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generaciones y a una suerte de jet set internacional de 

arquitectos, solicitados en diversas partes del mundo para 

diseñar obras, sienten su deuda con el maestro carioca: 

me refiero al austríaco Rem Koolhaas, la iraquí Zaha 

Hadid, el portugués Alvaro Siza, entre otros, quienes 

bregan con afán en busca de una originalidad basada en 

diversos presupuestos, ya sean de índole tecnológica o 

de materiales, diferentes a los que defiende Niemeyer en 

el contexto de una iconicidad cultural que compromete 

valores sociales, morales y hasta políticos en una 

sociedad y espacio geográfico determinados.

Su “persistente coherencia lingüística en su larga e 

intensa actividad productiva, ajeno a las modas y las 

fugaces tendencias estilísticas internacionales que 

sucedieron a los cánones del Movimiento Moderno 

europeo”, según expresara el historiador argentino 

Roberto Segre, lo ubica en el imaginario nacional, 

en primer término, casi como uno de los máximos 

representantes de la identidad brasilera, algo 

bastante inusual al tratarse de la arquitectura y no 

de manifestaciones culturales más populares como 

la música, la literatura, el cine. Por ello, no obstante, 

podemos ubicarlo en el imaginario latinoamericano del 

siglo xx al lado de Rivera, Orozco, Siquieros (los grandes 

muralistas mexicanos),  María Félix, Carlos Gardel, 

Miembro de una generación de arquitectos 

latinoamericanos –Luis Barragán, Carlos Raúl Villanueva, 

Eladio Dieste, Amancio Williams, Rogelio Salmona, Juan 

O’Gorman, Ricardo Porro, Antonio Quintana, Alfonso 

Reidy, Clorindo Testa, Emilio Duhart, Félix Candela (de 

origen español), Teodoro González de León– empeñados 

en ubicar a la región en el espacio de la Modernidad, 

Oscar Niemeyer los sobrepasó y sobrevivido, en algunos 

casos, con una obra sostenida e identificada con un sello 

personal que la distingue dentro y fuera de su contexto 

original, tal como hoy es reconocida la obra de otros 

grandes del siglo xx de Europa, Estados Unidos y Japón: 

me refiero a Frank Lloyd Wright, Le Corbuiser, Mies van 

der Rohe, Alvar Aalto, Walter Gropius, Phillip Johnson, 

Kenzo Tange, entre otros. 

¿Qué es en realidad Oscar Niemeyer: un gran escultor que 

modifica racionalmente el espacio generado a su alrededor 

para ponerlo al servicio de una función específica, o 

un genial arquitecto enamorado de las formas y los 

volúmenes que le inspira la naturaleza para producir 

esos conjuntos reconocibles a simple vista? La respuesta 

no parece importante porque el hecho concreto es que 

casi toda su obra suscita de inmediato una admiración, 

posiblemente única, en el devenir de la arquitectura 

contemporánea. Creadores pertenecientes a nuevas 
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Mercedes Sosa, Pablo Neruda, Gabriela Mistral, Miguel 

Ángel Asturias, Rómulo Gallegos, Heitor Villalobos, Gabriel 

García Márquez.

Niemeyer está indisolublemente asociado a la curva, como a 

Río de Janeiro están asociados el Pan de Azúcar, la floresta 

de Tijuca, el cerro y el Cristo del Corcovado. De ella extrajo 

sus ideas esenciales para la creación y no lo oculta: por ahí 

anda la clave de la significación estética de su arquitectura 

pues así como esas manifestaciones de la naturaleza se 

imponen en cualquier paisaje natural, las edificaciones 

arquitectónicas son las más visibles en cualquier paisaje 

urbano. Su conciencia acerca de ello es extraordinaria: vivir 

cerca de las sinuosas playas en Río de Janeiro (Botafogo, 

Copacabana, Ipanema, Leblón, Tijuca) generó y alimentó 

en él durante años esa creencia, esa fe en el movimiento 

curvilíneo, en la sensualidad de la naturaleza y en la de los 

hombres y mujeres que le rodearon.

Disfrutar la obra de Oscar Niemeyer es comprender a 

Brasil en cierto sentido, y es comprender también una 

buena parte de América Latina. Más de 100 años de 

existencia fértil, creadora, avalaron el prestigio de este 

notable y paradigmático arquitecto que se ha granjeado la 

simpatía y el respeto de numerosos países y culturas de 

un lado y otro del planeta.
Mas información en www.arteporexcelencias.com
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Definitivamente Art Basel Miami Beach 2012 estuvo mejor 

que en la edición anterior. A pesar de contar con las obras 

de una mayor cantidad de artistas, el recorrido por el recinto 

ferial no resulto tan abrumador ni barrocamente agresivo. 

Al contrario, todo fluía en medio de esa mega exposición 

ecléctica propio de un evento comercial de tal naturaleza. 

De los maestros “modernos” llovían los Lam, Boteros 

y sobre todo (eso no es nuevo) los Joaquín Torres-

García. Ah! y los Calder, manera de haber esculturas! 

Un poco más recientes, Cy Tombly y John Chamberlain 

que, supongo, comenzaran a salir de su guarida-

colección luego de sus respectivas muertes. Pero la 

que si resulta una presencia aplastante es el op art, la 

abstracción geométrica y el arte cinético latinoamericano, 

específicamente Soto y Cruz Diez. No se trata de un 

fenómeno nuevo y aun no conozco las causas in extenso 

pero en el año pasado, por ejemplo, en PINTA NY fue 

un éxito rotundo la obra de Lolo Soldevilla y ahora todos 

andan como locos buscando Sandú Darie. Estamos como 

en presencia de un pre-boom que inundara hasta los más 

insospechados resquicios.

Liliana Porter encanto con sus deliciosas instalaciones y 

dibujos-collages cercanos a la miniatura y llenos de poesía 

mas una factura exquisita. No obstante, el que si rompió 

el record en términos de sorpresa fue un artista, quien a 

sus ochenta años de edad decidió pintar con un software 

digital y cambiar radicalmente de poética: un cuadro 

abstracto, eminentemente bello y decorativo, formado 

por más de ocho mil líneas en colores asombro, siempre 

para bien y para mal, a todo el que leyó en el pie de obra: 

Gerard Richter.

Más allá de las consabidas fiestas, que muchos critican 

pero ya quisieran tener su pase a bordo, de la asistencia 

de la farándula más poderosa del mundo que baja a la 

Florida para figurar, comprar o simplemente disfrutar de 

un clima exquisito, en Art Basel pudo verse buen arte. 

Primeramente hago un paréntesis: feria es momento de 

asueto y supone, por supuesto el mercadeo.

Me quito el sombrero frente a la galería Jack Shainman, 

radicada en New York y que presento una nomina y obras 

de lujo apoyado, sobre todo, en el tópico de la otredad y 

las culturas populares, asunto viejito pero nunca pasado 

de moda y muy bien presentado. Jackie Nickerson, con 

una fotografía impresa a dos metros aproximadamente, 

encontró el formato perfecto para proyectar la idea de 

un hombre-árbol en plantaciones de tabaco africanas y 

convivía muy bien con las escultoras kitsch pero bellas del 

riguroso Nick Cave. Y ahí no queda todo: dos tapices que 

UN TEXTILLO 
MÁS ALLÁ 

DE LOS 
EMPORIOS
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de lejos parecen textiles pero en realidad son de metal 

aplastado bajo la autoría del ya reconocido El Anatsui1, 

un exquisito retrato (pintura), firmado por Lynette Yiadom-

Boakye, quien un día después de finalizada Art Basel 

fue congratulada con el premio Future Generation Art 

Prize, otorgado por la Victor Pinchuk Foundation, mas el 

resto de las obras allí exhibidas incrementaron el valor 

propositivo de esta galería newyorkina. 

Art Positions, una sección donde se muestran 

supuestamente artistas emergentes pero que ya han 

ganado suculentos premios y reconocidas becas, volvió 

a seducirme esta vez. La artista de origen rumano Andra 

Ursuta, quien emplazo una serie de esculturas homenaje 

a las venus paleolíticas cuyos gordetes cuerpos fueron 

sustituidos por tubos de metal en clara alusión a las 

stripers y la prostitución femenina así como la instalación 

de naturaleza arquitectonica2 de la colombiana Leyla 

Cárdenas, obsesionada con la metafísica del tiempo y las 

capas de las paredes como archivos hablantes, acapararon 

mi atención en cada visita al recinto.

Por su parte el colectivo Los Carpinteros, con pocos 

meses de diferencia, hizo su segunda y efectiva aparición 

en espacios publicos3. Esta vez con un Güiro en el acápite 

reservado a Public Art en Collin Park. Se trató de una 

suerte de hibrido de instrumento musical y cerebro 

destinado para fiestas privadas a pocos metros de la 

playa. Se trataba de un lugar reservado, de nulo acceso 

en medio del escenario público, lo cual no deja de ser 

desconcertante, aunque la obra es un regalo visual.

El público asistente a Miami Beach puedo ver de todo 

en Art Basel: clásicos buenos y malos, jóvenes buenos y 

malos, artistas que venden una imagen en su obra y su 

comportamiento resulta todo lo contario, extravagancia 

y todos los etcéteras que puedan imaginarse. Yo, por 

ejemplo, me llevo un racimo de nuevos textos en mente: 

artistas poco conocidos, tópicos que indican tendencias; 

la calidez  insustituible de los amigos y la esperanza de 

volver para visitar esta feria, porque un acercamiento 

de otro tipo no aplica y es llevarla contra la pared con 

argumentos que ni siquiera le pertenecen.

1 Uno de sus tapices puede 
disfrutarse en el colección 
permanente del Metropolitan 
Museum, NY.

2 El tópico de la arquitectura 
es para volver con un 
monográfico.

3 La otra fue en la Bienal de 
La Habana con su Comparsa 
reversible.

ART BASEL ES CONSIDERADA LA FERIA 
DE ARTE DE MAYOR EXPERIENCIA 
Y CONSOLIDACIÓN EN EL ÁMBITO 
INTERNACIONAL. DESDE SUIZA, SU SEDE 
PRINCIPAL, HA LOGRADO EXPANDIRSE 
HACIA OTRAS CIUDADES DEL PLANETA PARA 
REAFIRMAR CADA VEZ MÁS SU MODELO EN 
EL COMPLEJO PANORAMA DEL MERCADO 
ARTÍSTICO ACTUAL.

Mas información en www.arteporexcelencias.com







16 renombrado evento internacional. Su interés se centró, sobre 

todo, en la interacción con el público (tal como ocurrió en la 

experiencia habanera), integrando la obra al comportamiento 

habitual de las personas, de lo que viven día a día, sin 

prejuicios en subirse por una de las partes anudadas de la 

instalación, pendiente del techo, o mecerse en la hamaca 

construida también para disfrute de visitantes mayores y 

menores. La alargada obra pasea por todo el edificio y el 

resto de las obras de otros artistas invitados, respetándolas 

al máximo, como si ella contuviera el espíritu de aquellos 

talleres medievales creados para producir sogas y cordeles 

aptos para la navegación que tanto prestigio otorgó al 

esplendor portuario, comercial y cultural de la ciudad.

La ductilidad de este proyecto instalativo llamó la atención 

del curador de esta sección de La Mostra di Venezia, frente 

a otras muchas propuestas enviadas desde varios confines 

del planeta. Su sentido y significación conmueven desde 

su sencillez extrema: su presencia es obvia dentro y fuera 

del recinto, pero lo es también su delicada invisibilidad, su 

fehaciente ocultamiento protagónico, nuevamente expresado 

aquí como una constante en su condición de artista.

Todas sus propuestas afincadas en Cuba no impiden a 

Humberto tomar parte de varios eventos internacionales a 

los cuales es invitado, además de la Bienal de Venecia, o 

de exposiciones en galerías y museos lo mismo en México 

que en los Estados Unidos, Rusia, Italia, Inglaterra, Francia, 

Alemania, Austria, Corea del Sur. Ni tampoco le impiden, pese 

a la escala y las grandes dimensiones de muchas de ellas, 

interesarse por explorar otros modos de creación de menor 

dimensión como la fotografía y el video.

Humberto representa así esa diversificación y amplitud 

intelectual y creativa que reina hoy en extensas zonas del arte 

cubano contemporáneo (y en otras áreas del mundo) que no 

cede a la moda curatorial impuesta por los grandes eventos 

del circuito internacional. Su obra transita por un conjunto de 

reflexiones en torno al arte, la vida, la existencia, el tiempo. De 

ellas surgen esas estructuras eficaces para su representación 

que ha de emplear en cada caso; de ellas nacen las formas 

en que se han de materializar luego frente al público. No 

se deshace en la búsqueda afanosa de un estilo propio, de 

un sello identitario ante los ojos del público. Lo central para 

él es desterrar de nuestras mentes el hábito y la rutina, las 

costumbres y convenciones impuestas por códigos sociales 

heredados, y al parecer inamovibles, que operan en la realidad 

sin apenas darnos cuenta y que perturban nuestra capacidad 

de entender a plenitud el sentido mismo de nuestra existencia, 

de la vida en general. 

HUMBERTO DÍAZ ES HOY 
UNO DE LOS JÓVENES 
ARTISTAS CUBANOS 
MÁS VERSÁTILES Y 
CONSISTENTES, CUYA 
OBRA SE EXPRESA EN 
MÚLTIPLES EXPRESIONES 
DE LO VISUAL. ESTARÁ 
PRESENTE ESTE VERANO 
EN LA RECONOCIDA BIENAL 
DE VENECIA, LA MÁS 
ANTIGUA Y VISITADA DE 
TODAS LAS EXPOSICIONES 
INTERNACIONALES DE 
ARTE.

Mas información en www.arteporexcelencias.com
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