del siglo XX, abrid los espacios a la creatividad de
la cultura popular, dandoles la clave de acceso a los grandes escenarios
en espacios abiertos donde fluye el publico en lo que denominamos

en teoria del arte como los no lugares o espacios del anonimato (Auge
1990) estudiados por la antropologia social; en tanto son signos que
representan a la sociedad, los roles asumidos por los habitantes rurales
o urbanos.

Interrelacion y referencialidad

La naturaleza de esta practica combina disciplinas tradicionales re-
lacionadas al circo donde el cuerpo actuante remite a narrativas que
tienen sentido en la memoria colectiva. Hoy en dia, los bordes entre
estas distintas modalidades escénicas y circenses se desvanecen para
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lograr una fusion del arte colectivo, pues, no solo actian los artistas, el
publico participa con aplausos y coreando las verbalizaciones.

En los origenes de este arte es posible encontrar ecos circenses (acro-
bacias, equilibrios, contorsiones...) asociadas a celebraciones festivas,
ritualisticas espirituales para la preparacion de los guerreros previo a
enfrentar una batalla.

La pagina “Zirkozaurre” de uno de los grupos de esta categoria devela
que el teatro contemporaneo compone estas destrezas circenses com-
partiendo escenario con la musica, la gimnasia, las danzas, y la drama-
tizacion de narrativas urbanas: “Se trata de entretener y convencer en
fondo y forma. Se pone en juego la belleza, la plasticidad de las dis-
tintas formas de expresion’, pero también se trama la jugada final en la
cual el arte se nos devuelve y afecta, sea con una “bofetada” ptiblica (no
peyorativa) que con un fuerte abrazo o, como se dijo, aplauso.

Se tiene presente el pensamiento de Mitscherlich del Fetice Urbano
(1968) de que aquello que hago y que depende de nuestras habilidades
y talentos propios, eso se nos devuelve y nos hace, de manera que se
trata de un signo final esperable y conclusivo en tanto que la obra de
arte debe dejar un aprendizaje al espectador.

Lola y Karin, Los Malafachas Teatro Circo Clown, son artistas res-
identes en el Canton de Paraiso que forman parte de la Asociacion
Cultural Giitite, los domingo realizan en el parque de esta ciudad “Arte
al aire libre’, en la cual los artistas locales exponen y elaboran sus obras
como si fuera un taller colectivo de creacion multi-diciplinar, y dece-
nas de nifias, niflos, jovenes pero también adultos mayores se acercan
para experimentar el arte y exhibir sus creaciones.

Referencias
https://www.facebook.com/losmalafachas.payasos/?locale=es_LA
https://www.zirkozaurre.com/el-circo-contemporaneo-y-la-mane-
ra-de-entenderlo-en-zirkozaurre
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Emergentes u nuevos artistas cartagineses
Jonathan Piedra Campos: Como un volcan apagado
a destiempo

En el arte como en la vida (binomio indivisible), las vicisitudes a

veces son inexplicables y sus afectaciones hieren la memoria que debe
quedar escrita, documentada, valorada, porque esas remembranzas

se disipan y borran. En arte existen individuos a quienes los abastece
talentos muy singulares, no del tono comun: poseen un dibujo singular
y una manera de resolver los asuntos de la técnica propia; son capaces
de manifestar una marca de identidad, una manera de interpretar con
el arte emocionalidad viva, pero de pronto desaparecen, con la misma
fuerza que empujaron esa manifestacion, la cual llevaba implicita el
aguijon de la contradiccion.

Jonathan Piedra Campos, un artista cartaginés nacido en 1979, fallece
en 2016. Fue un pintor genuino de fuerte gesto o trazo, tan singular
como las brumas que oscurecen la tarde al bajar del Irazu, aquel volcan
apagado, pero a punto de explotar, como el que él porto en la entrafia
en aquellos abismos magmaticos de donde emergio su arte, se apago a
destiempo cuando menos se esperaba.

Era poseedor de su propio estilo, personalidad creativa, expresionista
innato, naif quizas, de una indumentaria que lo revestia como a un
tinico y genuino pintor de estos tiempos, dificiles pero diferentes.

Lo recordaré como a un muchacho de cuya interioridad afloraba a sus
ojos escondidos tras aquellos gruesos lentes, una expresion de ensimis-
mado investigador, pero también ludico artista, porque a pesar de tanta
precariedad €l resistia a aquellas arremetidas del desdén.

Ricardo Avila, el connacional que migré a México, apreciaba sobre-
manera el trabajo artistico de Jonathan, y tuvo en su coleccién personal
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Dibujos de Jonathan Piedra. Coleccién de R. Avila
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Jonathan Piedra en su taller antes de su deceso en 2016.

algunos de sus dibujos. Conoci su arte de materialidades disimiles

que él aprovechaba muy bien para crear esa memoria de las entrafias
(de las terrestres pero también las suyas de su persona. Referenciaba
quizas a Eduard Munch, a Emil Nolde, los expresionistas alemanes del
movimiento El Puente y el Jinete Azul de los primeros afios del siglo
anterior, por esas maneras tan duras de manifestar la pintura y que
antecedieron a los horrores ocurridos en Europa, de esas guerras que
alin no cesan.

Uno de sus cuadros emblematicos, es un crucifijo pintado sobre carton
corrugado de cajas, con predominancia del rojo el cual concede a la
figura del Cristo el estar encarnecido por los azotes propinados en la
“Viacrucis’, pero es un cuadro de extraordinaria bondad, tal como era
ély por ello lo evocamos siempre.

Recordarlo me eriza la piel y adelanta un lazo de cinta negra en el pan-
orama, en la ventana a las redes sociales, en la memoria e historia del
arte de esta provincia, que angustia al percatarnos que muchos artistas
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pasan desapercibidos y la coyuntura politica no hace nada por for-
talecer su trascendencia: como tener una sala en el Museo Municipal
con una placa a su nombre, o que se exhiba una muestra “In Memoria’,
entre tantos otros quienes legaron su creatividad para la contemplacion
de nuestra cultura provincial y nacional, a pesar del empinado Ocho-
mogo ante la actitud capital centrista de la cultura.

Una de las ultimas ocasiones que tuve su grata compaiifa, fue para la
inauguracion de la muestra de arte contemporaneo en el Jardin Lank-
ester “Injertos Art In Nature”, octubre 2014, en la cual se montaron
instalaciones muy cercanas al arte povera, lo matérico y conceptual,
con materiales encontrados en el sitio o llevados por cada artista.
Recuerdo a Jonathan moverse entre aquellas piezas, caminar por los
senderos, entre los arboles, intentando asimilar una manifestacion di-
versa del arte, lejana a la suya pero que respetaba y le deleitaba. ;;Qué
no hubiera hecho €l con su ingeniosa manera de expresarse, si tuviera
otra oportunidad?! Ese dia de la apertura de la muestra compartimos
con muchos artistas que llegaron a apreciar lo expuesto, entre otros Inti
Guerrero que en esos afios era curador de Teorética; Rolando Cas-
tellon, curador de la propuesta; nos visité uno de los curadores de la
Bienal de Sao Paolo que estuvo en el pais, entre otras personalidades de
la cultura nacional.

Naci6 el 29 de abril del 79, murié el 5 de agosto del 2016.

Esta reflexion acerca del arte de Jonathan Piedra nos deja cabizbajos
como el dia de su sepelio en el Convento de los Capuchinos, y me
recrimino no haber hecho algo mas en aquellos afios por €, en vida.
Suele suceder, pero la memoria esta incolume, esperando que avivemos
aquellos gestos casi estridentes de su practica artistica, que se merecen
volver a verse, traerlos a la luz de los aflos pero no “a afios luz” ante un
arte cambiante pero que no olvida su naturaleza.
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Edgar Camar: Artista Visual Cartaginés

Las manifestaciones creativas de un pais, provincia, comunidad o
agrupacion de artistas son fundamentales para dar valor a la cultura, lo
que llaman “cultivo de las artes”; importa la visibilidad y crecimiento
de estos trabajadores culturales. Un pueblo sin arte tarde o temprano
sera desconocido en los anales de la historia.

La Alcaldia de Cartago cre6 el Museo Municipal de Cartago (inaugura-
do el 23 de Abril, 2010, en el antiguo cuartel o comandancia), ademas
del programa expositivo para artistas nacionales e internacionales con-
voca a un certamen que en principio se llamo Salon de Pintura Marco
Aurelio Aguilar, para denominarse en la actualidad Bienal de Arte
Bidimensional, y la Tridimensional al afio siguiente; son espacios
ideales para contemplar la produccion creativa de las comunidades
artisticas.

Los grupos culturales diseminan a nivel horizontal la informacion,
pero hace falta mayor divulgacion pues atn veo a jovenes como abejon
de mayo chocando a un lado y al otro de los corredores artisticos para
favorecer su insercion y estimular la produccion creativa.

Descendencia de los “cartoons”

El artista visual Edgar Camacho Marin (1983) emerge de entre estos
espacios de la cultura cartaginesa. En sus inicios se dio a conocer con
el pseudonimo de Edgar Bunbury -inspirado en el ex-vocalista de los
Héroes del Silencio-, y también asumio el de Edgar De Carlo, que fue
cuando lo conoci, pero desde 2018 se firma como Edgar Camar,
compuesto por las dos primeras letras de sus apellidos.

Tuvimos un amigo en comun: Jonathan Piedra, quien falleci6 en
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Dibujos de
Edgar Camar.
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agosto de 2016, artista de quien reconocemos su talento, sensibilidad
y potencial creativo. Dedico estos textos de artistas de la provincia a su
memoria, en tanto con él inicié a escribirlos recordando el potencial de
su arte y las pocas oportunidades que se le dieron de brillar en vida con
luz propia.

Me instiga el arquetipo de sus dibujos, por lo general elabora la figura
femenina desnuda, y un rasgo bastante singular en los ojos, desorbi-
tados como los del “hombre arafia” del cine animado e historietas.

La juventud actual tiene otros referentes tan distintos a los de mi
generacion, nosotros admiramos a Miguel Angel, Leonardo, Rafael,
Goya, Velazquez, Murillo, Mantegna, Rembrand, Caravaggio, en el
contexto del continente a Rufino Tamayo, José Luis Cuevas, Frida
Kalho entre muchos otros, y seguiamos aquel arte en libros, enciclope-
dias, revistas y fasciculos coleccionables de Historia de Arte.

Los jovenes hoy tienen como modelo morfolégico y metodologia el
dibujo manga, los escenarios de la video animacion, la caricatura del
mundo de la television y ahora redes sociales, Facebook, Instagram y
Tic Toc. En mis afios juveniles vefamos las tiras comicas de los perid-
dicos, las revistas, con los dibujos animados de Batman, el Latigo
Negro, el Llanero Solitario, el mago Mandraque, Mafalda de Kino que
entré como icono de la cultura de masas y lo popular. Ellos documen-
tan y evocan los “cartoons’, el estilo compositivo y escenarios de toda
esa gramatica visual que compone el universo de la imagen actual, .
Mientras otros lidian con el dominio de la técnica y determinar la
manera de manifestar su imaginario simbélico y sus narrativas, este
artista cartaginés lo cultiva como espléndida semilla, abundante recur-
so narrativo que le aporta caracter y un estilo personal propio.

No tiene por qué envidiar nada a maestros del arte nacional o local,
pues solo se sienta a dibujar y esos personajes pueblan sus papeles,
cartones, telas, cuya pocima expresiva es la sensualidad, lo pulsional
que detona en su entrafia.

Se recuerdan los collages de Mimmo Rotella expuestos en el MOMA
de Nueva York a inicios de los noventas, quien despegaba tiras comi-
cas de los impresos pegados en las paredes de la ciudad; las pinturas
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de Roy Lichtenstein quien a partir de un impreso en tecnologia de
litho-offset que utilizaba el punto, lo ampliaba hasta alcanzar el cuadro
a gran formato con toda esa jerga y estéticas del Arte POP.

Se trata de una categoria que contribuyd a dar fuerza a estas mani-
festaciones populares, como el terreno que cultiva hoy Edgar Camar,
quien posee un lenguaje al elaborar esta representacion, pero también
los fondos, los escenarios, las ciudades, el publico, la naturaleza, todos
poseen una imaginativa impronta ataviada de juguetona fantasa.
Importa decir, devolviéndonos a la primera parte de este anlisis, son
alcances de un trabajo de proyeccion que debe emerger desde dentro
de los grupos y la comunidad. Si no se regenera y multiplica la semilla
desde los grupos y alcanzar un lenguaje acorde con el tiempo y contex-
to, serfa imposible pues los artistas son quienes experimentan, investi-
gan y dan frutos a las politicas que se plantea el Estado, y los gobiernos
locales. Las organizaciones pueden gastar millones de colones en
inversion en estos rubros, pero si el artista no se identifica el desarrollo
cultural sera nulo y cuestionable.

Dibujos de
Edgar Camar.
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Milton Avila Campos: Emergencia y emergente

En artes visuales, cuando se es emergente, todo nos parece adverso:

No es facil encontrar empleo, todo representa una necesidad dificil de
alcanzar. El dfa a dia en la practica artistica es una perenne emergen-
cia, pero, ademas, son momentos en que afloran los lenguajes, estilos

o concepcion de la obra por lo que requiere estar atentos concentrados
en esta posibilidad; surgen las narrativas y abordajes los cuales surgen
de la investigacion y hay que sacar a la luz esos discursos para estar
presentes en los escenarios y competencias donde se validan.

Milton Avila Campos (2002) cuenta a su haber con ser hijo del artista
naife residente en Oaxaca, México, Ricardo Avila, de manera que desde
la cuna crecié en medio de la cultura visual contemporanea, asistien-
do a exposiciones, eventos artisticos y visitar talleres de otros artistas
donde escucho discusiones y analisis acerca del arte que a él interesa.
Esa cultura visual se impregné en su memoria y sensibilidad. Desde
muy pequefio dibujaba en libros y cuadernos, todo papel que soportara
esos trazos de un imaginario poblado de autos, personas y en general
las figuras que fueron apreciados en los personajes de la tv y los videos
de animacion. Sus dibujos elaboran un lenguaje y poética, manera de
resolverlos muy suya y singular.

Por ejemplo, sus dibujos, algunos a lapiz de grafito o en plumilla sobre
papel o carton, los traza en las zonas superiores del formato. En mi
caso personal lo sigo de cerca y aprecio que su arte no sea contaminado
por preceptos académicos de colocar las figuras en el cuadro, en puntos
de interés o del lenguaje de la composicion, en tanto yo mismo me
pregunto ;por qué deben ocupar nociones clasicas si el arte de hoy se
reinventa a cada momento?
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Dibujos de Milton Avila 2024
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Me pregunto: ;por qué no dejarlo que experimente lo anti-académico
y descolonizador, potenciando a su sensibilidad trasgresora, inquieta y
de trascendental acto de crear a partir del vacio o cero absoluto con-
siderando las nuevas teorias de la percepcion.

Lo fundamental es esos gestos es la linea: un trazo sensible, intuiti-
vo, muy singular, y en pocas ocasiones carga de grises de grafito los
planos circundantes. ;Por qué deberia ser diferente al tratamiento del
claroscuro bastion de las escuelas de arte?

Importa que se descubra a si mismo, que busque otras herramientas,
materiales, trazos y tratamientos.

Que manifieste a ese artista fogoso y travieso que hay en él y que lo
motiva a tomar ldpices, papeles, manifestando lo que le dicte esa vo-
cecilla interior de la conciencia critica y creativa.

;De donde proviene el interés por el dibujo manga y lo oriental en €?
;Como llego a ese dominio y fantasia? Los juegos, revistas, videos, todo
ese lenguaje del entorno, nos modela a todos. Esta en las camisetas,
mochilas, portadas de cuadernos, posters, publicidad en general y eso
se asimila cuando se dibuja y crea arte hoy, en tanto €l es poseedor de
una conciencia critica afinada por la cultura donde se ha preparado
para la vida.

Por otro, todos, en nuestro desarrollo como artistas asimilamos la in-
fluencia de lo oriental. Este joven artista cartaginés asimil la concep-
cion del vacio, el blanco de los dibujos, y la representacion de figuras
sentadas en el esquema “lotus” de la conciencia universal, de liberar
todas las cargas que nos impone el mundo para alcanzar la plenitud
del No ser. También son frecuentes que aparezcan detalles de ramajes,
plantas, hojas o flores al estilo bonsai tan propios de la iconografia de
aquel continente de tan enormes enigmas para el arte.

El cree que estos son los recursos expresivos de su jerga gréfica, su
valor en la comprension de que cada cuadro es un punto de inflexion
en el cual remite a valorar y experimentar su entono, o lo que €l ama,
en su caso, la figura femenina, las flores, flora y fauna. Utiliza partes del
cuerpo sin faltar los trazos que los estructuran y respectivos nudos de
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tension, que a veces se desmenuzan atin mas en el fondo apenas in-

sinuados tal y que parecen escrituras ideogramaticas orientales.

De manera que veremos en adelante su evolucion logica y busqueda
por apropiarse de lo que ¢l cree, aprovechar sus razonamientos para
gestar arte y compartirlo con todos nosotros.

Dibujos de Milton Avila 2024

Libro arte de Milton Avila 2024

exouesto en Mayinca Casa
del Libro e la Benemérita ) :
Biblioteca Nacional, : s |
curada por Rolando Castellon. !
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José Luis Madrigal: La acuarela y el agua

El pintor de los rios caudalosos, las cataratas, los mares, las marejadas
que revientan en las escolleras en un encaje de espumas blancas, me
refiero a José Luis Madrigal Artavia (1954) originario de Cervantes
de Alvarado, provincia de Cartago, hoy reside en el distrito de San
Cristobal Norte, canton de Desamparados, provincia josefina. Emigro
en los aflos setenta a Nueva York donde radicé por casi cinco décadas
trabajando para la policia estatal, pero mientras atendia a la ley el or-
den afioraba las aguas del Reventazon, las nacientes cristalinas y frescas
de las faldas del volcan Turrialba, y no era para menos, pues éstas,

las aguas, son vida para el planeta y habitantes; hoy como nunca esta
verdad parece ser ignorada y con tristeza vemos como el liquido vital
se desperdicia, contamina y se tiene que pagar a un alto precio.

Las acuarelas de José Luis Madrigal
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Recurso natural agotable: “La belleza del agua”

Tanto como la tierra y el aire, el agua requiere de cuidado y trabajo

por parte del ser humano: Siembra de arboles, limpieza de la basura,
desperdicios o subproductos industriales que si se dejan en el entorno
tarde o temprano llegaran a un rio y éste los llevara al mar. Las pinturas
de Madrigal seran siempre la manera de amar al planeta, a la tierra que
nos da sustento y esparcimiento, pero requiere de mucho cuidado pues
es la Madre Tierra de todas las culturas, razas y credos, mundo animal
y vegetal del mundo.

Esta muestra de acuarelas estimula la reflexion sobre estos topicos
ambientales, y en mi caso personal motivan a comentar y a compartir
para provocar la conciencia. Al mirar desde fuera del espacio expositi-
vo el agua pintada, fue la razon para acercarme a este acuarelista quien
empez6 a cultivar el arte ya a edad madura, y, por ello, va al grano, de-
fiende lo que apuesta teniendo como bagaje propio muchas horas, dias,
meses, afios de experimentar y proponerse a hacer lo que a él le gusta y
empefa como desafio creativo.

Khalil Gibran, en uno de sus textos comenta que las aguas del rio tiem-
blan de miedo al entrar en el océano, pues no sabe lo que le ocurrira,
como cuando este pintor toma sus pigmentos, agua y papel, su ser ti-

Las acuarelas de
José Luis Madrigal
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embla de emocion pues algo nuevo saldra al sumirse en la experiencia
artistica u plasmar esas energfas en la obra artistica.

Entonces, la exhibicion de paisajes del entorno de este hombre de las
aguas es la comunicacion mediada por el arte de la acuarela, y en el
fondo del mensaje que nos deja visitar lo expuesto es asumir un estado
de alerta, con los signos mismos del paisaje: La montaiia, el bosque,

el arbol, el verdor y humedad de los musgos, epifitas, trepaderas, de
ahi donde nace el agua o el rio, cueva o ttero del mundo, pero que €l
el artista, es consciente de que esa forma de belleza corre el peligro de
desaparecer, y por esto pinta con copiosidad las aguas con la técnica
mads cercana y tradicional. Se trata de una técnica cultivada en muchas
culturas como la oriental, donde esa pintura es parte de su poética.
Por lo general explico que, al escribir estos comentarios sobre arte,
puedo acudir a experiencias autorreferenciales, a abordar referentes o
situaciones que me aportan el lenguaje y discurso. Estas acuarelas de
José Luis me recuerdan las palabras del maestro Paco Amighetti acerca
del arte oriental, él apreciaba en la pintura oriental una naturaleza
abrupta, sinuosa, gigantesca, y a un ser humano diminuto al pie de
aquella enormidad; explicaba que el signo de esa representacion era

de respeto hacia lo natural, hacia la tierra, habitada por millones de
millones de criaturas que la debemos sustentar, cuidar, amar, pues es la
madre de todas estas criaturas con nosotros los humanos incluidos.

Las acuarelas
de José Luis
Madrigal
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Referencias contextuales

Madrigal Artavia al pintar esta tematica observa respeto por la natu-
raleza, por las aguas, por el arte y ese mensaje cala en nuestra concien-
cia critica. Al apreciarlo, evoco, como dije, experiencias tenidas con
este caracter de pintura y materialidad.

Cuando fui estudiante de arte en Roma, y caminaba por las calles
empedradas del Trastevere romano, en Villa Farnesina para ser puntu-
al, se anunciaba una muestra de acuarelas de William Turner (Londres,
1775-1851), de quien conocia 6leos, pero no acuarelas, de la coleccion
de la afamada Tate Gallery de la capital inglesa. Entré y quedé maravil-
lado con la técnica de aquel maestro Inglés.

En Costa Rica es un arte bastante difundido y existen incluso asocia-
ciones de acuarelistas que se proponen exhibir y trascender en otras
fronteras. En la historia del arte local hay nombres como el de Margar-
ita Bertheau, Margarita Quesada, Ana Griselda Hine, Fabio Herrera,
Luis Paulino Delgado, Grace Herrera, entre muchos otros que han
cultivado esta manifestacion creativa con agua sobre papel de algodon
de alto gramaje.

Arte de caminantes

Los asiduos a esta técnica caminan buscando motivos para el cuadro:
Una vieja casa, fabrica o galera, un arbol, un rio, la montafia o la
llanura. En los afos cincuenta y sesenta del siglo pasado estos mae-
stros sacaron el aula o taller a la calle y de ahi el signo tan robusto del
paisajismo costarricense.

La acuarela es una técnica de pintura en la que se utilizan pigmentos
de colores diluidos en agua. Es conocida por sus colores translicidos
y efectos suaves, lo que la hace perfecta para representar paisajes,
naturaleza, pero también retratos y al cuerpo humano en especial al
desnudo.

Algo de lo que rescato de la muestra de don José Luis en el Centro de la
Cultura Cartaginesa, antigua Biblioteca Mario Sancho, es esa concien-
cia que cala primero antes de que el ojo recorra el arte, para ver aguas
marinas, caudalosos rios, lagunas, estuarios o humedales, pero tam-
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Las acuarelas de José Luis Madrigal
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bién arboles y el verdor, pero que
también trasparenta esa naturaleza
de sus parajes interiores pues es de
ahi de donde emana la poesia y su
lenguaje.

Comenta el artista que como su
formacion es autodidacta, aunque
en su estadia en Norte Améri-

ca tomo algunas lecciones con
pintores neoyorkinos, pero su
aprendizaje se dio en su taller,
intentando sacar el efecto de las
aguas, de las transparencias, de

las espumas, de las piedras, de los
troncos, estudio libros de proced-
imientos y dibujé mucho antes de
aplicar el color, en particular con
esa técnica acuosa, que por algo se
llama acuarela, que lleva implicita
la sustancia creativa la cual per-
sigue con la practica cotidiana para
aprender no solo a pintar, sino a
hacer arte.

Importa afirmar, y, con esto con-
cluyo este acercamiento a José Luis
Madrigal, cuando en lo que se pin-
ta media un discurso, una provo-
cacion a la conciencia, pues no es
solo pintar y pintar, sino decir algo
que quede alojado en la conciencia
de las personas quienes visitan la
exposicion, pues en muchos casos
emergen de ese espacio expositivo
tan vacios de como entraron.
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Alexander Chéves Gould: El Otro Yo

La fotografia motiva al artista contemporaneo a buscar esa parte de si
que desconoce, en tanto solo se la concede la experimentacion e inves-
tigacion artistica. Alexander Chdves Gould (1991), oriundo de la zona
del Humo en Pejibaye, Canton de Jiménez, provincia de Cartago, lugar
donde los aires que bajan de la cordillera de Talamanca empuja las
aguas de muchos afluentes como el Taus y Tausito, que forman el rio
Pejibaye, y llegan al gran Reventazén cuando se abre paso entre esas
geografias para llegar a las llanuras caribefias.

Sigo a este artista a lo largo de su carrera de artista fotografo y entiendo
que ademas del arte de los pueblos originarios: danzas, atuendos rit-
uales, bastones chamanicos, y mascaras, se interesa en su propio rostro
que rastrea a donde quiera que vaya. Lo vimos expuesto en la muestra
Mesoamérica Tierra de Huellas en la Sala 1 del Museo de arte y Diseflo
Contemporaneo, 2023-2024, donde expuso una enorme instalacion
con fotografias de su autoria acerca de la fiesta de Los Diablitos de
Curré y Boruca, en la zona Brunca del Sur del pais.

Pero lo atraen los enigmas y los misterios de los lugares, como un arbol
seco en una loma donde instala una cruz y aparece su figura que va
subiendo hacia aquel escatoldgico escenario bajo traumaticos
nubarrones. tormentosos y renegridos, pero que forman una notable
imagen creativa de la fotografia contemporanea.

En sus tiempos iniciales se intereso en instalar los espacios y compo-
nentes escenograficos para darle caracter a su busqueda.
Desde las primeras muestras Mayinca, curadas por el maestro Rolando

149



Arte Cartaginés 1975-2025

150



Luis Fernnando Quros

Alexander Chaves Gould, artista fotografo

Castellon, lo hemos tenido como expositor, y palpado esa fuerza de
la investigacion autorreferencial que es cuando el artista emprende
el conocimiento de sus entraias, de sus memorias, recurrencias
técnicas y estilisticas para ir madurando un lenguaje que ahora me
permite interpretarlo, y conocer la cala de sus significados pro-
fundos. Ese es el Alexander que conozco e importa seguir, y sobre
todo, releer sus didlogos con el entorno que lo cautiva y catapulta su
creatividad.
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Jorge Zamoran: Poéticas de mundos disimiles

Las bitacoras de Jorge Zamoran Fitoria, registros graficos de su
cotidianidad, portan poéticas escarbadas en los resquicios del ser,
observados al transparentar las capas de su posicionamiento politico,
ideologico, estético; singular encuadre que permiten mirar a través del
cristal de su arte al mundo, entorno, naturaleza, cultura, sociedad.

En tanto introspeccion devela su existencia de migrante, e indaga el

si mismo emergiendo de aquellos abismos intrapersonales que nos
(trans)forman, mediados hoy por las herramientas tecnoldgicas.

Son paginas de paginas de trazos, versos de gestos y vocablos, cantos,
poemas..., hilo conductor en una coyuntura donde focalizar también
al Otro, al No yo, a quien nos une en cada escenario de esos mundos,
suscitando narrativas y acciones en la reyerta del dia a dia.

Hoy, en ese mundo, cada uno es editor y cuelga sus libros en el nuevo
campo de batalla: las redes sociales. El artista se comporta como un
cronista potenciando su propio medio para estar (in)formado y en
forma: su propia radioemisora, canal de television, cada uno con sus
programas noticiosos en un entorno cultural. Se trata de una escara-
muza vivenciada por cada Quien, por cada Otro, por cada Yo, y cada
existencia.

En una de estas bitacoras Zamoran cita a Jean Paul Sartre: “la realidad
humana no es solo de “ser-para-si’, si no que es también “para-si” en
tanto que es “para otro”. (Sartre citado por Zamoran).

Dibuja figuras humanas cuyos cuerpos mutan las extremidades inferio-
res, auto-modeldndose a si mismas, portando el sentido del caminante,
el buscador de otra patria: los libros -como decia el emperador
Adriano en palabras de Yourcenar-, ahi donde por primera vez puso
una mirada de sabiduria.
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Jorge Zamorén, Dibujos 2024

Jorge Zamoran,
| Dibujos 2024
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[ - O A Y
Jorge Zamorén, Dibujos 2024
Introduce un territorio conquistado por un individuo quien devela su
propia metamorfosis: esculturas de cuerpos que se retuercen penetran-
dose uno al otro, brazos nervudos que ensortijan el pufio gestualizando
el signo de poder.

Por alguna razon estas bitdcoras refieren al poema de “un hombre
sincero de donde crece la palma’, en una plaza donde enarbolan las
banderas con “los versos del alma”. Y como referimos a Marti, impele a
saber del Otro en tanto nos reconocernos a si mismos.

Esos cuerpos derivan otra nocidn de erotismo, y cierro con este signo
escrutando las memorias de Adriano una vez mas: “he soflado a veces
con elaborar un sistema de conocimiento humano basado en lo erético,
una teoria del contacto en la cual el misterio y la dignidad del préjimo
consistiria precisamente en ofrecer al Yo el punto de apoyo de ese otro
mundo” (Yourcenar 1951).

Zamoran dibuja voluminosos cuerpos alados, pero con alas que no son
de plumas, sino de piedra, de la misma materia que portan la identidad
del universo. (Crei que muestra identidad era la tierra, el terron sedien-
to o aspero del campo), pero lo que estd en juego es el universo, otros
mundos de enormes rocosidades migrantes en el infinito sideral.
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Conclusion del libro

Cuando el editor del medio en linea Paraiso con Voz, me invitd a abrir
una columna de comentarios y resefias de arte los dias domingos,
reflexiones y analisis de las manifestaciones artisticas de la provincia de
Cartago, jamas imaginé que meses después tendria un material idéoneo
para un libro: Arte Cartaginés 1975-2025.

La columna Inici6 un 7 de abril de 2024 resenando a artistas del cantén
de Paraiso, pero pronto se extendio a toda la provincia, al tener pre-
sente al Grupo de Trabajadores de la Cultura La Puebla de los Pardos,
del que fui parte en 1975, y que celebra el afio venidero cinco décadas
de generar sentido social, cultural y comunitario con sus actividades
grupales.

Se trata de un giro con el cual se repasa lo conocido, pero vendran
futuras observaciones para fortalecer la memoria cultural de esta pro-
vincia.

Las resefias en la Voz de Arte en el medio local dirigido por Luis
Enrique Ortega Gutiérrez -quién, tiene la gentileza de revisar y subir
los textos y fotografias cada domingo- estan disponibles en la pagina
Paraiso con Voz en Facebook e Instagram.

Reunir documentacion y valorarla conlleva trabajo, pero si no lo hago
hoy, no veria la luz todos juntos, para conformar una historia del arte
cartaginés de sus ultimos cincuenta afios. Como expresé al inicio, lo
resefiado es solo una parte de los artistas, la metodologia para juntarlos
depende de que fueran abordados y dados a conocer en el medio local,
pero este libro no significa un borde final, sino el inicio de otras etapas.
Empecé con artistas a quien tengo aprecio, como Margarita Quesada
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Smith, Carmen Naranjo Coto, Carlos Moya Barahona, Jorge Koky
Valverde Cerdas, Jonathan Campos Piedra, entre otros que ya no estan
presentes con nosotros. Hoy nos acompaiian el Premio Magon de
Cultura 2022 el maestro Fernando Carballo Jiménez, Zulay Soto
Méndez, a quien agradezco su sabio consejo durante este proceso y
colaboracion en revisar la pre-edicion.

Faltan muchas figuras del arte visual de esta provincia a quienes iré
subiendo a la columna. En algunos momentos he roto el escenario
propuesto para conmemorar cinco décadas del fallecimiento de la
poeta Eunice Odio, una mujer que merece ser recordada por el sino de
vicisitudes que s6lo pudo soportar una artista como ella.

La huella de esta reflexion sefiala la importancia de recordar, de re-
gistrar la memoria del arte nacional, provincial, cantonal, y local.

En el caso personal, deduzco que los artistas visuales necesitan es-
pacios donde exhibir, pero que al hacerlo requieren mucho mas apoyo
de las instituciones culturales, pues no se trata solo pintar y dibujar
sumidos en el taller, hay que preparar la obra, enmarcarla, pero tam-
bién divulgar para darle la visibilidad merecida, ademds de los aspectos
de documentacion, registro, proyeccion, lo que significa circulacion
de la obra artistica. Es deplorable lo que arroja este estudio: en el pais
hay muchos museos y espacios institucionales, pero no hay donde
exhibir, pues por el alto costo las muestras se extienden mayor tiempo
para aprovechar la inversion, pero los artistas se quedan con sus obras
empantanadas. Ademas, cada museo tiene un marco curatorial de ex-
positores de interés y es imposible a veces romper esas estructuras tan
anquilosadas de la cultura.

Este libro analizo éstas u otras problematicas, contextos, memorias,
esperanzas, y hasta quizas suefios para afirmar que existe un arte cart-
aginés observado en el lapso de cincuenta afios.
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Datos del autor

Luis Fernando Quirds

Fecha de nacimiento, 22 de octubre de 1951.

Curso estudios de artes plasticas en los afios setenta del siglo XX, en el
antiguo Colegio de Artes Plasticas de la UACA. Con beca del gobier-
no italiano recibio estudios de disefio en el Instituto Superior para la
Industria Artistica de Urbino 1992, y residencia de investigacion en el
Studio Rosetti de la ciudad de Roma en 1985.

Para el autor, evocar e investigar acerca de las manifestaciones crea-
tivas implica dar una mirada autorreferencial en la cual, como él a
menudo comenta, se encuentra a si mismo como parte de los acontec-
imientos del arte de los tltimos cincuenta afios. Explica que su afinidad
hacia las publicaciones como éstas u otras, son la actividad que lo cat-
apulto al desempenio y experiencia en la cultura nacional. Se pregunta:
“;Serd acaso porque uno de mis primeros empleos como docente,

fue en el Colegio Vocacional de Arte y Oficios de Cartago (COVAO),
precisamente en la carrera de Artes Graficas, paralelo a la docencia que
desempeii6 en la Escuela de Cultura del TEC, y Disefio Industrial de
aquella naciente institucion en esa misma década de los setenta?”

Zulay Soto y Luis Fernan-
do Quirés en una de las
actividades del Grupo de
Trabajadores de la Cultura
La Piebla, década de los
anos setnta
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Luis Fernando Quirés. Entre los drboles.
2024-Dibujos a plumilla sobre cartén.

Labor editorial

Una de sus preferencias personales, como se ha mencionado, es el
trabajo editorial, y explica que la razén es porque lo puede hacer todo
por si mismo: Escribir, disefar revistas, catalogos, libros, publicarlos,
divulgarlos. Piensa que internet hoy es un auxilio fundamental ante

la estrechez que se experimenta por el alto costo de los impresos y la
vida misma. Para empezar, explica que le ha tocado lidiar con diversas
experiencias editoriales las cuales lo catapultaron a lo que atn hace hoy
con gran entusiasmo.

En la década de los anos ochenta, a su regreso de estudiar en Urbino y
Roma, Italia, como profesor de la Escuela de Disefio del TEC dirigi6 la

revista Modulo (impresa) hasta 1990. 61
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Como curador de disefio y Jefe de Documentacion e investigacion del
Museo de Arte y Diseflo Contemporaneo (MADC) en 1994, la pri-
mera accion ejercida fue publicar 18 ediciones (impresas) de la revis-
ta FANAL. En una entrevista al critico de arte Gerardo Mosquera en
Cuba, él le coment6 que la revista contenia importantes textos como la
entrevista que a su vez hiciera a Gui Bonsiepe en Brasil, y a Katherin
David curadora de la Bienal Documenta de Kassel, Alemania, profesio-
nales muy respetados en el arte contemporaneo de estos tiempos.

Una vez jubilado en 1999 empez6 a producir otros medios desde la
llanura de lo privado (sin pago, ni asistentes, cero presupuesto para
solventar los multiples gastos) para la produccion de una revista de
arte contemporaneo FATAL y FATALISIMA, ambas en yunta con el
curador Rolando Castellén. De Museo del Arbol en linea, revista de
fotografia de arboles, el bosque, las montanas, y arboricultura urba-
na, publicd mas de sesenta ediciones. Fungié como colaborador de la
revista de arte, disefio y arquitectura Experimenta.es de Espafia y con
World Street International hoy Meer Internacional, en la cual colabora
con un articulo mensual acerca del arte de la region centroamericana.
El afio pasado con el curador y artista Rolando Castelldn, el critico de
arte Peter Foley y la artista Anne Siberell de California, emprendieron
la creacion de un sistema editorial en linea: L"'Hoxa InternationART
Estado profundo del arte hoy, web site lhoxa.art. En esta pagina son
colgadas las ediciones de la Hoxa art zine, de la cual ya estdn en linea
mas de setenta y cinco numeros; la revista Bimensual L"Hoxa; la Hoxa
News estilo hoja volante; también cuelgan sus articulos en otras revis-
tas y videos, exposiciones e investigaciones e incluso hasta libros.
Importa repetir que, con lo elevado de los presupuestos para producir
impresos, esta opcion esta transformando en todo el mundo la lectura,
libros y revistas en linea.

En 2024 con los nicaragiienses Illimani de los Andes, curadora y artis-
ta, Yasser Ixba Salamanca critico de arte, y gestor cultural del vecino
pais, mancomunan esfuerzos para una nueva iniciativa: Aztlan Con-
temporanea, difusion e investigacion acerca del arte mesoamericano,
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considerando la vision de Ybarra-Frausto (1994) de la patria de los
pueblos antiguos del continente localizada entre Panama y California.
Con el paso al tltimo tracto o bactin del calendario maya en 2012,

y ante lo incierto de un nuevo periodo del cual ain no estaba dicho
nada, decidieron enfocar la atencion editorial y produccién en arte
contemporaneo hacia las culturas vernaculas y autoctonas de Abya
Yala, nombre original del continente americano antes de la conquis-

ta espafiola, a partir de una serie de muestras de arte descolonizador
tituladas Mayinca: Maya+Inca. Rolando Castellon y Luis Fernando
Quirés, repasando estos eventos en la historia continental, llegaron a la
conclusion de que las transformaciones no se dan solas, hay que provo-
carlas prestando manos, brazos y pensamiento para que ocurran.
Comenta al respecto que el planeta y universo no estan quietos nunca,
la misma naturaleza tampoco lo esta, por lo tanto, los humanos como
parte de ese todo cambiante también nos movemos de un lado para
otro, caracter 16gico, natural, y un signo mas de estar vivos.

Mayinca, anual de exhibiciones de arte contemporaneo, referenciando
a los pueblos originarios del continente, con mas de 15 exposiciones
curadas a la fecha en el Museo Municipal de Cartago, Museo Nacional
de Costa Rica, Museo del Jade y la Cultura Precolombina del Instituto
Nacional de Seguros, Universidad Nacional, ademas de articulos y par-
ticipaciones en la esfera internacional testimonia que nos movemos. La
mas reciente propuesta en este 2024 es Mayinca Casa del Libro (amox
calli en ndhuatl), exhibida en la Benemérita Biblioteca Nacional.

Otro empuje, en este caso de Illimani y Luis Fernando, son las mues-
tras Mesoamérica Tierra Encendida en el Museo de Jade 2021; Meso-
américa Tierra de Huellas en el MADC 2023-2024 con mas de cin-
cuenta artistas de la region. También curaron Pequefio Acre celebrando
30 afios del Centro Cultural de Espafia en el pais, 2022/2023 en el
Museo de Arte Costarricense.

Entre 1985y 1999 el autor fue docente de la Escuela de Artes Plasticas
de la Universidad de Costa Rica, ademas, trabajo por casi dos décadas
después de jubilado en la Universidad Véritas.
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Luis Fernando Quirés. 2024.Dibujos a
plumilla, ldpiz de grafito, acfé sobre carton.
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Repaso al trabajo artistico

El abordaje que le ocupa es el ser humano, cuerpo,
retrato, extremidades, pero también la naturaleza en
particular los arboles; en estos ultimos afos, aborda
la representacion y problematicas ambientales de
las aguas, los mares, en tato que el planeta necesita
recibir a cambio del enorme y grandioso don que
dona a los humanos, merece gratitud, y una mirada
de amor hacia esta madre de todo lo creado.

La practica artistica le exigio también tratar a fondo
la educacion, la teoria y la critica de arte; pero tam-
bién crear obra grafica, dibujos, grabados,
fotografias, videos, pero también pintura al 6leo
sobre lienzo y acrilicos.

Uno de los caracteres mas incisivos de su forma de
arte ha sido la experimentacion de lenguajes y pro-
csos técnicos. Aunque trabaja con la instalacion, los
ensambles y de una manera u otra alguna vez cre6
esculturas, disefios de muebles y disefio grafico su
labor se caracteriza por poner en juego la crea-
tividad, probando todo lo posible para satisfacer su
espiritu artistico.

Al externar sus comentarios y criticas al arte, se
advierte que siempre manifiesta la postura ideolo-
gica y estética ante aquello que le interesa, y a
menudo afirma que lo que no le gusta -factura y
conceptos-, no le mueve a escribir nada.

Para terminar con este esbozo biografico del autor
de este estudio acerca del arte cartaginés en cin-
cuenta afios de actividad, cito los libros de su au-
torfa: Narrativa: Arbol de miradas (Optyma 2005),
Enramada (Perro Azul 2001) y ensayo: Diseiio:
Teoria, Accidn, Sentido (Editorial TEC 1991
(segunda edicion 2018), Binomio Dibujo/Disefio
(Véritas 2006) y es coautor de varios libros.
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