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 ssaye Casa de Arte, (OCA) 
reflexiona sobre el inicio de este nuevo 

año 2020, entendiendo las necesidades 
de enfocarlo a través de un hilo conductor 

in crescendo, con brillantez, a propósito 
de mostrar los potenciales de las artes en 

el país. Asimilar las plataformas expositoras 
donde reside la cultura real, con autenticidad de 

valores que permee los sentidos. Es imperativo el 
desarrollo de la cultura visual, y la presentación del 

pensamiento creativo en el desarrollo de un nuevo 
ciclo de luces para el desarrollo de la cultura, de artes y el 

pensamiento filosófico que debe sostener la creatividad. 
  “La sociedad necesita de estos esencialismos”, superiores 

formas de ver, de mirar, que nos permita llegar a un nuevo orden 
estético, a un pensamiento superior. Esta apertura es necesaria por 

llevarnos a la contemporaneidad acorde a nuevos entendimientos de 
las artes. Producir este salto es trascendental por la importancia que implica la 

creación artística y los esquemas superiores. Entrenamos la mirada para que conviva con 
lo intelectual, sólo así se percibirá la riqueza del alfabeto visual. Proponiendo alcanzar 
intangibles, en áreas donde ocurre lo determinantes, para así llegar a una realización 
personal a través de la creación el trabajo y una cultura propia del arte.

En Ossaye Casa de Arte, (OCA) estamos atentos a estos detalles. Percepciones, 
genialidades, que ocurren cuando se posee el talento necesario. Creemos en los artistas 
honestos porque solo así llegan a la trascendencia de los elegidos. Solo así, se puede crear 
un mapa país cultural, que nos permita dejar huella de luces en el escenario de la plástica 
del arte, la cultura en los vastos espacios de la internacionalidad.

En esta edición, hacemos un recorrido de lo acontecido en el terreno de las arte 
visuales en el 2019, el cual consideramos optimista coincidiendo con lo expresado por la 
crítica y curadora de arte, Delia Blanco, en su artículo de esta edición. 

El extraordinario evento expositivo "Ser Oscar de la Renta..." realizado en la casa del 
arte de la región del Cibao, en  el magnífico “Centro León”, con su connotado Staff de 
profesionales de la museografía de las arte es un ejemplo para el país. 

La Trienal de Arte Latinoamericano de Nueva York, todo un evento expositor de las 
incidencias de la dominicanidad en la Meca.  

A propósito de la internacionalidad, esta edición se la dedicamos a la singular artista 
dominicana Scherezade García, quien con su arte ha creado una impronta digna en la 
diáspora de las artes visuales en la ciudad de Nueva York.

Nuestra intención en esta edición no es nada menos que iluminarlos desde abajo hacia 
arriba, para que en sus ojos ocurra el resplandor de los esenciales, de los etéreos, que están 
discretamente ocultos y a tu alrededor, disfrazados como temas imposibles…

Ángel Ricardo Rivera / Director OCA
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República Dominicana es una de las naciones del Caribe que se distingue por su intensa programación artística y 
cultural. El año 2019 marcará la historia por la participación del país en la Bienal de Venecia con la participación 
de cinco artistas plásticos contemporáneos: Julio Valdez, Ezequiel Taveras, Miguel Ramírez, Hulda Guzmán y 
Darío Oleaga, bajo la curaduría de Marianne de Tolentino, con el apoyo del Ministerio de Cultura.

Esta presencia artística internacional se ha caracterizado por ser el primer evento en el que la República Dominicana 
tiene un espacio propio como país.

El cine dominicano logró penetrar China, en el mes de junio del 2019, en el Shanghái Internacional de Cine (SIFF), 
distinguiéndose con la película “La Boya”, dirigida por David Maler, y también, con la cineasta Laura Amelia Guzmán, con 
su película “La fiera y la fiesta”. En el mundo global, China es una cita insoslayable para las artes visuales, vale destacar que 
en Shanghái se confirman grandes posibilidades programáticas y financieras para el cine. 

Con la participación de las artistas Elisa Berger, RRRES , Laura  Castro,  Karla Reid, Quisqueya  Henríquez, Natalia Ortega 
Gamez,Felipe Mujica, Eileen Beato y Lucía Pizzani, la  “Galería Ossaye Casa  de Arte” promovió el proyecto “Sindicato”, 

dirigido  por Quisqueya  Henríquez  y Laura Castro, siendo esta una iniciativa que, desde su fundación  en el 2015, ocupa  
nuevos espacios  independientes y atrevidos  para aportar al público  una  nueva comunicación visual, con la métrica  de 
considerar el espacio y montar la colectiva con la especificidad de cada artista integrándose a la  arquitectura que es la 
que lleva  la dirección museográfica.

La muestra en su conjunto logró una gran armonía con maestría conceptual y el propósito de no obviar el juego 
intelectual de las obras.

En el campo internacional, la Feria del Libro de Madrid tuvo a República Dominicana como país invitado de honor, 
lo que hizo posible que las letras dominicanas fueran celebradas a través de la obras humanísticas y literarias de Pedro 
Henríquez Ureña, Juan Bosch y Marcio Veloz Maggiolo, una selección de los escritores dominicanos claves del siglo 
pasado, que selló con excelencia el patrimonio más agudo de las letras dominicanas, pero también, logrando abrir una 
visión literaria más contemporánea, así como también, con la presencia de las poetas y novelistas Emilia Pereyra, Martha 
Rivera Garrido y Rita Indiana.

La Feria del Libro Internacional (FIL 2019), teniendo como país invitado de honor a Puerto Rico, animó e interactuó en 
toda la Zona Colonial, donde por primera vez se celebró la misma con una intensa programación de lecturas, conferencias, 
muestras de arte, rindiendo homenaje a Virgilio Díaz Grullón en su narrativa y además celebrando con una exposición 
a Maryse Condé, escritora oriunda de la isla de Guadalupe, Premio Nobel de Literatura 2019. Esta importante muestra 
“Celebración Gráfica a Maryse Condé", se expuso en la Sala de Exhibición y de eventos de la Embajada de Francia, de la 
citada Zona Colonial, bajo el comisariado y la curaduría de Delia Blanco. 

 
Theodore Chasseriau fue honrado en su bicentenario, por la misma Embajada de Francia, con la colaboración y 

participación de Carmen Miranda Levy.

En un país tan intenso en actividades, es imposible honrarla todas, pero no podemos obviar la muestra “Tapiés”, del 
grabador Joan Barbará, exhibida en el marco de la “Séptima Semana de España”, que produce la Embajada de España en 
el Centro Cultural Español.

Reconocemos el trabajo conducido en el Museo Bellapart, con su implicación con el Exilio de los Artista Españoles 
Republicanos, manifestado en la muestra “Metamorfosis”. Recordamos que el Centro Cultural Perelló de Baní, montó la 
exposición “Huella indeleble del exilio español en la pintura dominicana”, con el apoyo del distinguido Embajador de 
España.

ARTFORO, celebrado en el Palacio Nacional de Bellas Artes, tuvo el mérito de evidenciar la urgencia nacional por 
crear y difundir una feria de arte profesional que muestre la gran dinámica artística del país en su competencia de valor 
curatorial y de mercado. Este primer evento deja ver que más allá de la idea y de la buena voluntad, se debe crear un 
colectivo de experiencia profesional, para alcanzar sus objetivos.

Imposible, no señalar la programación del Centro León en Santiago, que lanzó a partir del pasado mes de noviembre, 
por 5 meses, “Ser Oscar de la Renta”; probablemente el evento visual más relevante de los últimos veinte años. Esta 
actividad atrae las miradas internacionales de todos los creadores y amantes de “la moda”; tanto es así que hemos podido 
presenciar una pasarela de público en general, de dignatarios, invitados internacionales y figuras como Hillary Clinton, 
quien expresó su asombro y admiración de esta muestra exquisita.

 

 

"...La Feria del Libro 
de Madrid tuvo a República 

Dominicana como país invitado 
de honor, lo que hizo posible 

que las letras dominicanas 
fueran celebradas a través de las 

obras humanísticas y literarias 
de Pedro Henríquez Ureña, 
Juan Bosch y Marcio Veloz 

Maggiolo,..."
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E
l alfabeto de Iván Tovar nace, como toda su obra, de la fusión metamórfica de seres, cuyo repertorio de 
configuraciones puede multiplicarse “ad infinitum”, exactamente igual que la vida, exactamente igual 
que el lenguaje, que nos hace humanos. Él ha sabido ver esa coincidencia entre vida, con sus formas 
orgánicas, y lenguaje, con sus formas simbólicas, y ha hecho una síntesis en su singular abecedario, con 
el que crea novedosos ideogramas, donde geometría y naturaleza se encuentran. Así, la A es un triángulo 
hecho de carne fresca de aurora y las volutas de la B suman senos y colas. La C es un cuenco de crustáceo. 

La D se abulta en maternal vientre. La E estira al espacio sus tres anhelos. La cola de un delfín se yergue en arco para 
formar la F. En la H se cogen del ganchete ella y él, felizmente enfrentados. Sobre la pirámide invertida y hueca de la 
I flota una gota y le nacen escamas y aletas. El caracol y el pólipo se unen para formas la G. Un gusano caracoleante 
configura la J.  El ángulo de la L se hace seno de mujer. Y entre cola y pata encierra la M un busto femenino. Se quiebra 
en doble ángulo la N sobre una pata que remata en cola. Cierra su círculo la O, como un redondo fruto. La P tiene traza 
de arborescente tronco que desea ser dama. La S sinuosea en gusano. Se alza en prensil cola la T para abrazar una media 
luna. La U es un canal abierto por un gusano. Entre ave y pez anda la V. Se cruzan cuatro aletas para crear la X. Tiene la Y 
traza de pez voluptuoso. Estira la Z su cola sobre el suelo para erguirse después en afilado pico. Y hasta aquí, los iconos 
de la serigrafía, pero el imaginario Tovar tiene otras variantes y el juego combinatorio podría continuar sin fin.
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S
er Oscar de la Renta es una exposición 

producida por el Centro León. El 

Centro León tiene como uno de 

sus objetivos promover las artes 

dominicanas, y, en especial, destacar 

aquellas personalidades que por su 

trayectoria y compromiso han trascendido nuestras 

fronteras. Es el caso del diseñador Oscar de la Renta, 

cuya trayectoria profesional influyó en el mundo 

de la moda, marcando su devenir con prestigio, 

distinción y elegancia. 

El guion curatorial de la exposición facilita 

a los públicos la construcción de conocimiento 

coherente a partir de fragmentos de sentido. 

Los hitos, momentos y piezas de cada momento 

ofrecen diferentes niveles de lectura; a través del 

recorrido por la exposición, los visitantes conocerán 

las múltiples fuentes que informan la vida y obra 

del diseñador dominicano: trajes, perfumes, obras 

de arte visual y sonora, elementos de carácter 

documental, audiovisual y bibliográfico.

 

Un documental que recoge testimonios de 

familiares, amigos y personalidades nacionales e 

de “lo público” y se acerca al Oscar de la Renta que 

se puede haber conocido previamente por los 

medios masivos de difusión. La recepción de su 

trabajo y popularidad en los medios se evidencia 

en los vestuarios paradigmáticos usados por 

personalidades en momentos muy mediatizados 

como las galas del Costume Institute del Metropolitan 

Museum, alfombras rojas y cobertura en revistas.

Oscar Renta Fiallo es Oscar de la Renta. La 

cultura primaria de Oscar, la República Dominicana, 

es el eje de referencia que estructura, da unidad y 

dinamismo al resto de sus dimensiones. Es base 

para la consolidación de sus referencias, sistemas de 

trabajo y fuentes de producción creativa.

Su trayectoria se bifurca hacia Europa desde 

inicios de la década de los años cincuenta y sesenta 

del siglo pasado, que le acoge y nutre su ya amplio 

aval cultural. El impacto de esta primera migración 

del diseñador sobre la composición de sus nuevos 

referentes y, por lo tanto, de sus nuevas fuentes 

identitarias, incide también en su amplia percepción 

del espacio de pertenencia.

internacionales es el punto de partida de la muestra 

homenaje.

La exposición, enmarcada en el programa 

Grandes Maestros del Centro León, se desarrolla 

en cinco momentos espaciales que muestran las 

distintas dimensiones de Oscar de la Renta, como 

ser humano y como profesional de las artes. 

La categoría "Momento Espacial" comprende 

un concepto compuesto de la idea de tiempo y 

espacio. Es un núcleo de sentido que presenta 

episodios cronológicos (no necesariamente lineales) 

y convierte en semántica la idea de espacio, 

relacionando el sitio de la exposición con el lugar al 

que se alude.

 

Estos momentos espaciales son: Oscar es 

celebrado; Oscar Renta Fiallo es Oscar de la Renta; 

En el taller, todo es inspiración; I’m just an island boy: 

Oscar es transnacional, y Esencias de un legado: Ser 

Oscar de la Renta. 

Oscar es celebrado. Una aproximación inicial a 

la figura del diseñador, en el que se revisa la noción 
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En el taller,   todo es inspiración. El taller es el 

sitio donde se consolida la identidad creativa del 

diseñador, y desde ahí, se plantea la importancia 

de los procesos y el reconocimiento de las vías 

por las que recorre el trabajo creativo. Los objetos 

y documentos dispuestos en el mismo tienen 

funcionamientos diferentes: ilustrar el taller del 

diseñador; narrar un proceso de trabajo y afianzar la 

idea del vínculo estrecho entre las fuentes culturales, 

afectivas o sociales de la inspiración y los procesos 

creativos que las hacen visibles.

I’m just an island boy: Oscar es transnacional. 

Oscar se reconoció siempre como dominicano y 

también como un diseñador norteamericano. El 

Caribe fue su base fundacional; Europa, su pilar 

estructural; y Nueva York el lugar donde se plantaron 

y ampliaron los muros profesionales. Oscar nunca 

estuvo en posición de bipolaridad en términos 

territoriales, sino que fue un ciudadano del mundo, 

estableciendo puentes y alimentando de mundo a 

lo regional y de regional al mundo.

Esencias de un legado: Ser Oscar de la Renta. 

Oscar de la Renta fue un sembrador. Desde siempre, 

sintió una especial atracción por el cultivo en todas 

las dimensiones del concepto. Cultivó naranjales, 

jardines y labró amistades que fueron como él: 

incondicionales. Desarrolló relaciones humanas 

a todos los niveles posibles. Plantó un esquema 

de filantropía que hoy en día es paradigma 

incomparable. En este canon de altruismo, importa 

más la perseverancia y el compromiso a largo plazo 

que la personalidad del que ejerce la responsabilidad 

de dar. Todo espacio para Oscar fue un terreno de 

cultivo donde debía plantar y enseñar la siembra.

Los 5 momentos espaciales se articulan entre ellos 

a través del taller, cuyos muros perimetrales hacen 

énfasis en tres ejes geográficamente determinados 

que inciden de manera definitiva en los lenguajes de 

Oscar: el mar Caribe, Europa y Nueva York. Mediante 

estas coordenadas, se genera un sistema de 

relaciones que se vinculan a vestuarios, accesorios, 

textiles, material documental, audiovisual y otros 

elementos. En una aseveración que combina esas 

referencias, Diane von Fürstenberg aseguraba que 

Oscar de la Renta “tiene el son de Latinoamérica, el 

saber hacer de Europa y la manera de sacarle a todo 

eso el máximo partido en Estados Unidos”.

 Esencias, sabores y educación  

El recorrido expositivo incluye además un 

Laboratorio de esencias que permite a los visitantes 

vivir una experiencia sensorial con los aromas afines 

a Oscar de la Renta en la producción de perfumes: 

rosa, ylang-ylang, jazmín, bergamota, azahar, 

gardenia y sándalo. 

Mientras, la cafetería del Centro León en su 

menú, aborda las preferencias del diseñador 

con una selección de platos de la gastronomía 

dominicana. Este espacio cuenta también con una 

exposición de acuarelas denominada “De paladares 

y nostalgias”, inspiradas en platos dominicanos 

como los molondrones guisados, el sancocho y el 

arroz con leche.  

Complementario a ello, el programa educativo 

“Conocer a Oscar de la Renta” provee distintos 

dispositivos para recorrer la exposición: guía de 

visitas para público general, familias y docentes, 

además de otros materiales para enriquecer la 

experiencia en la sala.
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Patricia Castillo 
Una fuerza poética para el arte conceptual | Por Delia BLANCO.

P
atricia Castillo, desde temprana edad, 
está consciente de su inclinación hacia 
las artes por tener la dicha de nacer en 
una familia en la que el talento artístico 
fue siempre reconocido. 

La publicidad era la única carrera 
más cercana al arte que encontró en sus años de for-
mación académica. En la universidad, la publicidad 
fue solo el primer paso para llegar a lo que estaba 
buscando.

Consideramos que es de esa formación que na-
ciera en ella su excepcional maestría del discurso vi-
sual y de la poética.

La destreza por despegar de los materiales, del 
objeto y de sus composiciones, una conectividad 
aguda, inmediata y eficiente con el público, la 
convierten en la artista conceptual domin-
icana que más se inclina por compartir 
con el público sus hallazgos estéti-
cos y sus mensajes éticos que 
hemos podido destacar en sus 
primeras obras relacionadas 
con la salud física y mental.  

 Presentó su primera 
exposición  individual 
“Sanidad”, en el Centro 
Cultural de España, 
suscitando  un gran 
asombro  e interés 
de los medios es-
pecializados, así 
como de la crítica 
y coleccionistas  
que vieron en 
ella  un fenómeno 
renovador dentro 
del movimiento 
del  arte concep-
tual dominicano, 
pues los referentes 
de composición de 
Patricia  Castillo mar-
caron un nuevo diálogo 
con la sociedad  y el arte, 
siendo  una artista  de solu-
ciones  sencillas  y simples,  
tanto en la materia  como en 
el concepto, sin dejar de lado la 
profundidad de una  idea y de sus  
símbolos y metáforas, que permiten al 
público y a la ciudadanía un intercambio 
abierto y crítico,  logrando y  manifestando en 
otras  exhibiciones  

Como: “Apotheke”, “A dónde voy”, “Equilibrio ele-
mental” y “Nylon y Madera”. 

Los medios que le dan formas a sus obras son el-
ementos de la vida cotidiana, como ropas, alimentos, 
medicinas, plásticos, bolsitas de agua potable, entre 
otros. 

 Con el nacimiento de su hija retomó un mate-
rial que en su infancia fue una obsesión para ella; el 
hilo de nylon, el que a temprana edad trabajó cro-
chet, estando muy interesada en realizar una obra 
en gran formato y poder comprar un hilo grande de 
nylon, material que se volvió un elemento clave en 
la creación de algunos de los diseños que estaba re-
alizando.

 Durante nuestro encuentro crítico, nos interesa-

mos hondamente en su relación con el hilo y el nylon, 
por haber visitado en la Fondation Clément de Fort 
de France Martinica, una magnífica exposición de in-
stalaciones en formato grande, que dejó impactado 
a los críticos e intelectuales de la isla francófona.

 En Colombia, después de salir de una escuela 
tan conservadora como la Escuela Nacional de Bellas 
Arte, fue refrescante para esta artista tener la opor-
tunidad de trabajar con los medios de su preferencia, 
contando con un tutor que realizaba la labor de guía   
en cada proyecto a realizar. También, tuvo la opor-
tunidad de presentar sus primeras obras al público, y 
estar directamente involucrada con todo 
e l proce-

so de o r g a n i -
zación y montaje de la exposición final.

 Otra gran experiencia logró en Washington D. C. 
siendo crucial en su formación; allí, estuvo dos años 
experimentando por su cuenta con diferentes técni-
cas de pintura y participando en varias exposiciones. 

 Cuenta entre sus periplos, su reciente proceso 
en Berlín, capital europea donde fue recibida e in-
vitada por la Fundación Davidoff. Estando muy clara 
con sus metas, pudo disfrutar de una seria praxis 
experimental en un taller donde logró manipular 
máquinas y herramientas que nunca antes tuvo la 
oportunidad de conocer.

 Es a fuerza de trabajo y cuestionamientos que 
Patricia Castillo presenta y permite hoy día ser una 

de las mayores artistas conceptuales dominicanas 
presentes en el mundo, con el propósito de no de-
jarse limitar por las circunstancias del mercado del 
arte.

“Ahora estoy mejor posicionada en el mercado 
de arte, gracias al apoyo del equipo de la Galería de 
Lucy García”.  “En lo económico, me ha tocado fajar, 
para hacer cada una de mis obras, pero la satisfac-
ción de hacerlas y además exponerlas es todo para 
mí.  Vender nunca fue mi prioridad, pero también 
reconozco lo saludable y gratificante que es para el 
proceso creativo y la producción de la misma obra, 
recibir incentivos a cambio de hacer lo que más me 
apasiona, nos confiesa con la seguridad, tranquilidad 
y discreción que la caracteriza”. 

 Durante nuestro reciente encuentro, compar-
timos con esta artista sobre  el arte conceptual 

en Dominicana, con evocaciones  desde 
los años 90, y, Patricia Castillo con ser-

ena y generosa observación, nos  
confesó…”Mis dos referentes son 

artistas dominicanos: La prime-
ra, Quisqueya Henríquez, que 

fue mi profesora en la Es-
cuela de Altos de Chavón, 

a quien siempre le  voy a 
agradecer  que me en-
cendió las chispas de 
expresar el arte, no solo 
a través de los medios 
convencionales, como 
los son: la pintura y el 
dibujo, sino a “no ten-
er límites” a la hora de 
elegir los materiales 
adecuados para lle-
var a cabo el discurso. 
Otro artista impor-

tante en mi carrera es 
Raúl Recio, quien desde 

mi primera exposición 
siempre ha sido amigo y 

uno de los primeros artista 
en recibirme con los brazos 

abiertos, en el ambiente artísti-
co nacional." 

 Por otro parte, aplaudimos 
que la obra de Patricia Castillo está 

en constante crecimiento, y ella define 
su inspiración que a su vez le permite poder 

estudiar y continuar todos sus procesos.
 Estas palabras vinieron a sellar nuestra apreci-

ación razonada sobre el potencial creativo de una 
artista que lleva su obra con prudencia y muchos 
cuestionamientos críticos pero, también, con una 
implicación reflexiva y meditativa envueltas en mu-
chas etapas, tanto emocionales como físicas, donde 
se desata el entendimiento con la misma energía de 
ideas y pensamientos que nutren al ser humano en 
su camino de vida.

 En el mes de febrero de este año 2020 que recién 
empieza, convocamos a disfrutar en el espacio Mon-
tesinos, una colectiva, donde podremos apreciar la 
obra de Patricia Castillo, y la que demostrará al públi-
co su reconocida y singular particularidad.
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Anualmente, el Estado dominicano, 
a través del Ministerio de Cultura, 
distingue al artista plástico con el 
Premio Nacional de Artes Visuales, 
en reconocimiento a su trayectoria y 

aportes al desarrollo del arte nacional.

Para la edición correspondiente al 2019, el 
presidente de la República, Danilo Medina Sánchez, 
dispuso que sean cuatro, en vez de uno, los artistas 
ganadores del Premio, luego de una solicitud que 
en ese sentido le hiciera la comisión seleccionadora, 
presidida por el ministro de Cultura, Eduardo Selman.  

En una emotiva ceremonia, encabezada por el 
ministro Selman y nutrida por los círculos del arte 
y la cultura nacional, por miembros de la prensa, 
intelectuales, galeristas, fundaciones de arte y 
acompañado de numerosos artistas visuales, fue 
entregado el pasado 17 de diciembre 2019, el Premio 
Nacional de Artes Visuales 2019, que recayó en los 
reconocidos artistas plásticos Jorge Severino, Amable 
Sterling, Domingo Batista, y Bismarck Victoria.

Los cuatro galardonados recibieron pergaminos 
de constancia de su elección por el jurado 
seleccionador y una dotación de RD$1.0 millón a 
cada uno.

Los artistas Jorge Severino y Amable Sterling 
fueron seleccionados en la especialidad de Pintura; 
Domingo Batista, en fotografía, y Bismarck Victoria, 
en escultura.

Los organizadores explicaron las motivaciones 
para seleccionar a los ganadores del Premio Nacional 
de Artes Visuales 2019.

 
De Jorge Severino, explicaron que fue electo por 

su refinamiento pictórico entre realidad, historia y 
mito, intérprete único de la belleza afro-antillana, 
colorista especial del “blanco sobre blanco”.

 
Amable Sterling fue seleccionado por su dominio 

absoluto del dibujo, la línea y la anatomía, pintura 
esmerada de inspiración trascendental, entrega 
admirable al profesorado en arte.

 
Sobre Bismarck Victoria, lo definieron como un 

escultor de conceptualización y pulcritud extremas, 
de formas ritmadas, sugerentes y lúdicas, de 
volúmenes alzándose a lo monumental.

 
En cuanto a Domingo Batista, consideraron 

que su obra fotográfica es representativa, sensible 
y poética, investigación permanente y técnica 
perfecta, apología de la luz, la naturaleza y la 

gente. Personaje importantísimo para el desarrollo 
de la fotografia dominicana de arte, que viene 
trabajando el medio a partir de la decada del 
70, creando influencias determinantes para la 
fotografia contemporánea.

 
Con la modificación del decreto, en el Premio 

Nacional de Artes Visuales se consideran para 
los fines de premiación siete disciplinas que 
son: pintura, dibujo, escultura, fotografía, video, 
grabado e instalaciones.

La comición seleccionadora está compueta poe 
el arquitecto Eduardo Selman, en su condición 
de ministro de Cultura: María Elena Ditrén, 
directora del Museo de Arte Moderno; Marianne 
de Tolentino, directora de la Galería Nacional de 
Bellas Artes; Miguel Gómez, presidente del Colegio 
Dominicano de Artistas Plásticos (CODAP); Pinky 
Landry, presidente de la Asociación de Críticos de 
Arte (ADCA); Juan Julio Boden, presidente de la 
Asociación de Galerías de República Dominicana; 
María Amalia León, presidenta de la Fundación 
Eduardo León Jimenes; Mirna Guerrero Villalona, 
directora del Museo Bellapart; Fidel Munnigh, 
director de la Escuela de Crítica e Historia de Arte 
de la Universidad Autónoma de Santo Domingo 
(UASD) y Abil Peralta, gestor cultural y asesor de la 
Cámara de Diputados.

El Premio Nacional de Artes Visuales, se otorga 
cada año a un maestro/maestra de las artes 
visuales de nuestro país, en reconocimiento a 
su trayectoria y aportes al desarrollo del arte 
nacional; que en sus diferentes ediciones ha 
sido entregado a los maestros: Darío Suro (1993), 
Antonio Prats Ventós (1995), Fernando Peña 
Defilló (2010), Ada Balcácer (2011), Domingo Liz 
(2012), Ramón Oviedo (2013), Elsa Núñez (2014), 
José Cestero (2015), Thimo Pimentel (2016), Rosa 
Tavárez (2017) e  Iván Tovar (2018) y Post morten 
a: Gaspar Mario Cruz, Luichy Martínez Richiez, 
Clara Ledesma, Silvano Lora, Cándido Bidó, Paul 
Giudichelli, Gilberto Hernández Ortega, Guillo 
Pérez, Soucy de Pellerano, José Rincón Mora, Tony 
Capellán y Danilo de los Santos.

 
Este premio establece como objetivo central de 

este galardón el reconocimiento a la dedicación 
y aportes, de la figura galardonada, al arte, la 
cultura y la sociedad dominicana, a fin de que se 
rinda tributo a personalidades paradigmáticas 
de nuestras artes plásticas, cuyo ejemplo sirva 
de modelo a las actuales y futuras generaciones, 
reafirmando de esta manera el compromiso del 
Estado dominicano con el sector de las artes 
visuales de la República Dominicana.

 

Jorge Severino 
Amable Sterling  
Domingo Batista  
Bismarck Victoria 
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Oriundo de Puerto Plata y 
de una familia arraigada 
en las artes y la cultura, 
Jorge Severino afirmó su 
vocación no solamente 

por dibujos y experimentos precoces, 
sino también en etapas emergentes por 
retratos tan modestos como numerosos, 
ya anticipando su dedicación a la figura 
humana.  Muy importante es notar que sus 
primeras obras profesionales se situaban 
en un contexto criollo y humilde, con una 
presencia femenina dominante. Dibujo y 
pintura no descartan materia y materiales 
populares, rústicos aunque, al filo de años 
y éxitos, se sublimara en las obras más 
personales, refinadas y sofisticadas de la 
plástica dominicana.

 
Desde la juventud, la pintura de 

Jorge Severino se caracteriza por un 
acceso fácil y una lectura placentera. 
Sujetos y objetos son de reconocimiento 
evidente: una modernidad sin ultranza, 
fundamentalmente figurativa y asociada 
a un tema, se adscribe al realismo, 
se desvincula de las vanguardias, se 
distancia aún del expresionismo, entonces 
preponderante en el arte dominicano.

 
De hecho, su período decisivo se ubica 

entre dos épocas de las artes plásticas 
nacionales, la militancia del retorno a la 
democracia, culminando en la revolución 
constitucionalista, y una ruptura inminente 

obra en torno al suceso trágico de Amantina Villalona es 
tal vez su máxima expresión. 

 
Desde sus inicios, él ha privilegiado el tema de la 

mujer, que casi se convierte en alegoría de la sociedad; 
en el ámbito “Severiano” caben muy pocos hombres 
simples mortales… Ahora bien, no se trata de la criatura 
hermosa y sensual a pesar de su caudal de seducción, 
tal interpretación sería reductora y parcial.  

 
Sí, no hay ira, ni tampoco violencia de género, sin 

embargo, no falta la parte ideológica. Jorge expresa la 
revuelta, concerniente a la discriminación de los seres 
humanos, todavía en épocas recientes, y tal vez, con 
un repunte hoy en día. El racismo, aunque se disimule 
con argumentos jurídicos y legales, no ha muerto, lo 
“no-dicho se siente”. Las heroínas de Jorge Severino 
han cobrado una nueva actualidad: todo gran artista, lo 
quiera o no, es un visionario.

 
La fruición de mirar un cuadro pulcro y perfecto 

aquí no basta para compenetrarse con la intensidad 
y las intenciones de la pintura. Se trata de una 
formulación antillana, única en el arte dominicano,  y 
la que más identifica al artista. Hasta la consideramos 
casi una identificación excesiva, pues la obra de Jorge 
Severino es plural, en temas, compromisos y juegos. Su 
despliegue creativo incluye la historia con Juana la Loca, 
arquetipos de la publicidad y super heroicidad, “pop 
art”, “comics”, en fin, no tenemos una buena traducción- 
y más mitos.  

 
Hay una visión estética, decorativa y fascinante – 

cuando él se apropia de Munch o de Toulouse-Lautrec-, 
y simultáneamente advertimos un paradigma racial, 

en busca del arte contemporáneo. 
 
La obra de Jorge se sitúa pues en 

fechas históricas claves, empezando 
después del 1965, e imponiéndose ya en 
los 70, con un despegue espectacular y un 
ascenso jamás interrumpido.

 
Si nos detenemos mirando e iniciamos 

una reflexión, el asunto se complica. De 
esa pintura deleitable, se desprende cierta 
ambigüedad acerca de las intenciones 
del artista y la naturaleza de su obra. Es 
obvio que la apreciación debe sobrepasar 
la seducción aparente e indagar en 
profundidad lo expresado en la tela o en el 
papel. 

 
Surgen múltiples lecturas, estamos 

frente a una “obra abierta”, y el propio 
artista, cuando le entrevistamos, 
puntualizó: que a su obra le correspondía 
absolutamente esa definición de Umberto 
Eco. 

 
A primera vista inofensivo y apacible, 

el mundo de Jorge Severino encubre 
firmeza y fortaleza interior: esos valores se 
han ido enriqueciendo en varios niveles y 
proponiendo connotaciones al paso del 
tiempo y de la evolución de su pintura. 
Aquí late el drama existencial, social e 
íntimo. Luego, un ideario, una tensión 
política aun, van recorriendo la obra: 
manifiesto, denuncia, reivindicación.  La 

10|

|  Marianne de Tolentino  
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mayormente femenino, real-simbólico. Ahora bien, los títulos incitan a 
percibir otra dimensión, la de un autorretrato y un mestizaje que el artista 
tiene a orgullo. Son sus familiares imaginarios, morenas tías y primas, cuyo 
donaire sugiere orígenes aristocráticos, y esta resonancia autobiográfica, ese 
desquite pictórico ante menosprecios y prejuicios, ha suscitado numerosos 
comentarios. 

 
Otro encauzamiento importante concierne a la iconografía religiosa 

y el sincretismo dominicano entre catolicismo y vudú.  Cuando Jorge 
Severino estuvo retratando a su manera a Santa Marta la Dominadora y 
construyendo su altar –primera instalación dominicana, además exhibida 
internacionalmente-, luego cuando pintó las Novias para Ogún, él se refiere a 
la “religión subterránea que tenemos nosotros aparejada con la católica” -son 
sus propias palabras-. 

 
Jorge, pues, asigna y distribuye papeles, de realidad fe y ficción, a sus 

protagonistas… Una suerte de presentación teatral, la disposición frontal 
cual una representación escénica, las hacen protagonistas estelares, dentro 
del espacio a la vez abierto y cerrado de la tela, como lo es el escenario de un 
teatro. Además, este dramaturgo visual muestra heroínas en situaciones que 
necesitan una descodificación por nuestro afán de interpretación subjetiva, 
¿Cuándo talvez el artista, sencillamente, pretende divertirse o manifestar una 
apropiación estética?

 
Hay una tendencia a percibir su pintura como obra-laboratorio, entre 

investigación, experimentación y estilización, que Jorge lleva a otros 
cuadros de la secuencia temática en curso, mientras el espectador se siente 
maravillado y, ojalá, desconcertado. Una virtuosidad formal digna del 
clasicismo, un oficio minucioso e inspirado dan la impresión de un homenaje 
repetido a los atractivos femeninos, dotados de una sensualidad discreta, 
retadores, aunque ajenos a la provocación y a un erotismo crudo. 

 
En síntesis, a partir de cuerpo y atuendos de la mujer, de su doble como 

muñeca, maniquí o modelo, Jorge Severino evoca la complejidad de las 
relaciones humanas. La ambivalencia se instala: una composición equilibrada 
y armoniosa puede enmascarar el infortunio y el desasosiego intenso que 
embarga a la sociedad.  

Jorge Severino.../ pag. 10
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Establecida en el 2012, la Fundación 
Cortés es una organización privada 
sin fines de lucro cuya misión 
principal es: educar e inspirar con 
nuestra pasión por las artes del 

Caribe. A largo plazo, la visión de la Fundación 
es: ser reconocida internacionalmente como 
un centro vital de apreciación, estudio e 
intercambio de las artes del Caribe. 

La Fundación Cortés es una iniciativa que 
a través del arte y las humanidades busca 
propiciar el fortalecimiento de los valores de 
nuestro pueblo. Fundación Cortés ha venido 
a contribuir bajo sus principios a un legado 
filantrópico mediante el compromiso activo 
con la educación utilizando, las artes visuales 
como auxiliar para sensibilizar sobre nuestros 
valores, concienciar sobre nuestra identidad 
como pueblo e inculcar sentimientos de 
confianza que propicien cambios positivos y 
fortalecedores del espíritu de la comunidad 
puertorriqueña. 

Actualmente, las dos salas expositivas 
de la Fundación: “Sala Enfoque Pedro Cortés 
Forteza” y “Sala Colectiva Ignacio Cortés 
Del Valle”. Ambas contienen piezas de arte 
contemporáneo caribeño y latinoamericano, 
y están accesibles al público libre de costo los 
días jueves, sábado y domingo de 11:00 am a 
5:00 pm en la Calle San Francisco #210, del Viejo 
San Juan, Puerto Rico.

En definitiva, la Fundación Cortés se 
ha convertido en punto de encuentro para 
diseminar y fomentar el aprecio y estudio de las 
artes y humanidades. 

 Programa Educa Cortés: El Arte del 
Bienestar y la Salud Mental.

 
Dos semanas después del paso del huracán 

María, la Fundación Cortés estableció su 
“Escuela Educa Cortés Post María” para proveer 
libre de costo una programación educativa a 
sobre 100 estudiantes de más de 20 diferentes 
planteles públicos, debido a que las escuelas 
públicas de la isla no pudieron operar por 
varios meses. Durante cinco semanas, a pesar 
de operar sin electricidad, de lunes a viernes, 
8:30am a 3:00pm, sirvió a niños y jóvenes entre 
las edades de 3 a 17 años, y en adición proveyó 
almuerzo y merienda. 

 
Todo lo antes expuesto, dió inicio a “Educa 

Cortés: El Arte del Bienestar y la Salud Mental”, 
en alianza con la Universidad Carlos Albizu, 
de manera que han logrado, además, asistir 
emocionalmente a muchos jóvenes y adultos 
mayores a través de este programa, el cual 
continúa en alta demanda en la actualidad. 
Hemos visto y demostrado el impacto positivo 
que tienen nuestros programas educativos, 
utilizando las obras de arte y fortaleciendo, 
no solamente la parte emocional de los 
participantes, sino también, reforzando las 
materias escolares en los estudiantes y los "soft 
skills" como oratoria, habilidad para expresarse 
mejor, empatía emocional, trabajo en equipo, 
destrezas sociales, entre muchos otros. 

Por tal motivo el presidente de la 
Fundación Cortés, Ignacio Cortés Gelpí 
programó la apertura de una nueva exposición 
de artes plásticas y visuales, en celebración 
de los estrechos nexos culturales, sociales 

y comerciales que unen a Puerto Rico y la 
República Dominicana.

La singular exposición “Tiempo, modo, 
lugar: Nueva sintaxis de la plástica dominicana” 
contó con la participación de catorce artistas 
plásticos, nueve de ellos procedentes de la 
República Dominicana y los demás extranjeros, 
cuyas obras son inspiradas en este país.

La exposición también enfoca el 
impacto que han tenido artistas extranjeros 
en la evolución de la plástica moderna y 
contemporánea en República Dominicana. 
Según Cortés, dicho país ha servido como 
un oasis para que un grupo de artistas 
excepcionales de otras tierras hayan tenido la 
oportunidad de continuar y desarrollar su obra, 
inspirando a los artistas nacionales, al tiempo 
que su arte se ha nutrido igualmente. Es por 
esto, que la muestra seleccionada comprende 
piezas de artistas dominicanos con obras 
realizadas por sus contrapartes extranjeros.

 
Curada por la Dra. Adlin Ríos Rigau y la 

Dra. Irene Esteves Amador, la muestra cuenta 
con obras de los artistas: Rafael Ferrer, Eugenio 
Fernández Granell, José García Cordero, Gerard 
Ellis, Gustavo Peña, José Bedia, Ignacio Iturria, 
Charlie Quezada, Raquel Paiewonsky, Fernando 
Varela, Hulda Guzmán, Jorge Pineda, Quisqueya 
Henríquez, y Jorge Porto.

 
“Esta exposición contribuye a acercar más 

aún a Puerto Rico a la República Dominicana, 
ayudándonos a conocer, entender y disfrutar 
mejor la vitalidad que caracteriza hoy al país 
hermano”, finalizó Cortés.

Gerard Ellis  /  Camino a Mi Fiesta de Cumpleaños  /  2008
Acrílica y collage sobre lienzo  /  92" x 70"

Jorge Pineda
El Bozal  /  2002  /  Mixto sobre Lienzo  /  60” x  60”
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n día imaginé que Ada Balcácer volaba. La 

conjetura, por supuesto, tenía razones válidas. 

Revoloteaban siempre, día a día, en compendios 

verdiazules de asombrados espacios, sus flores 

y sus hechizos vegetales. Eran también de 

impalpable sustancia aquellos bacás y unos isleños 

enigmas que los trazos de Ada habían despojado 

de toda máscara. Ocurre que este universo 

artístico brotó como refugio perenne de formas 

vivas, de signos y representaciones alegóricas 

que jamás enmudecen. Acaso un mandala, 

cuya energía centrípeta enlazara la infinitud y el 

equilibrio del universo con la sabiduría visual de 

Ada.

 Ella titula Infinitum a esta exposición, 

concerniente a un ejercicio creativo de 70 años: 

“Ahora he desarrollado una obra con propuestas 

claras y seriadas: Los Esferoides moviendo el 

Cuadrado”.

 

 Y Ada persiste en su levitación insobornable. 

Rastrea el movimiento como una cuarta dimensión 

del espacio pictórico. Figuras que cambian de 

lugar en el recuadro y persiguen, ellas mismas, su 

incierto equilibrio. Imágenes colgadas e imágenes 

clavadas a los muros. Curvaturas amarillas y 

rojas y sepias. Esferoides inscritos en cuadrados, 

de donde saltan arbustos y peces rubicundos. 

Redondeces vacías, como en la soledad de los 

inicios. Redondeles del crepúsculo y discos 

radiantes a manera de soles tropicales. 

De repente, Ada abriéndole paso a la 

reconditez de sus misterios. Ada encumbrada en 

bosquejos siderales. Ada en la celeste mocedad de 

una travesía inacabable. Ada incitando señales y 

quimeras con los ojos llenos de luz. 

 Ada/hada volando hoy a los 89.
 

 
 |    Por: Pedro Delgado Malagón 

"Ada 

encumbrada 

en bosquejos 

siderales. Ada en 

la celeste mocedad 

de una travesía 

inacabable. Ada 

incitando señales 

y quimeras con 

los ojos llenos de 

luz." 
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     PRIMERA ETAPA:
LOCALIDAD 1 –(MACZC) / MUSEO JOSÉ CESTERO-: 

donde se exhibirá la obra de JOSÉ CESTERO, Premio 
Nacional de las Artes Visuales 2015 y cronista de 
la ciudad de Santo Domingo, y contará con una 
museografía biográ!ca de su vida y obra, haciendo 
homenaje así de uno de los más importantes mae-
stros de la plástica dominicana. (Programado para 
inaugurar en marzo-abril 2020, con ubicación en la 
Calle Arzobispo Portes 128, Ciudad Colonial, Santo 
Domingo, RD.)

     
SEGUNDA ETAPA:
LOCALIDAD 2 –(MACZC) / MUSEO DE LA HISTO-

RIA DEL ARTE CONTEMPORÁNEO DOMINICANO-: 
donde se exhibirán obras de diferentes artistas, y 
contará con una museografía explicando el origen 
del arte contemporáneo dominicano, desde la 
participación de los artistas españoles inmigrantes, 
fruto del exilio republicano español, la creación de 
la Escuela de Bellas Artes en Santo Domingo y su 
desarrollo con las diferentes promociones de artis-
tas egresados de la misma, así como también otros 
que se formaron y destacaron desde ese periodo. 
(En plani!cación).

     
LOCALIDAD 3: -(MACZC) / CINCO DECADAS DEL 

ARTE CONTEMPORÁNEO DOMINICANO 1950-2000- 
donde se exhibirán obras de diferentes artistas, y se 
contará con una museografía explicando la par-
ticipación de los artistas dominicanos que más se 
destacaron en las décadas de los años 50, 60, 70, 80. 
90. (En plani!cación).

     
Finalmente, podemos destacar, que, al incorpo-

rar este valor agregado a la oferta museográ!ca 
existente, enriquecerá la propuesta de contenido 
cultural del país, contribuyendo al desarrollo de la 
sociedad dominicana y haciendo destacar el más 
importante de nuestros destinos turísticos “La ciu-
dad primada de América”.  

La Zona Colonial o Ciudad Colonial de 
Santo Domingo, ha sido declarada en 
1990 por la UNESCO, como Patrimo-
nio de la Humanidad, y es también 
llamada “Ciudad Intramuros”, por las 

murallas que protegían en la época colonial toda 
la riqueza de la Hispaniola. Fue la primera ciu-
dad edificada por europeos en América, siendo 
fundada el 5 de agosto de 1498 por Bartolomé 
Colón, primer alcalde de la ciudad, este esce-
nario formado por los diferentes monumentos 
integrados al tejido urbano actual, son parte del 
conglomerado que sirve conjuntamente con 
las varias ofertas culturales existentes, como la 
propuesta de “Turismo Cultural” de este destino 
turístico.

     
La importancia del “Turismo Cultural”, dentro 

del Turismo, es que este no es un segmento ex-
cluyente de los demás, sino que es complemen-
tario, ya que un turista de playa, montaña o golf, 
también realizan visitas culturales en que cada 
destino que este visite, siendo una fuente im-
portante del desarrollo económico, y también es 
fundamentalmente una gestión para conservar y 
preservar el patrimonio tangible e intangible de 
nuestro país.

     
Las tendencias del consumo cultural, tanto de 

la sociedad posmoderna, como la de los turis-
tas que nos visitan, se convierte en un atracti-
vo, cuando dicha propuesta cultural posee un 
contenido participativo, creando así experiencias 
donde la barrera del idioma no sea una debil-
idad, siendo así los museos de arte orientados 
con carácter didáctico y actualizados con las nue-
vas tecnología, que es una de las mejores opor-
tunidades para brindar, tanto a los operadores 

generalistas, como a los productores especializa-
dos una propuesta atractiva para los varios “tipos 
de turistas culturales”.

Los museos de arte, no solo son espacios dedi-
cados a la exhibición, promoción, investigación, y 
conservación de las artes visuales, sino “son reservas 
de ideas” al servicio de la sociedad y de su desarrollo.

     
LA CREACIÓN DEL MUSEO DE ARTE CONTEMPORÁNEO 

DE LA ZONA COLONIAL ( MACZC )

     
La “Ciudad Intramuros”,cuenta actualmente con 

una visita anual promedio de 700,000 turistas extran-
jeros de diferentes nacionalidades, y como una inicia-
tiva de adicionar una propuesta cultural con conteni-
do, la FUNDACIÓN ARTEDOM ha venido realizando, 
desde hace varios años, estudios e investigaciones, 
tanto de la historia del arte moderno dominicano, 
como de manera particular de la biografía de varios 
artistas plásticos dominicanos; y contando con este 
material, en el año 2019 inicia el emprendimiento 
de la creación de un conjunto de museos privados, 
para integrarlos con la propuesta que actualmente 
existe de arte visual en la Ciudad Colonial de Santo 
Domingo, donde motivará la visita del circuito de 
localidades para poder vivir la experiencia completa 
e integrada.

      
MUSEO DE ARTE CONTEMPORÁNEO DE LA ZONA 

COLONIAL (MACZC) -Santo Domingo, RD-, Es como 
ha sido nombrado el proyecto, concebido para servir 
como un recurso didáctico, espacios de cultura y de 
aprendizaje, contarán con salas audiovisuales donde 
se presentarán cortometrajes especializados y mu-
seografía con disponibilidad en los idiomas español, 
inglés, francés, ruso y alemán, formado el plan mae-
stro del mismo por tres localidades:   

 Museos de Arte en la Ciudad Intramuros | MACZC
ACTUAL OPORTUNIDAD-MARCA PAÍS 

ORIENTADA AL TURISMO CULTURAL  |  Cesar Miguel | DirectorMAC ZC | Presidente Fundación Artedom, Inc.
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Bajo las principales tendencias que el 
arte dominicano ha adoptado en las 
ultimas cuatro décadas: presencia de 
un arte conceptual sólido, minimalismo, 
el desarrollo de un arte realista muy 

marcado por la documentación, y por su parte la 
influencia del aspectos históricos. Se han tejido 
ínter-relaciones que marcan una diversidad de 
posibilidades creativas. Estas, junto al carácter del 
artista como productor y reproductor del acervo 
cultural, determinan la orientación de un proceso 
artístico, que con gran tino ha sabido conjugar 
los aportes del lenguaje internacional del arte, 
junto a la riqueza y diversidad de ese acervo 
cultural de la vida social contemporánea y de la 
habilidad para que lo tradicional sea presente. Es 
importante para que la evaluación de su situación 
en el presente no se sostenga en impresiones, 
estados de ánimo o afirmaciones extremas que 
le anuncian una continuidad favorable o un 
estado de crisis. Considero que es evidente que 
la persistencia de un ambiente cultural que le 
confería al arte dominicano actual seguridad en sí 
mismo y confianza en el apoyo de la comunidad 
artística ante los actos de desobediencia, así como 
los enormes estragos que han producido las 
emigraciones y del papel activo desempeñado por 
la reflexión y la crítica.  

Basándonos en los factores antes 
mencionados, Luis Stephenberg, director ejecutivo 
de la Trienal de Arte Latinoamericano en Nueva 
York y un servidor, realizamos una selección de 
artistas dominicanos que convocan al diálogo, se 
nutren de los acontecimientos en la actualidad, 
artistas que, en la búsqueda de sus constantes 
estilísticas y de sus puntos de vistas, comprenden 
que el análisis crítico y los órdenes históricos, 
pertenecen al papel del artista relacionado a un 
productor de significado cultural. En esta edición 
2019, bajo el tema Transición Progresiva, se 

realizaron once (11) muestras simultáneas, con la 
participación de más de ciento cincuenta (150+) 
artistas, los cuales representaron una amplia 
gama de expresiones y categorías dentro de 
las artes visuales incluyendo video, instalación, 
performance/arte acción, pintura, fotografía, 
escultura, grabado y dibujo. También, dentro 
del marco de la Trienal, se realizaron paneles de 
discusión, charlas, proyecciones cinematográficas, 
conferencias y talleres de creación artística.

Bajo esta perspectiva, se destacan aquellos 
artistas que utilizan la metáfora, lo tradicional, 
conjuntamente con filosofías de carácter simbólico 
de identidad como dato de referencia para 
penetrar otros conflictos, así se nos presentan la 
obra de Diógenes Abreu, Francheska Alcántara, 
Iliana Emilia Garcia, Carmen Lizardo, Ezequiel 
Taveras, Inés Tolentino.  En la obra de estos artistas, 
existe un propósito fundamental de sacar al 
descubierto lo que esconden sus paralelismos 
temporales y sus historias cruzadas. Combinando 
diferentes perspectivas y un juego semántico que 
activa la presencia de aquellos elementos físicos 
y de las subjetividades, teniendo en cuenta sus 
ontologías en el presente, cuando son a su vez 
una prolongación del pasado. De cierto modo, 
buscan el regreso a lo simplemente figurativo, una 
nueva comunicación con la realidad circundante. 
Los objetos cotidianos en la obra de Felix Berroa, 
Dionis Figueroa, Iris Viviana Pérez, Claribel Jolie 
Pichardo, Ismael Checo, Yelaine Rodriguez  en 
este caso la obra se vuelve un  elemento ritual 
de una nueva estética; y su planteamiento como 
obra nos hace ver facetas prácticamente ocultas 
de su significado visual. La estricta simplicidad de 
las composiciones adoptadas por estos artistas 
permiten gradualmente la sugestión de cada uno 
de esos objetos que de tanto ser vistos son como 
si ya no guardaran secreto: un bote, un trozo de 
papel, una simple vasija de uso cotidiano nos 

muestran la riqueza de su forma, su lugar en el 
espacio. 

Sin establecer divisiones absolutas dentro 
de las producciones del grabado, los matices 
a los acercamientos al tema de la identidad 
como metáfora de la propia vida, permiten una 
diferenciación que enriquece las posibilidades del 
arte para cumplir con funciones extraestéticas, 
como sucede en el caso de la obra de Alex 
Fernández, René De los Santos, Pepe Coronado, 
Carlos Jesús Martínez Domínguez, Moses Ros, 
entre otros artistas exponentes en el Salón de 
Grabado, muestra extraordinaria dentro de la 
Trienal, donde exploramos múltiples técnicas de 
grabado. El propósito en gran parte de la labor 
creativa de estos artistas, quienes se caracterizan 
por la agudeza y profundidad de sus discurso 
visual, se fundamenta en esa misma tradición, 
que hostigan por descubrir las expresiones de 
los elementos de carácter social y geopolítico. En 
sus obras, la metáfora se construye sacando a la 
superficie los comportamientos que dejaron su 
huella en la conciencia colectiva, como rituales de 
la convivencia, de las costumbres, los hábitos y las 
creencias.

 
Quizá lo cierto es que en el arte actual 

dominicano, la fidelidad de la representación 
remite, no siempre enseguida, a esa distancia 
instalada entre la cosa y su imagen, entre el 
tiempo natural de "la realidad" y la extraña 
anacronía de los símbolos, pero las propuestas 
presentadas por los artistas dominicanos en 
sentido general conllevan a la reflexión y al 
análisis. La vida espacial de esos componentes 
de la cultura cotidiana Latinoamericana y 
Caribeña, han cobrado sentido, corporizando una 
subjetividad que asoma en cualquier espacio, bajo 
cualquier circunstancia; quizás, por eso, es tan 
significativo para los dominicanos su arte.

           

"...junto al carácter del artista como 
productor y reproductor del acervo 
cultural, determinan la orientación 

de un proceso artístico, que con gran 
tino ha sabido conjugar los aportes del 
lenguaje internacional del arte, junto a 

la riqueza y diversidad..."

Por: Alexis Mendoza 
artista, crítico y curador independiente
 residente en la ciudad de Nueva York.  

Arte Dominicano 
presente en la Trienal 
de Arte Latinoamericano 
de Nueva York  | 2019
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También, me favoreció el hecho de que estuve 
envuelta en las artes desde muy joven y formaba 
parte de grupos que estaban emergiendo en Santo 
Domingo y a la vez que, en New York, ocurriendo 
una revolución cultural donde el multiculturalismo 
estaba en apogeo.

 
Paula G. | En ese sentido, ¿tuviste una 

aceptación rápida en el medio artístico 
newyorkino?

 
Scherezade G. | Es importante notar que no 

todo ocurrió sin obstáculos, y sin las críticas, 
ambos, elementos importantes para cimentar 
a la vez una serie de valores que a mi entender 
eran vitales para la clase de práctica artística 
que yo quería y logré llevar. Por ejemplo, el 
“multiculturalismo” se trataba como una tendencia, 
especialmente fuera de New York, porque esta 
ciudad es realmente un universo aparte del resto 
de los Estados Unidos, y en dichos movimientos se 
hacía más obvio. El multiculturalismo es algo que 
se vive día a día en NYC, pero en el resto del país se 
trataba como un “fenómeno” nuevo…mostrando 
cuán divorciados están los norteamericanos de su 
propia historia.

Con otro sabor, pero básicamente lo mismo…En 
el Caribe se vivía un movimiento donde los artistas 
se sentían en conexión con el resto del Caribe y 
con un imperio norteamericano muy presente en 
el día a día, ¡la isla extendida! Doble nacionalidad, 
patriotismo, lealtad…sancocho de discusión a 
diario, juntos y en contradicción con una educación 
totalmente Macondiana.

 
Otros sectores que castigaban ese espíritu 

de cuestionamiento, de exploración, y que 
consideraban un discurso “dominicano” estático 
y que creaban fronteras, y condenaban el 
cosmopolitismo natural del archipiélago caribeño. 
Todos esos factores y muchos más que se me 
escapan de esta conversación definieron y siguen 
definiendo mi camino.

 
Paula G. | Repasando a tu currículum 

constatamos que ya viviendo en New York, tuviste 
una temprana inserción de manera simultánea 
en el circuito del arte de New York y de Santo 
Domingo. ¿Estos son los arbores de tu praxis en la 
idea de la isla extendida?.

 
Scherezade G. | En 1992, empecé a ser parte 

de exhibiciones importantes en USA, y en 1993, 
fui parte de una colectiva en Casa Ossaye junto 
a Germán Pérez e Iliana Emilia García. En el 1994, 
tuve mi primera exhibición individual en la “Galería 
de arte Nouveau”, y continué mi otra individual en 
1995 en el Museo de Arte Moderno. En 1996, me 
empieza a representar la galería norteamericana 
“Mary Anthony Gallery” en Soho. En el 1997, me 
representa también en Soho, la galería “Leonora 
Vega” y, en 1998 me representa en Santo Domingo 
la Galería “Último Arte”.

Mis conversaciones y comunidad artística 
también eran transatlánticas: De E. Carmen Ramos, 
Yasmin Ramírez, Deborah Cullen, Rocío Aranda 

INTRODUCCIÓN A LA ENTREVISTA
 

Investigando la trayectoria de la artista 
Scherezade García, podemos con!rmar el 
destacado ritmo con el que, a lo largo de 
sus 30 años de producción artística en los 
Estados Unidos, ha logrado conquistar un 

espacio importante dentro del sistema del arte 
norteamericano. Nos referimos no solamente a nivel 
de mercado de arte, considerando que Scherezade 
García es representada por la prestigiosa Galería 
Praxis, sino también, en el plano institucional, pues 
importantes  instituciones artísticas han expuesto sus 
obras y éstas forman parte de sus colecciones. Museos 
como el Smithsonian American Art Museum, Art 
Museum of the Americas, Museo del Barrio y centros 
culturales de diversos estados, espacios de arte de 
destacadas universidades y colecciones privadas 
internacionales de primera categoría poseen sus 
obras y han presentado exposiciones individuales que 
han sido reseñadas en la prensa norteamericana y 
elogiadas por la crítica de arte.

 
 Paula G.  |  Iniciemos con lo más actual, ¿cómo 

fue el ritmo de finales del 2019, e inicios del 2020? 
¿Si alguien viaja a los Estados Unidos por estas 
fechas, puede visitar alguna exhibición en la que 
estén tus obras?

 
Scherezade G. |  El 2019 y en ocasión de la 

publicación del libro académico “Scherezade 
García: desde este lado del Atlántico”, que 
acompaña la exhibición “Visual Memory: ¡Home 
+ ¡Place” en El Museo de Las Américas (AMA) 
en Washington, DC., me he involucrado en un 
análisis que me ha llevado a mirar hacia atrás en 
mi trayectoria, lo cual me resulta interesantísimo, 
al igual que agotador. Esta exhibición, que es una 
Mid-Career Survey de Iliana Emilia y yo, está abierta 
al público desde el 27 de septiembre pasado hasta 
el 8 de marzo de este año 2020, en Washington, 
DC. Se pueden ver obras seleccionadas por las 
curadoras Olga U. Herrera y Adriana Ospina, del 
Museo de Las Américas, que muestran nuestras 
trayectorias desde el principio de los años 90’s al 
presente.

 
Al mismo tiempo, presenté mi exhibición 

individual en la Galería Praxis, in Chelsea (NYC) 
titulada “Stories of Wonder”, entre los meses de 
septiembre y noviembre pasados. Participé en dos 
exhibiciones importantes: “At Sea” en la Dorsky 
Gallery/Curatorial Programs (Sept 29, 2019-Dic 8, 
2020) y “Pasado y Presente: Art After The Young 
Lords” en The Losaida Cultural Center (NYC) junio-
nov 2019. También, se puede visitar en Miami, la 
exhibición “Kingdom of This World, Reimagined”, 
que se presenta actualmente en The Haitian 
Cultural Arts Alliance y que viajará a varios museos 
en los Estados Unidos.

 
Paula G. | Sumamente dinámico tu último 

trimestre, siguiendo en la misma línea ¿cómo 
calificarías la manera en que te has insertado en el 
sistema artístico norteamericano? 

Scherezade G. | Mirando hacia los inicios, pienso 
que muchas decisiones y jugadas del destino están 
tan cerca de mí, que no las tomo en cuenta, pues 

son mi vida y su flujo ha sido muy orgánico. Para 
empezar, yo nunca pensé que New York City fuera 
mi ciudad o que yo continuaría mis estudios de arte 
en una escuela norteamericana.

 
Paula G. | ¿Cuándo sientes inclinación por las 

artes visuales?
 
Scherezade G. | Desde muy pequeña estuve 

envuelta en el arte, y en mi casa eso siempre 
fue importante y parte del día a día. Mi mamá 
con su piano, sus historias, libros, las piezas de 
teatro, y papá con sus dibujos y diseños. Tuve la 
oportunidad de viajar desde niña y esa experiencia 
estableció (¡al igual que los libros de historia!), mi 
alma peregrina y mi curiosidad inagotable de ver el 
mundo, mi mundo, nuestro mundo.

 
Paula G. | ¿Cómo entiendes que esa necesidad 

de conocer otras naciones, la curiosidad por 
conocer otras culturas ha influido en tu obra?

 
Scherezade G. |  Esa curiosidad de niña no ha 

desaparecido en mí y se hace cada vez más sólida 
en relación a mi discurso visual de políticas de 
inclusión. La política de inclusión tan vital en mi 
obra tiene como referencia mi “caribeñidad” y 
mi vida en New York. Esta experiencia/teoría de 
“inclusividad” empecé a ponerla en práctica casi sin 
darme cuenta. Tan pronto me gradué de Parsons 
y decidí quedarme en New York, mi práctica se 
volvió “un pie aquí y un pie allá”, continuando 
con mi práctica interdisciplinaria; trabajé por 
más de 5 años como “artista en residencia” de 
la casa de diseño de Carlos Falchi, una “Couture 
house”, donde tuve la oportunidad de desarrollar 
mis proyectos de diseños textiles, de trabajar en 
equipo con impresores y mercadeo técnicos de 
Europa y de Japón. Cada vez más en el transcurso 
de los años noventa, me sentía que finalmente 
pertenecía a una comunidad cuyo esencia era 
“plural/doble/híbrida” y cuyas conversaciones y 
alianzas empezaban a redefinir nuevas geografías.

 
Paula G. | Entonces, ese pertenecer a varias 

culturas, al ser de aquí y de allá era esa parte de 
tu esencia sincrética y mestiza que se manifiesta 
profundamente en tu cuerpo de trabajo. Estabas 
literalmente en “tus aguas” cuando irrumpe el 
fenómeno de la globalización.

 
Scherezade G. |  La globalización empezó 

a formar parte de la conversación a todos 
los niveles…mientras tanto y en mi caso, la 
experiencia de ser de varios lugares, de sentirme 
inmersa en una cotidianidad de un “melting pot”, 
de ser caribeña y por consiguiente venir del primer 
“melting pot” en las Américas mi vida/obra estaba 
en constante tránsito, en fluidez y en celebración 
de los más surrealistas de los encuentros. En los 
noventas, se crearon nuevas Bienales alrededor 
el mundo, al igual que Colectivos; los artistas se 
presentaban como embajadores culturales (¡como 
debe ser!!) y tenían un espíritu transnacional muy 
excitante, pero también provocó la oposición de 
grupos muy reaccionarios y divisivos. Ese tiempo 
me ayudó a fomentar la plataforma de tener 
presencia, tanto en mi país natal, como en los 
Estados Unidos.

Scherezade GarcíaPor: Paula Gomez  | Scherezade GarcíaPor: Paula Gómez  |
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exactamente haces alusión? 
 
Scherezade G.  | La vía, el Atlántico, este camino 

líquido azul y profundo- obstáculo que despierta 
mi imaginación. El mar azul representa la salida y la 
frontera. Mapea historias sobre libertad, esclavitud 
y supervivencia, lleva nuestro ADN y es una 
fuente interminable de historias, que evoluciona 
continuamente, recordándonos la fluidez de 
nuestra identidad, nuestra memoria colectiva. 
Resistencia a través de la belleza y la alegría.

Las Américas transformó nuestro mundo, 
creó nuevos valores, una nueva raza, redefinió 
el cristianismo y la geografía. En mi tradición 
neobarroca, con su inclusión de espíritu, navego 
entre la tragedia, la belleza, el carnaval y la 
divinidad.

 
Paula G. |  Al analizar tu repertorio estético 

descubrimos que tu pintura es dibujística, es decir, 
el dibujo es esencial en tus trabajos, podemos 
sentirlo como una energía omnipresente.

 
Scherezade G. | Hay una supremacía del dibujo 

en mi obra, comienzo siempre a interpretar, a 
fabular mi mundo por medio del dibujo e, incluyo 
como dibujo mis notas escritas. Mis escritos son 
también dibujos, son representaciones gráficas 
de mi pensamiento. Nunca contraigo matrimonio 
con ninguna técnica, desde dibujo, pintura, 
instalación, animación, escultura…las mezclo y a 
las “desmezclado” de manera medalaganaria.

 
Mis dibujos que son mi esqueleto, como la 

pintura me funciona como los músculos siempre 
aluden a “movimiento” a “fluidez” y “energía”, 
lo cual es la esencia de mi obra. Es un constante 
movimiento en seguimiento de una verdad, que se 
escapa constantemente, pues no es absoluta. 

Paula G. |  Abordas la creación artística desde 
un lenguaje multidisciplinario que trasciende las 
manifestaciones tradicionales para expandirte 
hacia el lenguaje fotográfico  y de la imagen en 
movimiento. ¿Cómo se dió este proceso en tu obra?

 
Scherezade G.  |  En sintonía con mi discurso 

neo -barroco de este lado del Atlántico, donde a 
veces está tan soleado que todo se vuelve oscuro o 
totalmente blanco…una sinfonía de extremos que 
nos permite mil y una expresiones. Tomando todos 
esos elementos en cuenta, utilicé la instalación, 
escultura, pintura, fotografía y el video como 
medios a merced de un concepto o idea.

 
De la misma manera trabajo con la animación, el 

video y mis piezas fotográficas, donde creo nuevos 
escenarios. En la animación, busco mi fascinación 
de imágenes que se mueven y que en un mismo 
“marco” se vuelven diferentes. En la fotografía 
con los escenarios, busco desafiar “la verdad” de 
la imagen fotográfica por medio de un libreto 
“disque planeado”, y digo “disque planeado”, pues 
toda obra en mi opinión tiene que tener “tensión” 
(formal y conceptual) para entonces desear 
armonía o libertad…y así evitar repetición o lo 
peor..un capítulo cerrado.

 

a Paula Gómez, Sara Hermann, Porfirio Herrera, 
Nidia Serra, Marianne de Tolentino a Josefina Báez, 
Benjamín Ortiz, Leonora Vega, Antonio Zaya, entre 
muchos otros que se me escapan. Realmente, un 
pie aquí y un pie allá…y en el medio.

 
Paula G. | Sí, un panorama muy auspiciador, 

sin embargo, hace un momento hablaste de 
obstáculos. Podríamos contarnos sobre “la otra 
cara de la moneda” que viviste como artista en 
esos años.

 
Scherezade G.  |  En el medio de mucha 

producción y de hacer camino al andar como diría 
Serrat, también tuve experiencias donde mi obra 
fue excluida por razones políticas, desde que no 
venía de la nacionalidad caribeña del momento, 
a como que las mujeres no hacen carreras 
importantes…o, a ser excluida de actividades por 
tener familia. Esas experiencias, aunque no las 
olvido, me fortalecieron para seguir con mi obra 
y siempre crear plataformas de inclusión para 
otros artistas y para las generaciones que vienen 
después de la mía. Es importante para mí compartir 
incluso cuando necesito distancia y soledad para 
crear.

 
Paula G. |  Es notoria tu aceptación en las 

instituciones culturales, museísticas y universitarias 
norteamericanas, no únicamente participando, 
porque han adquirido tus obras, sino también 
como conferencista y docente, ¿Cuándo descubres 
tu vocación hacia la enseñanza?

 
 sScherezade G. |  Después del 2001, los eventos 

de Sept 11, cambiaron el mundo drásticamente y 
mi práctica se enfocó más hacia las instituciones 
artísticas y hacia la docencia. El Museo del Barrio 
bajo el leadership de Deborah Cullen creó un 
fondo y adquirió obras de artistas dominicanos en 
New York, mi relación con dicho museo data desde 
los años noventas, pero esa iniciativa estableció 
una relación mucho más sólida. Exhibiciones en 
The New Jersey Museum, varias exhibiciones en 
galerías, en universidades, participaciones en 
conferencias de arte alrededor de los Estados 
Unidos, presencia en varios paneles, inclusión de 
mi obra en el currículum de varias universidades 
norteamericanas, como Lehman College Art 
Gallery, Columbia University, NYU. La adquisición 
de mi obra por The Smithsonian Museum of 
American Art y El Museo de Las Américas. Así 
mismo, un sinnúmero de personas que también 
enriquecieron mi carrera y con su apoyo definieron 
los años de la misma que transcurre del 2000 a la 
actualidad.

 
Al igual que muchos de mis contemporáneos, 

cuyas prácticas artísticas son multidisciplinarias, 
mi carrera no tiene una plantilla y mi actitud 
desde el principio es ser totalmente democrática 
en cuanto a mi experiencia como diseñadora y 
como educadora. Para mí, todo entra en el mismo 
paquete, creando mi propio y único paisaje.

 
Empecé a ser invitada a paneles y discusiones, 

mi interés y curiosidad de compartir y aprender 
de otros artistas, escuchar otros puntos de vistas, 
fueron vitales para mi desarrollo como educadora. 

Como no le pongo división a mi trabajo docente 
y a mi práctica artística, cada oportunidad de 
enseñar, de desarrollar currículos, primero para 
“Studio-in-a-School” y luego para Parsons se 
convierten en proyectos en los que me envuelvo 
profundamente. Estoy muy interesada en las aulas 
donde se discute, se experimenta, se construye, 
se deconstruye, donde se pueden hacer análisis 
personales y colectivos, donde el aula –en sí- es 
una experiencia.

 
Paula G. | A mi entender, las ideas y conceptos 

que abordas en tu cuerpo de trabajo relacionados 
con una relectura de la historia, el poder, la 
política de inclusión y el colonialismo, enriquece el 
pensamiento visual contemporáneo sobre tópicos 
que, lejos de estar en el pasado, han trascendido en 
el tiempo y se encuentran latentes en la actualidad. 
El fenómeno migratorio y el sincretismo cultural 
sumado a las utopías contemporáneas de paraíso 
y libertad constituyen la columna vertebral de tu 
universo multidisciplinario. Con tu obra, expones al 
espectador a nuevos relatos y visiones, a diferentes 
e insospechadas narraciones alejadas de la historia 
oficial. ¿Es tu obra una reflexión sobre la posibilidad 
de dialogar con la historia? 

 
 Scherezade G. |  Estoy fascinada con la 

experiencia de Las Américas y el cruce del 
Atlántico. Mi obra alude y tiene la intención de 
revelar los muchos encuentros culturales en curso 
que continuamente modelan y remodelan la 
forma en que vemos, percibimos y coloreamos 
a nuestra experiencia de este lado del Atlántico. 
Mi punto de vista se enfoca en la política de 
inclusión. La historia juega un papel central en mi 
práctica artística de “decodificar y deconstruir” 
narrativas visuales del poder. Me comprometo 
con la historia y la etnografía histórica para 
prestar mucha atención a las tradiciones, la 
transformación de las tradiciones, los métodos 
y las agendas sociopolíticas dominantes para 
presentar visualmente otras voces que se han 
tratado de silenciar. A través de la deconstrucción, 
y yuxtaposición de símbolos de América, la 
construcción de una mitología de nacionalidad y 
libertad incrustados en la esclavitud y la opresión, 
pretendo entonces presentar los sìmbolos 
inesperados (pero eficientes) de resistencia a través 
de la mezcla de razas, y de un optimismo feroz, 
de una belleza indomable…incluso cuando se 
enfrenta al genocidio.

 
La raza, la política del color (formal y 

conceptualmente) es esencial para mí.  La figura 
de la canela es una constante en mi trabajo desde 
1996. Mezclar todos los colores en una paleta es 
una acción inclusiva, el resultado de dicha actividad 
es el color canela. La nueva raza, representada 
por mi figura de canela siempre presente, 
establece la creación de una nueva estética 
trasplante, la apropiación y la transformación de 
las tradiciones. Además, la iconografía católica con 
mis guerreros / ángeles de raza mixta es mi forma 
de colonizar a los colonizadores...apropiándose, 
transformándome, creando nuevos íconos.

 
Paula G. | ¿Cuándo en algunas de tus obras 

haces referencia a la “autopista líquida”? ¿A qué 

Representada por la prestigiosa Galería Praxis, 
su obra se presenta en prestigiosas galerías internacionales: 

Smithsonian  | American Art Museum  |  Art Museum of the Americas 
| Museo del Barrio  |  Destacados Centros culturales de arte.

Representada por la prestigiosa Galería Praxis, 
su obra se presenta en prestigiosas galerías internacionales: 

Smithsonian  | American Art Museum  |  Art Museum of the Americas 
| Museo del Barrio  |  Destacados Centros culturales de arte.
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un contrapunto con diversas tradiciones para 
generar una escenografía inédita, que permite el 
despliegue de una dramaturgia compleja, donde 
el espectador es invitado a participar como testigo 
omnisciente. Bajo esta frontera, cuya unidad es 
la superficie bidimensional, su trabajo promueve 
un placer inquietante, intimidatorio, cotidiano y 
fantástico, que despierta en el observador su deseo 
de mirar.

 
En la 58va edición de la Bienal de Venecia 

(mayo-noviembre, 2019) Hulda Guzmán participó 
con un tríptico denominado Fiesta en la Selva. Una 
reflexión sobre la naturaleza y la complejidad de 

la invitó a participar en la sección Platform de la 
feria Pinta-Miami (USA, 2019) en el contexto de una 
curaduría dedicada a explorar nuevos modelos 
de percepción para concebir las realidades en 
el ámbito de las transformaciones del mundo 
contemporáneo. Su trabajo fue representado por 
Galería Mamey/Eddy Guzmán (Santo Domingo, 
República Dominicana).

 
A través del resumen de estos itinerarios: 

Amsterdam, Rotterdam, Nueva York, Miami, Santo 
Domingo, Atenas; tan solo dos artistas, además 
hermanas, una emergente y otra de mediana 
carrera, entre una constelación mucho más 
amplia de creadores, resulta evidente que el arte 
emergente se desplaza de manera intensa por 
diversos escenarios y procesos a escala global. 

 
La tarea de historiadores, críticos de arte, 

curadores y promotores visuales debe centrarse 
en el acompañamiento de esta amplia movilidad 
creativa para su registro, interpretación, 
comprensión y mediación crítica, una tarea que 
debemos fortalecer de manera curiosa y activa. El 
potencial del campo artístico del Caribe en general 
y de República Dominicana en particular es un 
territorio propicio para avanzar hacia la búsqueda 
de estos horizontes.

L
os artistas requieren, para consolidar 
su lenguaje expresivo, una estructura 
adaptada a sus ritmos e inquietudes 
estéticas, que les permita avanzar en la 
búsqueda de nuevas ideas y alternativas 

para crear. La creación no tiene un recorrido 
o itinerario preciso, ocurre a través de una red 
compleja de actores, de espacios, de eventos y 
plataformas que están sujetas a las dinámicas que 
emergen de los propios procesos contemporáneos 
para la producción y distribución de obras y 
experiencias sensibles. 

 
Un ejemplo significativo, en el contexto de 

su representación. Posteriormente, conformó la 
selección de la muestra: The Other Side of Now: 
Foresight in Contemporary Caribbean Art (Pérez 
Art Museum of Miami, USA, junio: 2019-julio: 2020) 
bajo la curaduría de Marsha Pearce y María Elena 
Ortíz.

 
El 17 de octubre inauguró su primera muestra 

individual en Grecia, titulada "With the mother" 
en la galería Dio Horia (Atenas, 2019). Igualmente, 
la obra de Hulda Guzmán se pudo apreciar en 
Untitled Fair (Miami, USA, diciembre: 2019)  y 
su trabajo se presentó en la segunda muestra 
organizada por Alexander Berggruen Gallery (New 
York, USA, diciembre: 2019) junto al trabajo de dos 
destacadas artistas intergeneracionales: Catherine 
Bradford (New York, USA, 1942) y Rebeca Ness 
(Salem, USA, 1992). 

 
Materialidad poética 
Por su parte, el trabajo de Julia Aurora 

Guzmán, la menor de las hermanas, apuesta 
por una  investigación sobre la naturaleza 
de los materiales, la concepción del discurso 
espacial, la activación corporal de la obra por la 
presencia activa y coreográfica del espectador, 
así como la incorporación de diversos recursos 
compositivos. Se trata de un camino que utiliza la 

la República Dominicana, lo podemos apreciar 
si revisamos la intensa actividad que, durante 
el 2019, mostraron las hermanas Hulda Guzmán 
(Santo Domingo, República Dominicana, 1984) y 
Julia Aurora Guzmán (Santo Domingo, República 
Dominicana, 1993).

 
Mirar como deseo
Hulda Guzmán utiliza la pintura y reflexiona 

desde lo pictórico para construir su lenguaje 
artístico. En su trabajo, podemos percibir una 
profunda conciencia del medio expresivo 
empleado y de su carga histórica y trama simbólica. 
Su obra, predominantemente figurativa, teje 

experimentación como forma de integrar procesos 
creativos de naturaleza heterogénea.

 
Su trabajo tiene una profunda raíz escultórica, 

pero la reflexión sobre los atributos de los 
materiales, los diálogos que desarrolla a través de 
la escala, la arquitectura y la propia esencia del 
lugar, hace que sus proposiciones se conviertan 
en dispositivos instalativos, de gran austeridad 
y síntesis formal, pero cargados de una densa 
materialidad poética y una potencia relacional 
entre la percepción de la naturaleza, la obra, el 
espacio, la arquitectura y el juego del espectador. 

 
En febrero de 2019, el trabajo de Julia Aurora 

Guzmán se presentó en la feria Art Rotterdam, 
junto a Simonne Hoang (Vietnam, 1982), en 
el stand de Galerie Fontana, (Rotterdam, NL). 
En abril, a través de la misma galería, participó 
en la feria de arte KunstRAI (Amsterdam, NL) y 
durante abril y junio presentó How to Hold, su 
individual en Galerie Fontana (Amsterdam, NL), 
que podemos considerar como síntesis y quiebre 
de sus exploraciones anteriores. Esta muestra 
señala nuevos horizontes, riesgos y caminos en la 
trayectoria de su investigación. 

 
Para cerrar el año, el curador español Roc Laseca 

Movilidad creativa: 
Por:  Gerardo Zavarce  | Hulda y Julia Aurora (Guzmán) 
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El arte habita un meridiano 
inmaterial; sin embargo, 
utilizamos, sin padecer 
una crisis de pudor, la 
expresión “industria del 

arte”, porque definitivamente las 
manifestaciones culturales tienen 
un retorno espiritual, pero también 
material.

  Citamos como paradigma el 
caso del Museo Guggenheim de 
Bilbao. Frank Gehry es contratado 
para hacer una extensión de 
esta pinacoteca y él propone un 
ambicioso y costoso proyecto al 
lado del estuario del río Bilbao, 
construido en titanio, sin aristas de 
ángulo recto con un presupuesto 
de 117 millones de euros. Muchos 
artistas, que debieron recibir 
este planteamiento con júbilo, 
protestaron por considerarlo un 
derroche de recursos que podía 
invertirse en muchos proyectos 
menos ambiciosos. 

  Al día de hoy, dicho Museo ha 
generado unos 3,200 millones de 
euros, o sea 37 veces su inversión, 
resultando impresionante que solo 
un museo, un espacio cultural, 
haya generado tanto beneficio 
porcentual. 

  Actualmente 1.3 millones de 
personas visitan el Guggenheim 
en un año, es decir, los mismos van 
a hoteles, restaurantes y sitios de 
ocio, que se traducen en beneficios 
y dinamización de la economía 
para esa ciudad.

  Oscar Abreu apostó, con esta 
feria que llevaba dos versiones 
exitosas en Nueva York, a dinamizar 
el mercado del arte con el 
ambicioso proyecto de ARTFORO, 
en el que se presentaron unas 
52 exposiciones internacionales, 
incluyendo al prestigioso galerista 
puertorriqueño Walter Otero y a 
reconocidos expositores que han 
creado un espacio de intercambio 
de ideas y opiniones respecto 
de la conceptualización del arte 
contemporáneo, además de artistas 
de diversos países que expusieron 
en esta feria, ofreciendo a los 
coleccionistas una oportunidad de 
adquirir valiosas obras de arte y a 
la vez valorar más las ya adquiridas 
que han sido exhibidas en una feria 
importante luego de una depurada 
y cuidadosa selección.

 Desde la óptica de lo 
pedagógico, las ponencias de 
expositores profesionales con un 
prestigio ganado en el devenir del 
tiempo con su trayectoria, ofrece 
a los visitantes la oportunidad 
de encontrar un espacio de 
intercambio de ideas que resulta 

enriquecedor. 
 ARTFORO representa un beneficio para los hacedores de arte, para los coleccionistas, para las galerías y para 

todos los interesados en el quehacer artístico. Solo nos resta a nosotros entender que este tipo de eventos debe 
ser apoyado; porque, penosamente, en nuestro país, estas actividades sólo puede producirlas una mente visionaria 
que no desmaya ante las dificultades.

  En un sentido final, asimilamos la contundente expresión de Pedro Henríquez Ureña, “Solo la cultura salva 
a los pueblos” y entendemos que esta feria de arte eleva el nivel de conciencia de nuestros ciudadanos y 
apoya a nuestros artistas, mucho de ellos con la factura adecuada para estar en museos importantes de arte 
contemporáneo, para lo cual como ARTFORO presenta una plataforma ideal para desarrollar una poderosa 
industria del arte en República Dominicana.
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MUNDOS PARALELOS

José García Cordero
LA TESIS “HISTORIA 
DEL CONSUMO DE LA 

FOTOGRAFÍA COMO ARTE”  
Centro de la Imagen 
Zona Colonial

El Profesor 
Gausachs
Huella indeleble del exilio 
Republicano Español en La Pintura 
Dominicana.
Centro Cultural de España 
Abierta hasta el 7 de Marzo, 2020
31 de Enero 7:00  P.m

CON VISTA  AL 
MAR
–20.02.20–
 Engel Leonardo, Pascal 
Meccariello, Patricia Castillo 
(Patutus), Rafael Pérez Concepción 
y Raquel Paiewonsky  
El monumento 
Fray Antonio de Montesinos    

El monumento Fray Antonio de 
Montesinos acoge a partir del 
día 20 de febrero la exposición 
Con vista al mar, un proyecto 
colectivo de los destacados artistas 
dominicanos Engel Leonardo, 
Pascal Meccariello, Patricia Castillo 
(Patutus), Rafael Pérez Concepción 
y Raquel Paiewonsky.
Con vista al mar propone 
un armónico conjunto de 
instalaciones, esculturas y obras 
bidimensionales, concebidas 
gracias a un ejercicio curatorial 
y un diálogo constructivo, entre 
los artistas, que da forma al 
conjunto expositivo en el espacio 
del recientemente restaurado 
monumento. Retomando una 
práctica expositiva colectiva, ya no 
tan frecuente en la actualidad del 
arte contemporáneo dominicano.
La muestra tendrá lugar en 
el monumento Fray Antonio 
de Montesinos, hoy símbolo 
indiscutible de la ciudad de Santo 
Domingo, espacio que por su gran 
valor histórico inspira a los artistas 
participantes en la elaboración 
y concepción de las piezas 
propuestas.
La exposición estará abierta al 
público del 20 de febrero al 30 de 
marzo de 2020, paralelamente 
los artistas propondrán diversos 
intercambios con los visitantes: 
visitas guiadas, conferencias, 
encuentros, entre otras actividades. 

MUJERES DE CINE
ECOS DE 
HOLLYWOOD
EN ESPAÑA, 1914 / 
1936
Museo BELLAPART

Una muestra que reúne dibujos, 
fotografías y diversos documentos 
que permiten comprender el 
origen de la pintura dominicana 
contemporánea y la vida del 
formidable pintor José Gausachs.

Con esa misma chispa vibrante, 
Gausachs tocó casi todo tema 
pictórico y utilizó casi todo medio 
plástico. Como maestro, Gausachs 
“enseñó a ver” a artistas de la talla 
de Gilberto Hernández Ortega 
y Clara Ledesma, e incluso a la 
más joven Ada Balcácer y les hizo 
conscientes del mundo fascinante, 
lleno de magia y misticismo de 
la negritud antillana. Esa idea 
esencial del arte dominicano, esa 
poesía secreta que se respira en el 
Hernández Ortega primero y único 
y que trasciende de igual modo 
en la obra de Iván Tovar.  Esto es, 
en suma, un aporte fundamental 
que hace Gausachs a la plástica 
dominicana.

Su estilización de la mujer negra 
está cargada de ritmo interior, sin 
ser jamás “folklórico” De hecho, 
una afirmación suya hecha hacia 
1952 revela ese sentido: “Muchas 
veces ni siquiera miro la modelo, 
solo su presencia me basta y me es 
necesaria.”

Este operar con un aparato 
fotográfico entre las manos me 
acompaña desde siempre. La 
tesis “Historia del consumo de la 
fotografía como arte” que presenté 
en la Universidad de París, Vicennes, 
en 1982; me permitió establecer 
pautas para la comprensión de 
la démarche artistique (modo de 
crear) que utilizan los artistas que 
admiro y “consumo.”
Diane Arbus y Cindy Sherman 
son ejemplares. Dos conceptos. 
Dos generaciones. Un sólo útil. El 
mundo para Arbus está lleno de 
imágenes captables. El mundo de 
Sherman es construido y corregido.
El motivo directo contra le tableau 
vivant (componer lo que se va a 
fotografiar). El encuentro sublime 
contra el acecho programado. Lo 
vivo del sujeto contra el escenario 
montado. La fábrica de imágenes 
produce de mil modos.
Estos Mundos Paralelos, interior 
-exterior, que presento, son estos 
conceptos obrando. La ilusión 
creada en la mesa del taller con los 
objetos y fotos robadas, se opone 
a la cacería exterior en las calles. 
A la recolecta de instantes en las 
galerías y ferias de arte, donde 
capto momentos que me asombran 
y cuyo contenido -lo artístico- va 
más allá de la información que 
revelan.

José García Cordero                             

El cine ha sido uno de los 
principales medios artísticos del 
siglo XX e instrumento motivador 
de grandes cambios sociales a lo 
largo de su transcurrir. A través de 
la imagen en movimiento, muda 
en sus inicios y sonora desde 
la tercera década, hemos sido 
testigo de los diversos roles que ha 
ocupado la mujer hasta apropiarse 
de escenarios que la tradición 
reservaba a los hombres.
Así las “Divas de Hollywood” 
irrumpieron en nuestros 
espacios, trazaron pautas de 
comportamiento, esquemas de 
moda, reordenación
para el cuerpo femenino, quimeras
y frustraciones que encontraron refl 
ejo en las sociedades occidentales 
y dieron paso a nuevos esquemas 
para la mujer y su entorno.
Mujeres de Cine.
Ecos de Hollywood en España, 
1914-1936 nos refiere a esos inicios
turbulentos del siglo pasado,
entre guerras y vanguardias, 
entre protestas y sufragios, entre 
amores y desventuras, situaciones y 
acontecimientos que definieron
la modernidad. El proyecto fue 
presentado por primera vez en 
el Instituto Cervantes de Berlín 
durante la Berlinale de 2017, dando 
inicio a un itinerario que ha hecho
escala en Asunción, Paraguay y en 
Managua, Nicaragua.
El Museo Bellapart recibe con 
beneplácito Mujeres de Cine. Ecos 
de Hollywood en España, 1914-
1936 y agradece a la Embajada 
de España la oportunidad de 
recrearnos en imágenes de esas 
grandes figuras femeninas que 
hicieron historia en la meca del 
cine.
Juan José Bellapart
Presidente
Museo Bellapart.  

Actividades destacadas del Arte Nacional
Detalles completo en nuestro portal de la web:

ossayecasadearte.com 
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Durante la década de 1930, los provocativos 
fotomontajes de Dora Maar se convirtieron en 
famosos íconos del surrealismo.

Su ojo para lo inusual también se tradujo 
en su fotografía comercial, incluida la moda 
y la publicidad, así como en sus proyectos 
documentales sociales. En el clima político 
cada vez más cargado de Europa, Maar firmó 
su nombre en numerosos manifiestos de 
izquierda, un gesto radical para una mujer en 
ese momento.

Su relación con Pablo Picasso tuvo un 
profundo efecto en sus dos carreras. Ella 
documentó la creación de su obra más política, 
Guernica, 1937. La pintó muchas veces, incluida 
Weeping Woman, 1937. Juntos hicieron una 
serie de retratos que combinaban técnicas 
experimentales de fotografía y grabado.

En la vida media y posterior, Maar se retiró 
de la fotografía. Se concentró en la pintura y 
encontró estímulo y consuelo en la poesía, 
la religión y la filosofía, volviendo a su cuarto 
oscuro solo a los setenta años.

Esta exposición explorará la amplitud de la 
larga carrera de Maar en el contexto del trabajo 
de sus contemporáneo.  

El Museo de Las Américas anuncia la 
apertura de la exposición Forma y Vacío, del 
artista uruguayo-dominicano Fernando Varela el 
jueves 14 de noviembre de 2019, a las 6 pm, en 
su sede el Cuartel de Ballajá en el Viejo San Juan.

 “Esta exposición del artista Fernando 
Varela aporta a enriquecer y fortalecer el 
intercambio cultural con nuestros hermanos 
latinoamericanos y caribeños.” Expresó María 
Angela López Vilella, Directora Ejecutiva del 
Museo de Las Américas.

 Forma y Vacío, comprende una selección 
de obras recientes: 23 pinturas, 6 esculturas y 
una instalación que recogen, en un lenguaje 
abstracto, cómo se entrelaza la materia con lo 
etéreo. Así lo expresa el curador de la muestra 
Gerardo Zavarce: “A lo largo de su trayectoria 
como creador, ha logrado mantenerse fiel a los 
problemas estéticos que ha pretendido abordar, 
esencialmente: la posibilidad de hacer de la obra 
de arte, como expresión y pulsión de sus propios 
dilemas interiores, una transparencia capaz 
de expresar un camino para la trascendencia, 
articulada a partir de conjugación del devenir 
existencial y la materialidad de la obra”.         

El Centro Pompidou programó este 
otoño una exposición con obra de uno de los 
artistas más famosos y admirados del siglo 
XX: Francis Bacon. La muestra se centró en la 
obra creada por el artista británico durante 
las dos últimas décadas de su carrera. En total, 
el programa reunió sesenta pinturas entre las 
cuales encontramos doce trípticos, junto con 
una serie de retratos y autorretratos. En esta 
última etapa de su trabajo (desde 1971 hasta 
1992), la técnica de Bacon se vio marcada por 
una evidente simplificación del dibujo, unida a 
una intensificación de la imagen. Las obras se 
mostraron en una configuración original, con la 
literatura como centro del universo del pintor. La 
influencia de diversos escritores en los cuadros 
de Francis Bacon es algo que él mismo desveló; 
para destacar esta influencia, la muestra incluyó 
lecturas de textos procedentes de los libros de la 
biblioteca del artista.

DORA MAAR 
TATE MODERN
HASTA EL 15 DE MARZO 
DEL 2020
LA RETROSPECTIVA  MÁS 
COMPLETA 

Forma y Vacío
Exposición del Pintor 
Uruguayo-Dominicano 
FERNANDO VARELA 
en El Museo de Las Américas
San Juan, Puerto Rico

CENTRO POMPIDOU- 
PARIS, Francia
 
BACON EN TODAS LAS 
LETRAS
HASTA EL 20 DE ENERO

    
Actividades destacadas del Arte Internacional
Detalles completo en nuestro portal de la web:
ossayecasadearte.com 
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 Las oscuridades donde nace la luz que nos falta | Acrílico sobre tela / 52" x 78"  /|  2006  |  809.855.9687 

 Virgilio Méndez  | 1941 - 2002  |  Mujer con turbante  |  Colección Dirección Gveneral de Aduanas

Benjamín Cruz | @benjamincruzart | benjamincruzart@gmail.com |  Colección privada Fernando Báez GuerreroBenjamín Cruz | @benjamincruzart | benjamincruzart@gmail.com |  Colección privada Fernando Báez Guerrero

Ottawa City Hall
Ayuntamiento de Ottawa

MODERNIDAD 
Y CONTEMPORANEIDAD

EN EL ARTE DOMINICANO 

OBRAS DE LA COLECCIÓN 
GENERAL DE ADUANAS

 REPÚBLICA DOMINICANA

 20 de Febrero, 2020 / hasta 
 el 4 de Marzo de 2020

Ottawa City Hall
Ayuntamiento de Ottawa
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Nuestra vocación por la cultura de las artes conlleva conciencia de los procesos de avances de nuestro 

quehacer, que van desde una filosofía institucional de sumar al  desarrollo de las artes visuales del país, hasta la 
búsqueda de opciones y alternativas valederas en pro del avance de las necesidades que tiene el ser humano 
para desarrollar el poder de su creatividad. 

Canalizar estas potencialidades de recursos humanos significa sostener el crecimiento intelectual, técnico 
y vocacional de estos actores; al tiempo de proyectar éstos recursos creativos en las diversas plataformas del 
pensamiento, en su correcto tiempo y espacio.

Ossaye Casa de Arte, (OCA), Fundación de Arte Contemporáneo, ha decidido crear un módulo informático 
que posibilite en parte, el contacto de estas acciones educativas, y que sirva por demás, como mecanismo  para 
facilitar posibles informaciones de temas académicos para las personas interesadas, –es decir– detectar recursos 
educativos, becas, cursos, residencias temporales, o adiestramientos profesionales, para la capacitación de 
estudiantes y artistas meritorios con antecedentes o curriculum, – en otras palabras – hacerlas visibles a través de 
nuestros medios. Estas informaciones se encontrarán detalladas en  OCA | News, periódico-revista y también en 
el portal de la web. www.ossayecasadearte.com en su respectiva  pestaña.

Nuestro objetivo es señalar informaciones para conectar con recursos humanos creativos de nuestra cultura 
con temas académicos –aquí o en el exterior – procurando la inserción de artistas y estudiantes en las diferentes 
áreas de la educación. OCA provee un documento instructivo e informativo de servicios a la comunidad 
artística, con listado de artistas emergentes, listado de galerías, e instituciones culturales, el cual pueda asistir a 
interesados en estos temas puntuales. 

El portal de la web está estructurado en dos idiomas: Inglés y español. 
Estas informaciones estarán actualizadas de manera regular  en nuestro periódico OCA|News, 

trimestralmente.
“Para OCA, es imperativo contar con el apoyo del sector privado para hacer posible que esta iniciativa se 

convierta en una verdadera opción para la clase artística, ayudando así a proyectar sus potenciales creativos, en 
diferentes niveles profesionales para la transformación del porvenir de las  artes en el país.
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Graduada en el 2018 de Artes Plásticas por 
La Escuela del Instituto de Arte de Chicago. Al 
terminar su licenciatura, continuó sus estudios con 
clases en la academia de pintura DeCinti Villalón, 
en Madrid, y cursos en la escuela de arte y diseño 
Altos de Chavón.

Cuenta con diversas participaciones en el área 
de las artes, incluyendo proyectos de diseño y 
voluntariados, en los que se ha involucrado con el 
objetivo de crecer como artista a través de temas 
que la inspiran y expandan su práctica artística. En 
el año 2016, fue seleccionada por la Facultad de 
Arte de su escuela para la exposición Art Bash, y 
en 2017 fue una de las finalistas para el “Fellowship 
de artes visuales de Luminarts”.También participó 
en la 28 Bienal de Artes Visuales de República 
Dominicana, donde fueron seleccionadas tres de 
sus obras. En el 2018 tuvo su primera individual 
en Casa de Teatro y en el 2019 participó en la 
residencia de arte internacional Athena Standards 
en la ciudad de Atenas, Grecia. También ha 
formado parte de muchas exhibiciones colectivas 
durante los últimos años.

Su objetivo principal como artista es lograr 
ser parte del acelerado mundo del arte, y a través 
de su práctica poder expresar y representar 
temas importantes para ella. Últimamente, está 
trabajando en una colección dedicada a resaltar 
temas relacionados con las mujeres en República 
Dominicana y en Latinoamérica, donde cuestiona 
el concepto de la belleza, su percepción y cómo 
esta se expresa en los cuerpos femeninos. 

Graduado de Bellas Artes en Altos de Chavón 
en 2017.

Múltiples exhibiciones colectivas en los 
últimos 3 años.

Prácticas de gestoría de nuevas alternativas en 
espacios para el Arte Contemporáneo.

Prácticas de trabajo en colaboraciones 
artísticas.

Co-fundador de Movimiento.do
“Mis piezas hablan sobre lo que se debe hablar 

y llamar atención según mi percepción dentro de 
lo social y ambiental y cuestionantes estructurales.

Mi cuerpo de trabajo se presenta variante; 
desde medios tradicionales, a la implementación 
de recursos no convencionales en el arte 
dominicano. 

Relación de lo bidimensional transitando 
a la instalación, junto a los happenings  o 
"acontecimientos" y  ‘la performance’. Lo 
interactivo se hace palpitante en mi necesidad del 
crear dentro del contexto de la actual República 
Dominicana. 

Partiendo de la necesidad dominicana 
a la educación en arte contemporáneo y 
manifestaciones culturales contemporáneas; 
considero urgente tal acceso al ‘todos’.  Pueblo 
de dominicano tanto educado en bellas artes 
como dominicano que no, destacándose 
los conocimientos de medios y recursos 
performáticos, como vehículos de inspiración 
a manifestaciones pacíficas, organizadas, de 
fuerza y trascendencia ante males a cuales nos 
presentamos indefensos.

Ana Sofía Batlle                                                                                                                                          
Anabatlle1@gmail.com
Website: anasbatlle.com

EDUARDO JOAQUÍN CERDEIROS
ARTISTA VISUAL |  INSTALACION
Santo Domingo, República Dominicana 
| 1994
eduardocerdeiros@hotmail.com

ESTRUCTURA, ESTUDIO NO. #1
2019 / ANTORCHA SOBRE ARMADURA 
INSTALACIóN PERFORMÁTICA  
30” X 90” PULGS.

…si como camina cocina
Oleo sobre canvas  /  2019
30” x 24” 

Miracle tone / 2018
Óleo, lápiz y tinta sobre papel
Pintura / Políptico 1/4
18’x 24’ Pulgadas

Arianna Polanco nace el 26 de septiembre 
de 1991, inicia sus estudios con una licenciatura 
en psicología clínica en UNIBE, a la par de cursar 
talleres de dibujo, luego realiza un master en arte 
terapia en Barcelona donde desarrolla su lenguaje 
artístico, lo cual la llevó a tomar la decisión de 
entrar a la escuela de diseño Altos de Chavón en 
septiembre del 2019 y regresar a la isla para seguir 
esta línea, actualmente cursando la carrera de 
Bellas Artes.

Su trabajo tiene un trasfondo de investigación 
y estudios psicológicos.

ARIANNA POLANCO 
Artista | Pintura
Santo Domingo, República Dominicana 
| 1991
ariannapolancoblanco@gmail.com
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Acciones educativas, y que sirvan por demás, de enlace para facilitar posibles mediaciones de temas de trabajos, 

académicos, relaciones con las personas interesada, –es decir– detectar conecciones, recursos educativos, becas, cursos, 

residencias temporales, o adiestramientos profesionales, para la capacitación de estudiantes y artistas meritorios es en 

parte de la agenda cultural de OCA.

MÁS ALLÁ DE LA NEBLINA 
TINTA SOBRE PAPEL / 12" X 15" / 2017
Gelatina de Plata  / 2018  / 10" x 15" 

Nació en la ciudad de Santo Domingo, D. 
N., ingreso a la Universidad Autónoma de Santo 
Domingo, en el año 1993 a estudiar Técnico en 
Arte Publicitario, graduándose en el año,1998. Al 
siguiente año vuelve a la UASD, matriculandose en 
Lic. en Publicidad, graduándose en el año 2005... 
Ha realizado talleres de cerámica que auspicia la 
Agencia Japonesa de Cooperación Internacional 
(JICA) en la ENAV. Actualmente, es estudiante de la 
Escuela Nacional de Artes Visuales.

 “Tengo mucho interés en manifestar con 
mi trabajo rasgos y manifestaciones identitarias 
propias de nuestro contexto geográfico, así como 
fisonomías diversas del fenómeno humano. 
Quiero celebrar al individuo y su manera de 
aparecer en el mundo.

 Son rostros silentes. En calma. De mirada 
serena y de poca expresividad. Con las técnicas 
que exploro, me siento desafiado a producir 
retratos que no evidencian sorpresas, con cierta 
ausencia de expresiones notables; como si la obra 
se completará con el espectador y su manera de 
interpretar una memoria facial no revelada del 
todo.

 Me valgo del punto. No como si quisiera 
poner fin a la conversación que hoy entablamos, 
más bien, y esto en relación directa a lo 
gramatical, como si hiciera una pausa para seguir 
indagando, para explorar en la condición humana 
y hacer un registro visual de mis hallazgos.”

“ LA MADRE SACRIFICADA” 
213.36 X 121.92 / Centímetros./  2017  /
Cianotipia sobre papel acuarela en una 
base de madera / 168 piezas  /  Poliptico  

Lizette Nin,  es una artista dominicana que 
trabaja con medios mixtos, pero primordialmente 
con técnicas de impresión y revelado alternativo 
y/o experimental, ha tenido ya cuatro individuales, 
las cuales 2 de ellas fueron en el Centro de La 
Imagen de Santo Domingo, junto con el apoyo de 
la Fundación 83, y curadas por Carlos Acero Ruiz, 
y donde introduce a su trabajo por primera vez la 
fotografía documental, con "Más Allá del Tiempo", 
en el Marco de Photoimagen 2018.

Ha participado en varias individuales, entre 
ellas Times To Be Feminine, Women Space 
Brooklyn NY,  ha sido seleccionada como finalista 
en el premio de arte contemporáneo del Diario 
Libre en 2 ocasiones, y también ha expuesto en el 
Centro Cultural León Jimenes, en colectivo, junto 
al programa de educación continua para artistas.

Actualmente, ha expuesto su cuarta Individual 
en Barcelona, España en la galería "Tangent 
Projects", donde habla sobre el feminismo negro 
y los agentes de opresión. En el 2018 expone su 
primera individual en Valencia, España, con el 
Centro Cultural Juan Bosch.

Ha sido becada por el Museo de Arte Moderno 
de Barcelona MACBA, donde desarrolla hasta 
junio un proyecto de intervenciones usando 
la realidad aumentada. El resto del año estará 
siendo parte de 2 residencias artísticas, una en 
"Tangent Projects" durante el mes de agosto y 
otra en " La Escocesa Barcelona" desde septiembre 
2020 -febrero 2021. Ha realizado sus estudios 
universitarios en la Universidad Autónoma de 
Santo Domingo, donde empieza sus primeros 
roces con la experimentación y el desarrollo de 
otros mecanismos artísticos, con maestros como 
Leonardo Durán y Roman Castillo, quienes fueron 
mentores en el principio de su carrera.

Diana Rivera es una artista del lente 
estadounidense cuyas imágenes distintivas 
exploran los conceptos de aislamiento, dislocación 
y mortalidad en el mundo moderno. Nacida en 
1981. Diana es una fotógrafa autodidacta, cuya 
disciplina académica original era el diseño de 
moda e ilustración. Inspirada por su difunto padre, 
Sucre Rivera, se inició en la fotografía en 2011. 
Este interés la llevó a un negocio de fotografía 
de eventos, donde pasó 8 años observando y 
capturando momentos íntimos en eventos de alta 
energía. 

Su cambio a la fotografía artística se inicia en 
2017, con su trabajo inaugural "Catharsis: Ella la 
luna". En Catarsis, Diana documenta a los artistas 
de performance en un ensayo para un espectáculo 
de una sola noche que cuenta la historia feminista 
de la persecución de la sociedad de personas 
"Queer" usando magia y paganismo. Este cuerpo 
de trabajo sigue resonando con el zeitgeist actual.

Ramificada desde lo digital, Diana ha 
adoptado la fotografía tradicional de 35 mm 
y de formato medio, junto a otros procesos 
tradicionales y alternativos de cuarto oscuro. 

Influenciada por los fotógrafos de la Escuela de 
Nueva York, de mediados del siglo XX, se embarcó 
en su proyecto conceptual "Ghost Waltz" en 2018; 
un trabajo realizado en película de 35 mm. que 
se ambienta en una atmósfera del pasado dentro 
de una metrópolis que cambia rápidamente. Al 
capturar escenas nocturnas inquietantes, que 
son a la vez deslumbrantes y desorientadoras. 
Sus fotografías revelan un reconocimiento de 
las muchas capas históricas del paisaje urbano, 
recordándonos que la existenciadad es efímera 
dentro de la dimensión del tiempo y el espacio. 

Actualmente, está trabajando en una serie 
sobre "Requiems" como parte del Ghost Waltz; 
homenajes a hombres y mujeres inmortales, que 
han dejado una huella existencial eterna, en la 
psique histórica de la ciudad de Nueva York y las 
mentes de sus habitantes.

Willy Abreu                                                                                                                                            
willabreu.art
Santo Domingo, República Dominicana 
-1975
willyabreu06@gmail.com

Lizette Nin                                                                                                                    
Artista visual 
Santo Domingo, Republica Dominicana  
htt ps ://hannacc.co m/2018 / 06 /12 /
lizet te -nin/

DIANA RIVERA 
ARTISTA VISUAL 
FOTOGRAFÍA de arte
Nueva York, NY   |  1981   
diana@dianarivera.com
    

ESTRELLA DE LA MAÑANA
TINTA SOBRE PAPEL / 12" X 15"  de la 
serie “Puntos”  /  2019
31” x 31”
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GALERÍA DE ARTE SHANELL
(809) 472-4761 / (809) 685-5817

galeriadearteshanell@hotmail.com
www.galeriadearteshanell.com

Calle Lic. José Tapia Brea No. 278-B.,
Ensanche Quisqueya. Santo Domingo,R.D.

 
MESA FINE ART
(829) 970-1703

Info@mesafineart.com
www.mesafineart.com

Av. Roberto Pastoriza No. 356. Plaza la Lira,
Ensanche Piantini. Santo Domingo,R.D.

 
ABAD GALLERY
(809) 309-8851

www.abadgalery.com.do
Calle Sánchez No. 120,

Zona Colonial. Santo Domingo, R.D.
 

GALERÍA ASR CONTEMPORÁNEO
Arte San Ramón

(809) 541-0494 Ext. 224
www.artesanramon.com

Info.galeriaasr@gmail.com
Abraham Lincoln No. 904,

Ensanche Piantini. Santo Domingo ,R.D.
  

GALERÍA GUILLO PÉREZ
(809) 565-7994

guilloperezgaleria@hotmail.com
“ www.galeriaguilloperez.com

Calle Paseo de los Locutores No. 33C, Evaristo 
Morales,

Ensanche Piantini. Santo Domingo, R.D.
   

GALERÍA DE ARTE BODDEN
(809) 732-0000

galeriabodden@gmail.com
www.galeriabodden.net

Av. Carlos Pérez Ricart No.66
Arroyo Hondo II. Santo Domingo, R.D. 

 
LUCY GARCIA ARTE CONTEMPORáNEO

(809)793-1198
art@lucygarciagallery.com

www.lucygarciagallery.com

OSSAYE CASA DE ARTE | OCA
(809) 685-9422

artesensantodomingo@gmail.com
Calle José Joaquín Pérez No.1
Gascue. Santo Domingo, R.D.

ossayecasadearte.com

GALERÍA DE ARTE ARAWAK
(809) 565-3614
arawak.art@gmail.com
intagram:arawakgallery
Polibio Díaz No. 11, 2do nivel. Evaristo Morales,
Ensanche Quisqueya. Santo Domingo, R.D.

GALERÍA MAMEY
Director: Eddy Guzmán
(809) 688-9111
www.mamey.co
Calle Mercedes No. 315.
Zona Colonial. Santo Domingo,R.D.
 
GALERÍA DE ARTE CENTRO MIRADOR
(809) 508-2380
centromirador@centromirador.org
www.centromirador.org
Av. José Contreras 209
Ensanche La Paz. Santo Domingo,R.D.
 
ARTE BERRI
(829) 343-4514
info@arteberri.com
www.arteberri.com
Calle Hostos No. 105
Zona Colonial. Santo Domingo,R.D.
 
LYLE O’REITZEL GALLERY
(809) 227-8361
galeria.lyle@gmail.com 
www.lorgallery.com 
Av. Gustavo Mejía Ricart Esq. Abraham Lincoln, Torre
Piantini, Suite 1 y 2
Ensanche Piantini. Santo Domingo,R.D.
 
LUCY GARCÍA ARTE CONTEMPORÁNEO
(809)793-1198
art@lucygarciagallery.com
www.lucygarciagallery.com

“...conectar el aval de los recursos 
humanos creativos de nuestro 

potencial de las artes con recursos 
académicos –aquí o en el exterior – 
procurando la inserción de artistas, 

estudiantes en las diferentes áreas 
de la educación...
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MINISTERIO  DE CULTURA
Director: Arq. Eduardo Selman
Teléfono: 809-221-4141
Correo electrónico: @MiCulturard
Dirección: Ave. George Washington esq. 
Presidente Vicini Burgos
Abierto: Lunes a Viernes
 
MUSEO DE ARTE MODERNO
Directora: María Elena Ditrén
Teléfono: 809-685-2153/54
Correo electrónico: museo_de_arte_
moderno@yahoo.com
Dirección: Ave. Pedro Henríquez Ureña. 
Plaza de la Cultura Juan Pablo Duarte.
Abierto: Martes a Domingo
 
MUSEO DE LAS CASA REALES
Directora: Ana Yee de Cury
Teléfono: 809-682-4202/809-686-0414
Correo electrónico: museodelacasar@
hotmail.es
Dirección: Calle Las Damas esq. 
Mercedes. Ciudad Colonial
Abierto: Martes a Domingo de 9:00am a 
5:00pm.
 
MUSEO BELLAPART
Directora: Myrna Guerrero
Teléfono: 809-541-7721 ext.296
Correo electrónico: museobellapart@
gmail.com
www.museobellapart.com
Dirección: Ave. John F. Kennedy. Edificio 
Honda. 5ta Planta.
Abierto: Lunes a Viernes de 9:00 am .a 
6:00 pm.-Sábado hasta las 12:00 pm
 
CENTRO CULTURAL DE ESPAÑA
Directora: Juan Sánchez
Teléfono: 809-686-8212
Correo electrónico: info.ccesd@aecid.es
Dirección: Calle Arzobispo Merino #2, 
esq. Arzobispo Portes.
Abierto: Lunes a Sábado de 9:00 am. a 
9:00 pm.-Sábado de 9:00 am. 9:00 pm.
 
FUNDACIÓN CENTRO CULTURAL 
ALTOS DE CHAVÓN
Directora: Dominique Bludhorn
Teléfono: 809-563-2802
Correo electrónico: info@altosdechavon.
com
Dirección: Calle Paseo de los Aviadores 
#5, Ensanches Miraflores.
CENTRO LEÓN

Directora: María Amalia León de Jorge
Teléfono: 809-582-2315
Correo electrónico: centroleon@
centroleon.org.do
www.centroleon.org.do
Dirección: Ave. 27 de Febrero #146 Villa 
Progreso, Santiago
Abierto:  Martes a Domingo de 10:00 
am. a 7:00 pm.
 
GALERÍA NACIONAL DE BELLAS 
ARTES
Directora: Marianne de Tolentino
Teléfono: 809-687-0504 ext. 2126
Correo electrónico: galerianacionalba@
gmail.com
Dirección: Ave. Máximo Gómez esq. 
Independencia
Abierto:  Martes a Viernes de 10:00 am. a 
5:00 pm. /Jueves hasta las 9:00 pm
Sábado a Domingo de 12:00am. a 6:00 
pm.
 
MUSEO DE LA CERÁMICA 
CONTEMPORÁNEA
Directora: Thimo Pimentel
Teléfono: 849-352-3900
Correo electrónico: thimop@elit-tile.net
Dirección: Ave. Calle Víctor Garrido #130, 
Edificio Metropolitano IV, Urb. Fernández
Abierto:  Lunes a Sábado
 
COLEGIO DOMINICANO DE ARTISTAS 
PLÁSTICOS
Presidente: Miguel Restituyo Gómez
Teléfono: 809- 685-6985
Correo electrónico: codapartesdom@
gmail.com
Dirección: Calle El Conde #58, Ciudad 
Colonial, Santo Domingo
Abierto:  Lunes  a Viernes 9:00am a 
9:00pm
 
ESCUELA NACIONAL DE ARTES 
VISUALES (ENAV)
Director:
Teléfono: 809- 687-8383
Correo electrónico:
Dirección: Calle El Conde #59 esq. Isabel 
La Católica, Ciudad Colonial, Santo 
Domingo
Abierto:  Lunes  a Viernes 9:00am a 
9:00pm.

C/ Agustín Lara No.19, esq. Max Henríquez Ureña 
info@cavaalta.com • www.cavaalta.com
Tel: 809-518-9000 • Fax: 809-540-0689 CavaAlta

ú×þ͗GÁ6�½�͗=G͗Ĕ×=×̯
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Abierto de lunes a viernes de 10:00 a.m. a 11:00 p.m. 

y sábados de 10:00 a.m. a 4:00 p.m.
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España.
Zonas gastronómicas y de descanso. Lugares 

donde almorzar, conversar y compartir los 
descubrimientos de la feria.

Espacios de patrocinadores con contenidos 
creados específicamente para su presentación en 
ARCOmadrid.

Como NOVEDAD, proponemos visitas guiadas 
durante el fin de semana con profesionales del 
mundo del arte contemporáneo para conocer 
mejor la obra de los artistas y facilitar tu recorrido 
por la feria.

ARCOmadrid es la Feria Internacional 
de Arte Contemporáneo de Madrid. 
Una de las principales ferias de 
arte contemporáneo del circuito 
internacional que se celebra 

anualmente en el mes de febrero en la capital 
española.

ARCOmadrid 2020 presentará de nuevo 
una cuidada selección de galerías nacionales e 
internacionales, tanto en el Programa General 
como en las secciones Diálogos, comisariada 
por Agustín Pérez-Rubio y Lucía Sanromán; 
Opening, comisariada por Tiago de Abreu Pinto 

y Övül ö. Durmusoglu y It’s Just a Matter of Time, 
comisariada por Alejandro Cesarco, Mason Leaver-
Yap y Manuel Segade en el programa discursivo.

Junto a los contenidos de las galerías, 
ARCOmadrid presentará otros espacios que 
ampliarán la visión de los visitantes entorno al arte 
contemporáneo.

Os esperamos en ARCOmadrid entre el 26 de 
febrero y el 1 de marzo de 2020.

   ArtsLibris feria de edición contemporánea.

Espacios culturales con los contenidos de 
algunos de los principales centro de arte de 

ARCOMADRID  
FERIA INTERNACIONAL DEL ARTE CONTEMPORÁNEO

Fuente Externa  |

dicho el artista, que confesó a su galerista sentirse 
"triste" y "enojado" por el episodio. 

Horas antes de protagonizar el incidente, Lésper 
había firmado una columna en Milenio en la que 
se burlaba del arte contemporáneo que se expone 
cada año en Zona Maco, que suma ya 17 ediciones. 
"Los artistas VIP y sus pocas ideas viven una crisis 
existencial, no superan la etapa de los letreros de 
neón, fotos de botes de basura, cables o cuerdas 
colgados del techo", escribió la crítica de arte, quien 
prefiere sobre todas las cosas el arte pictórico y 
quien ha cargado contra los creadores actuales en 
su libro El fraude del arte contemporáneo.

Gabriel Rico, de 39 años, es uno de los artistas 
más prometedores de la escena de Guadalajara. El 
arquitecto ha comenzado a consolidarse gracias 
a exposiciones internacionales en Europa, Asia 
y Estados Unidos de su obra, en la que relaciona 
objetos encontrados y que, en una primera 
impresión, no tienen ninguna relación entre sí. Sus 
esculturas invitan a los espectadores a pensar en la 
relación entre los humanos y la tecnología con la 
naturaleza. Una variación de la obra destruida fue 
expuesta recientemente en Basilea, Suiza. En 2019 
también mostró sus piezas en el Arsenal dentro 
de la Bienal de Venecia. La galería Perrotin de 
París, donde se prepara una exposición para 2020, 
describe las instalaciones del mexicano como una 
"combinación irónica y poética de formas naturales 
e innaturales que insisten en una necesaria 
contemplación de asimetrías y de nuestras fallas 
culturales y políticas". Desde este sábado, Rico 
puede decir que la crítica ha destruido una de sus 
obras. De forma literal.

Una imagen de Zona Maco se ha hecho 
viral las últimas horas en México. Un 
grupo de personas observa con pasmo 
cientos de cristales regados por el piso 
de la principal feria del arte de América 

Latina. Allí donde están esparcidos los añicos 
había una obra del artista Gabriel Rico valuada en 
20.000 dólares. La supuesta responsable del daño 
es Avelina Lésper, una crítica de arte que aborrece 
el arte contemporáneo y que con el incidente 
incrementa aún más su fama de polémica. La 
destrucción de la obra, todavía no se sabe si fue 
premeditada o accidental, ha creado un torbellino 
de reacciones entre los defensores y detractores 
de Lésper. La crucifixión en redes sociales de la 
crítica es también seguida por los no iniciados en el 
mundo del arte, que suelen saber que las obras de 
arte no se tocan.

El incidente ocurrió minutos después de las 
17.00 en el espacio de la Galería OMR. La obra 
Nimble and sinister tricks (to be preserved without 
scandal and corruption) constaba de un cristal 
templado vertical sostenido por dos ángulos de 
herrería de latón y atravesado por un balón de 
fútbol, una pelota de tenis, una piedra, una vara, 
un cuchillo y una pluma. Lésper se acercó a ella y, 
según testigos, se agachó para dejar una lata de 
refresco sobre uno de estos objetos. El delgado 
vidrio se reventó causando un estruendo.

La crítica confirma partes de esta versión. 
"El accidente sucedió cuando la obra implotó al 
intentar acercar una lata de refresco vacía a la 
obra. No traté de agredirla ni violentarla. Como 
una crítica, llevaba una lata vacía de refresco, 
traté de ponerla sobre una de las piedras, pero la 

obra explotó, se hizo pedazos, ni siquiera pude 
apoyarla, me quedé con la lata en la mano", 
contó al periódico Milenio, para el que trabaja. 
Este recuento fue validado por algunos de sus 
acompañantes, entre ellos el artista Pavel Égüez y 
el dramaturgo Sergio Zurita.

Después del incidente, Lésper quiso seguir 
recorriendo la feria, pero fue detenida por un 
expositor vecino. Cristóbal Riestra, director de 
la OMR habló con la crítica, quien estaba muy 
nerviosa y quien en un primer momento pidió a 
los galeristas las medidas del vidrio para reponerlo. 
"¡Yo soy económicamente insolvente, yo soy 
insolvente!", decía Lésper, según testigos para 
evitar pagar el deducible de la obra. La crítica 
puede ser vista en muchas fotografías con la lata de 
Coca-Cola light en la mano. "Es una falta de respeto 
total que se ponga una lata de refresco sobre una 
pieza", asegura Riestra, quien piensa que el asunto 
fue un accidente.

Lésper sugirió después a Riestra vender la 
obra destruida después de haberla "intervenido". 
Citó como referencia El Gran Vidrio, una obra de 
Marcel Duchamp realizada entre 1915 y 1923 con 
dos hojas de cristal que fueron quebradas durante 
uno de sus traslados, lo que llevó al artista francés 
a declararla "inconclusa". La propuesta no sentó 
bien a los galeristas, quienes consideran la obra 
una pérdida total. "El sentido estético está perdido", 
dice el director de la OMR, quien ha hablado con 
el artista este domingo. Gabriel Rico ha descartado 
una nueva producción de la obra, pues no puede 
garantizar que los cortes con agua que hace 
sobre el vidrio reproduzcan exactamente la pieza 
destruida. "No hay forma de que salga igual", ha 

Arte, destrucción y una lata de Coca-Cola en Zona Maco               | Fuente externa/México
Una crítica de arte rompe una escultura en la principal feria de arte de América Latina     |  El País/ Cultura / Luis Pablo Beauregard
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cierta medida la grandeza del talento dominicano, 
sumada a su factura, la cual  recibe el soporte y 
admiración de los conciudadanos y residentes 
de esta ciudad. Por ello, la importancia de estas 
actividades, que sirven como eje de apoyo a la 
historia del país, evidenciando de manera artística 
los procesos de trascendencias de los tiempos por 
la importancia de ser portadores de una cultura 
-país.

Una de las tantas experiencias positivas fueron 
las visitas guiadas, donde se destacó la historia de 
la colección y su proceso de gestación a través de 
un amante de las artes que se convirtió en gestor 
cultural del país y mecena nacional, Don Miguel 
Cocco. 

En estas visitas guiadas, se les explica al público 
asistente en dos idiomas: inglés y español, los 
estilos de las obras, datos históricos, los procesos 
de migración de artistas europeos, post primera 
y segunda guerra mundial, al igual de cómo 
repercuten estos en la formación de la clase 
artística nacional.

La museografía de la exposición, con su hilo 
conductor, se inició con las palabras de Don Miguel 
Cocco. Fue notorio la impresión y admiración en 
los nacionales y misiones diplomáticas por sus 
expresiones, y gesto de aprobación. Una forma 
de reconocer el acierto del estado de proyectar su 
país a través de una institución que lleva su linaje 
cultural. 

Maria del Carmen Ossaye | Comisaría exhibición:  “Modernidad 

y Contemporaneidad del Arte Dominicano” de la Fundación del 

Patrimonio Cultural de la Dirección General de Aduanas (DGA) / 

Santo Domingo, RD.

Directora de Ossaye Casa de Arte, OCA / Fundacion de Arte 

Contemporáneo 

Es temprano en el Ayuntamiento de 
Ottawa. Por momentos, parecería que 
te encuentras en el ártico norte, con 
sus vientos que susurran “El viento 
frío” –como cuchillas de hielo–, estos 

pensamientos nos hacen  recordar a nuestro René 
del Risco y su poema temporal –pero no–,  son 
temperaturas reales que por debajo de cero, calan, 
como diciéndonos que somos oriundo de otro 
espacio tropical.

Pertenecemos al personal de la Fundación del 
Patrimonio Cultural de la Dirección General de 
Aduanas (DGA) en Santo Domingo, R.D., que llega a 
esta hermosa ciudad de Ottawa, Canadá, invitados 
por la embajada dominicana en Canadá, la cual 
nos solicita la exposición itinerante “Modernidad y 
Contemporaneidad en el Arte Dominicano”, donde 
se expone la dominicanidad de manera espléndida 
en una muestra de 30 obras (26 pinturas y 4 
esculturas), de maestros de la plástica dominicana y 
de aquellos artistas internacionales que incidieron 
en el arte de la época y adquieren presencia en 
esta importante colección. 

El gestor de esta iniciativa es el embajador 
dominicano en Canadá, Pedro Vergés Cimán, 
ex ministro de Cultura. Dar a conocer nuestra 
cultura a través del arte es uno de los gestos más 
conmovedores para los esquemas diplomáticos 
de fina talla, por lo que implica  a nivel de 
comunicación,  nuestros valores sustentados por lo 
visual. En sus palabras de bienvenida, el embajador 
destaca que la exposición está concebida en el 
marco de las actividades para la celebración de los 
65 años de relaciones diplomáticas y comerciales 
de nuestro país, la República Dominicana, con esa 
nación. Esta muestra itinerante, abierta desde el 
20 de febrero, hasta el 4 de marzo, del 2020 en el 
Ayuntamiento de Ottawa, la realizó la Fundación 
del Patrimonio Cultural de la DGA, dando 
continuidad a esta iniciativa que ha cosechado 

memorables éxitos en la sede de la Organización 
de Estados Americanos, en Washington, Nueva 
York, Madrid, Santiago de Compostela, en España, 
Bruselas, Bélgica y ahora en Ottawa, Canadá. 
Insistimos que este gesto cultural es una visión que 
se sustenta en 30 obras del arte dominicano, con 
sus luces europeas, que en su desarrollo evolutivo 
curatorial permitirá al público trascender más allá 
de la línea, del horizonte.

El catálogo de la exhibición contiene un  
mensaje de Enrique Ramírez Paniagua, director 
general de Aduanas, entidad que auspicia la 
muestra de la colección, donde expresa que la 
exhibicion “resume la cultura variopinta, producto 
de la mezcla de etnias que conformaron nuestra 
sociedad, desde los nativos taínos, ciguayos y 
caribes, luego con los españoles, a la llegada de 
Cristóbal Colón en 1492”. 

Ramírez Paniagua resalta que la muestra refleja 
la visión y el sentimiento de destacados artistas 
plásticos dominicanos, al tiempo de reconocer 
la iniciativa de quien calificó como prohombre, 
nuestro fenecido director de Aduanas y mecenas 
de los artistas, Don Miguel Cocco Guerrero. 

En este tipo de actividades culturales, el 
dominicano que reside en estos países lleva a sus 
amigos y relacionados a mostrar y dar a conocer 
a sus artistas. El público en su mayoría  percibe en 

“Modernidad y Contemporaneidad en el Arte Dominicano” 
Fundación del Patrimonio Cultural de la Dirección General de Aduanas (DGA)

Diplomácia Dominicana crea difencias en la ciudad de Ottawa, Canadá  |  Por: María del Carmen Ossaye
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emergentes del mercado contemporáneo, artistas 
de mitad de carrera, blue chip contemporáneo, 
maestros de posguerra y modernos.

El mundialmente famoso Miami Yacht Show se 
presentará junto a Art Wynwood en la ubicación 
One Herald Plaza. La exhibición en el agua de 
embarcaciones nuevas y usadas mostrará los yates 
y superyates más extraordinarios y de diseño 
único de los principales constructores de barcos 
personalizados del mundo.

Art Wynwood se lleva a cabo en el 
sitio Art Miami y CONTEXT Art Miami 
en Biscayne Bay: uno de los lugares 
frente al mar más prestigiosos y 
conocidos de la ciudad de Miami

Desde su inicio en 2012, Art Wynwood se ha 
convertido en el principal destino de invierno en 
la feria de arte contemporáneo y moderno del 
sur de Florida, y ofrece la audiencia internacional 
más diversa, rica y culturalmente inteligente de los 

Estados Unidos. Producida por Art Miami, la feria 
Art Wynwood debutará su novena edición durante 
el fin de semana del Día del Presidente, del 13 al 17 
de febrero de 2020, en el antiguo sitio del Miami 
Herald, que también es el hogar de Art Miami y 
CONTEXT Art Miami. La feria se abrirá el jueves 
13 de febrero, con una invitación solo VIP Private 
Preview.

Art Wynwood continuará exhibiendo una 
variedad dinámica de obras, presentando talentos 

ARTEWYNWOO2020 | Miami  |   Feb 13th – 17th

Feria de arte emergentes, vanguardistas y contemporáneas del área de Miami, Fl.

Michelle  Van Tine Photography
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Artista dominicana participa en la reapertura del Museo de Arte Moderno MOMA, 
New York.  /  Explorando historias de mujeres afro-latinas caribeñas.

Firelei Báez presentará su trabajo 
para Améthyste y Athénaire (Musas 
exiliadas más allá del canon de 
Jean Luc Nancy), Anacondas como 
parte de la serie de ventanas 

modernas del Museo de Arte Moderno. En su 
arte, Báez recupera las historias de mujeres 
afro-latinas y afrocaribeñas marginadas para 
resaltar cuestiones de identidad, migración 
y ambigüedad. Esta pintura representa a 
Améthyste y Athénaire Christophe, hijas 
del primer rey y reina de Haití, que fueron 
forzados al exilio en Pisa, Italia, después de la 
muerte de su padre en 1820 y la unificación 
del Reino de Haití y la República de Haití.

No existen pinturas o fotografías 
conocidas de las hermanas. Los retratos de 
Báez sirven como la única representación 
visual de las hermanas y un monumento 

tardío a su importante papel en la historia de 
la Revolución Haitiana.

Visitamos su estudio en el Bronx para 
discutir su último trabajo para Modern 
Window y explorar la motivación detrás de 
Améthyste y Athénaire.

A continuación parte de la  entrevista 
Organizada por Klaus Biesenbach, ex 
conservador jefe en general, el Museo de Arte 
Moderno, y ex director, MoMA PS1, con Heather 
Reyes, coordinadora del departamento. 

Isabel Custodio / Productora de contenido,
Equipo creativo

No hay fotografías de las hijas. ¿Cómo 
hiciste para visualizarlos?

Esa es la cosa. No hay retratos. Entonces, 
¿cómo hacer que alguien esté presente 
cuando la historia ha hecho un esfuerzo para 
borrarlo? Esta composición fue para tratar 
de imaginar más la psicología de ella, más su 
presencia. Sería, creo, gracioso de mi parte 
ponerla de pie. Quiero que haya espacio 
para que el espectador pueda recrearla en 
el presente junto conmigo. Es por eso que el 
único concepto sobre ella es que su mirada es 

libres obligándolas a usar ese pañuelo en 
la cabeza. Pero no era solo que su ser físico 
fuera demasiado silencioso, sino que también 
existía la idea de que eran una amenaza 
para el alcalde. Estas mujeres tenían acceso 
económico y podían comprar la libertad y 
la tierra de sus familias. Tenían movilidad 
social real. Estas eran mujeres rudas, por lo 
que hicieron de este objeto de opresión un 
símbolo de estatus, un símbolo de belleza, 
autodefinición y cuidado personal. Ahí es 
donde tenías, incluso hasta fines del siglo XIX, 
mujeres de todo el Caribe con este pañuelo 
en la cabeza.

También grabé en el pañuelo de la cabeza 
todos estos símbolos diferentes de resistencia 
y curación dentro de la diáspora negra. Por 
ejemplo, llaman a estas figas en Brasil, pero 
hay una resonancia entre eso y el puño del 
Poder Negro. Mi esfuerzo es decir que hemos 
tenido momentos de curación, resistencia y 
autodefinición cientos de años antes de eso, 
y que tal vez esto esté en conversación con 
ambos.

¿Puedes contarme sobre los colores?
Estoy haciendo referencia específicamente 

al rojo cochinilla, que era un material 

gama completa de género. Estamos tan 
versados en la mitología griega y romana, 
y está incrustado en cómo pensamos en 
la psicología y todo lo que la rodea, pero 
igualmente fundamentales son estos 
símbolos o ideologías de África occidental 
que influyen en gran parte de lo que 
hacemos.

Su cuerpo parece incorporar el elemento 
de ciencia ficción que pones en gran parte de 
tu trabajo. ¿Púedes hablar de eso un poco?

Me encanta leer, por ejemplo, Octavia 
Butler. Muchas de las metodologías que uso 
en ciencia ficción son cosas que considerarías 
folklore si entraras a espacios específicos en el 
Sur Global. Las formas de unir cuerpos o ideas 
de existir como múltiplos a la vez son cosas 
que se codifican en lenguaje e interacción. 
Entonces es más como si la ciencia ficción 
estuviera en deuda con ellos que al revés. Es 
ambos, crecer en los Estados Unidos y venir 
de la República Dominicana y ser versado en 
ambos y unirlos.

*La entrevista a Firelei Báez, se encuentra 
integra en nuestra pagina Web: 
www.ossayecasadearte.com 

directa al espectador, por lo que te conecta.
Esos ojos son extraordinarios. ¿Qué 

quieres que transmitan?
Auto-posesión o compromiso total con 

el espectador. Éntras en muchas pinturas a 
través de la psicología. Es algo con lo que 
interactúa en su mente en lugar de pensarlo 
como un objeto, como algo con lo que está 
físicamente comprometido o con lo que está 
en deuda. Por eso la mirada de confrontación. 
Para mí, es un mapa simbólico.

Llévame a través de eso. ¿Qué son estos 
símbolos?

Símbolos de resistencia y autodefinición. 
Estos tocados se usaban cuando los franceses 
luchaban contra Haití. Le dieron el territorio 
de Luisiana a España, y una de las primeras 
leyes que el alcalde español estableció fue 
prohibir el cabello de las mujeres negras 

suntuoso. Solo podías ser parte de una iglesia 
o como una socialité colonial [para usarla], de 
modo que el material, que era tan indicativo 
del imperio y el comercio, es el color de este 
tocado.

El azul índigo también es muy formativo 
para la economía de Haití. Azul índigo, que 
forma quienes creemos que somos como 
estadounidenses verdaderamente azules. 
Índigo como lo conocemos, quetienen esos 
jeans, es dominado por los procesos de 
África occidental. Hay mucho en eso. Incluso 
las íconos en la pared son la abreviatura de 
entidades específicas dentro del vudú. Cada 
vez que ves que funciona la concha y todas 
las referencias del mar, es hacia La Sirena, que 
es ese tipo de símbolo en forma de escudo 
en la parte superior. Las dos serpientes en 
el fondo? Esa es Ayida-Weddo, que es la 

|  Fuente Externa  
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La independencia financiera 
es como una obra de arte: 

requiere de esfuerzo y pasión, 
y puede disfrutarse por 

toda la vida

Allan Estevez
F I N E  A R T  G A L L E R Y

Nuestras obras son certificadas, con historial de procedencia.Nuestras obras son certificadas, con historial de procedencia.

al lan_estevez_abreu@hotmai l .com
@galer iaestevez  |  1 .829.537.6090
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El campo de lo posible es una exposición 
conformada por trabajos realizados 
entre 2018 y el presente. La muestra 
se extiende a todos los espacios del 
museo, incluso a las salas que de forma 

permanente se dedican en exclusivo a la obra de 
Fernando Peña Defilló (FPD).

Una sección de la muestra expone un grupo 
de mis obras junto a otras suyas. La motivación 
es un tímido intento de volver a ver algunas de 
sus piezas, al mismo tiempo que dialogan con las 
mías.

Circunstancias familiares me hicieron conocer 
a FPD durante mi infancia. También él es uno de 
los artistas dominicanos que siempre rememoro 
de mi tiempo como guía del Museo de Arte 
Moderno a los 17 años. Una breve historia en 
común nos une, a partir de la cual se me hace 
natural exponer nuestras obras en conjunto.

Con las piezas que he seleccionado de FPD 
me interesa estimular una lectura más amplia de 
obras que fueron realizadas entre finales del siglo 
XX y principios del XXI. Me atrae indagar sobre 
las implicaciones que puede tener el arte que se 
produce en la convulsión de un cambio de eras y, 
sin dudas, de paradigmas.

Problematizar los imaginarios
En uno de los casos, por ejemplo, me surge la 

pregunta sobre qué significó para él apartarse del 
canon al representar de raza negra los cuerpos de 
los desobedientes bíblicos, cuando históricamente 
la iconografía occidental los ha representando de 
raza blanca.

En otro gesto atrevido y problematizador 
en el marco de su entorno social, Papo* 
reasigna el género a los nombres de Adán y Eva, 
introduciendo un guiño ocurrente en relación 
a la construcción socio cultural en la que se 

desarrolla la designación de nombre propio a una 
persona, añadiendo con esta modificación un 
comentario sagaz, quizás sin advertirlo totalmente, 
sobre la deconstrucción del sexo y el cuerpo y la 
mutabilidad cultural de estos.

Adana y Evo, 1997, provoca una mirada 
actual desde el contexto dominicano sobre 
problemáticas relacionadas al espectro de 
identidades de género y raza, de las libertades 
individuales y el respeto a la diversidad racial. 
Encontrar la complejidad de estos temas en esta 
obra me sedujo a desarrollar el proyecto.

Convergir aunque diverjas
FPD fue principalmente pintor. Aunque 

nuestros lenguajes no siempre coinciden, la 
exhibición técnicamente gira en torno a la pintura. 
Mi escepticismo con el medio pictórico luego 
de graduarme de esa especialidad, ha mutado 
en nuevos impulsos. Me valgo de su propia 
“expansión” para poner a un lado mi negación y 
usar este medio al mismo tiempo que lo provoco. 
Concentrada en las dinámicas potenciales de la 
superficie, le quito y le pongo con cierto antojo y 
experimentación. Las investigaciones formales en 
estas obras se centran en el desafío que implica el 
campo de lo posible y sin límites de lo pictórico, 
recorriendo a su vez otros lenguajes como la 
escultura y la fotografía.

Un evento espacial en la pintura
Dos de las series que he desarrollado 

recientemente, Superficies inesperadas (puyas 
y familia) y Ripped Paintings (telas rasgadas), 
se basan en traer al campo del arte elementos 
relacionados con la moda, el consumo y la cultura 
popular.

La reformulación de la identidad cultural, 
el traslado constante de lo local a lo global y 
viceversa, o cómo el discurso social de la moda ha 

permeado la producción de contenidos en el arte 
contemporáneo, son algunos aspectos que he 
estado incorporando a mis trabajos.

La serie The Intended Effect se ha ido 
conformando a lo largo de varios años, empleando 
los desechos de pinturas usadas para hacer otras 
obras. Residuos reutilizados e incorporados a 
estructuras pintadas que acomodan o incomodan 
sus formas y dimensiones. El albur y el accidente 
caracterizan estas piezas en la manera en que

surgen las mezclas de colores y la alteración 
de las siluetas, al mismo tiempo que se asoma la 
reflexión sobre la peligrosa relación entre lo que 
consumimos y cómo lo desechamos.

Junto al relato de lo cotidiano y a narrativas 
sobre la cultura de consumo, estas obras se 
adentran en el campo de la abstracción formal 
y en el interés por abrirle paso a componentes 
tridimensionales en el proceso de la construcción 
pictórica. Estos aspectos, así como otros 
vinculados a la cultural material han definido 
mis intereses como artista en la manera en que 
percibo y me nutro de mi entorno con relación a 
mi práctica artística y a la Historia del Arte.

Extraña devoción
La Historia del Arte Occidental es una 

inspiración estructural en mi trayectoria que 
enmarca mi práctica en la necesidad constante 
que tengo de insinuármele, sobre todo con sus 
momentos más   radicales. No son pocas las obras 
que he hecho en complicidad con otra obra que 
ha cambiado el relato dominante o que apostaron 
a la alteración del canon artístico. El campo de lo 
posible se configura en esta constante.

* Apodo de cariño de Fernando Peña Defilló

"...En otro gesto atrevido y 
problematizador en el marco de su 

entorno social, Papo* reasigna el 
género a los nombres de Adán y Eva, 

introduciendo un guiño ocurrente 
en relación a la construcción socio 
cultural en la que se desarrolla la 
designación de nombre propio a 

una persona, añadiendo con esta 
modificación un comentario sagaz, 

quizás sin advertirlo totalmente, sobre 
la deconstrucción del sexo y el cuerpo 

y la mutabilidad cultural de estos."

Q.H.

Por: Quisqueya Henríquez

El campo 
de lo 
posible 

Entonces y ahora
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Imagina más, constantemente, 
sin descanso.

Cuando iniciamos Punta Cana vimos más allá, 
haciendo de un lugar desconocido, un destino. 
Un destino que hoy es el principal polo turístico 
del país y el más grande del Caribe insular 
y Centy Centroamérica. 

Imaginar llevó al hombre a la luna hace 50 años. 
Y a nosotros, a descubrir un paraíso en la Tierra.

Seguimos imaginando.


