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trabaja en la Pintura y en el Arte en gene-
ral. Uno era el espacio, que es uno de los
protagonistas primarios en la obra de Arte,
y el otro, el color. También, lógicamente,
otros elementos, como la pintura misma o
las texturas, pero, si uno no tiene un
conocimiento muy serio y muy bien funda-
mentado del uso del color, del espacio y de
la luz, entonces está perdiendo el tiempo. 

S.E.V. ¿Cree que, después de vivir por
tanto tiempo en el Hemisferio Norte, se
ha quedado fijada en su obra esa luz
del Norte?

S.C. La luz de mi obra cambia bastante.  Los
paisajes que yo pinté en mi juventud, en
Rhode Island, los veía como paisajes que
no pueden ser de acá. El paisaje de acá
tiene otro color, entre otras cosas, porque
el paisaje del Trópico tiene una gama mu-
cho más extensa de colores. En el Trópico
hay verdes que no existen en ninguna otra
parte del mundo. En los Estados Unidos,
hay cierta manera, especialmente en la pin-
tura, de utilizar el color. Entonces uno
siente una gran diferencia cuando viene al
Trópico. Yo recuerdo mucho que hablaba
con mi suegro, a quien le encantaba Cali y
yo le decía que es que la luz de Bogotá es
plateada y la de Cali, dorada. Entonces,
depende de los sitios y de la manera como
se refleja la luz, que tiene mucho que ver
también con las plantas, la atmósfera, el
aire... que afectan esa sensación.

Paraguas

2005

Oleo / tela

100 x 70 cm
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“El color en mi obra
no existe”

ANA MERCEDES HOYOS

Una de las artistas colombianas con mayor proyección

internacional, Ana Mercedes Hoyos nació en Bo-

gotá, el 29 de septiembre de 1942.  Realizó estudios de

Artes Plásticas en la Universidad de los Andes y en la

Universidad Nacional de Colombia.  

Ha hecho 25 exposiciones individuales de su obra, en

Bogotá, Nueva York, Washington, Los Ángeles, Tokio,

Ciudad de México, Buenos Aires, Santiago de Chile,

Lima, Monterrey, Ciudad de Panamá, San Salvador,

Cali y Barranquilla, y ha participado en numerosas

exposiciones colectivas, en Colombia y en ciudades

como París, Nueva York, Londres, Washington, Tokio,

Pekín,  Roma, Milán, Barcelona, Ciudad de México,

Monterrey, Cagnes sur mer (Francia), Sevilla, Chicago,

Miami, Buenos Aires, Río de Janeiro, Sao Paulo,

Québec, Vancouver, Santiago de Chile, Caracas, La

Habana, San José de Costa Rica, San Salvador y Palm

Beach y Bridgeport (USA).

Se han publicado siete libros dedicados a su obra que,

además, ha ilustrado otros numerosos libros, en

América Latina.  Además, se ha escrito sobre ella en

publicaciones mundiales de la talla de “Newsweek”,

“Time”, “Art News”, “Art in America” y “Les Lettres

Francaises”.

Fue ganadora del primer premio en el XXVIII Salón

Nacional de Artes Visuales (1978) y recibió los premios

“Ciudad de Caracas” y “Pan American Life Insurance”,

en otros salones nacionales de Artes, en Colombia.

Entre las innumerables distinciones que ha recibido se

encuentran la Orden de la Democracia, que le con-

cedió el Congreso de Colombia; la Maestría “Honoris

Causa” en Artes Plásticas, que le otorgó la Universidad

de Antioquia; la Orden al Mérito Civil, de la ciudad de

Bogotá, el nombramiento de “Visitante distinguida de

la ciudad”, que le dio la ciudad de Lima y una mención

especial en el gran evento de “Mujeres artistas del

mundo” (Nueva Delhi, 1975).   Descuellan el haber sido

escogida como ponente en el Simposio Académico de

la Primera Bienal Internacional de Arte de Pekín (2003)

y la gran exposición de su obra en el Museo de Arte

Moderno de México.

Julia

1995

Óleo sobre lienzo

120 x 120 cm
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entonces el color es un artificio que se usa
o no se usa.  Cuando necesito usarlo, para
resaltar la luz en alguna forma o quitar la
dureza de un espacio rígido que no tenga
modulación, uso el color, pero no para
hablar de color, sino de luz.

S.E.V. Manuel Hernández y usted se han
destacado por esa espiritualidad en los co-
lores. ¿Su intención ha sido, por medio
de estos colores, la de llevar tranquili-
dad y paz a un país tan violento, cuyas
virtudes usted ha divulgado tanto en el
Exterior?

A.M.H. Pues me gustaría llevarlos más,
porque yo lo que he llevado es, más bien, al
Exterior, para que vean las bondades de
Colombia.  Pero aquí, poco.

S.E.V. Usted es reconocida en todo el
mundo por fijar en sus imágenes la luz y el
colorido del Caribe  y convertirlo en su dis-
tintivo, como Lam, o Amelia Peláez. ¿Por
qué siendo tan blanca y tan andina
escoge como su símbolo la raza negra y
los colores del Caribe?

A.M.H. Eso no tiene nada que ver.  Yo soy
colombiana.  Es como cuando me pregun-
tan que si he tenido problemas como mujer
para ser artista, y yo digo que yo no pinto
con el sexo.  La parte de la raza negra que
interesa a mí es que el 28% de los colom-
bianos son negros.  No es que haya denun-
cia, pero es que hay algo que como que
todos los colombianos querían negar y que
yo, muy conscientemente, la saqué a flote
y ahora a las negritudes se les da más
importancia y yo considero haber con-
tribuido en gran parte a destacar la belleza
y la bondad de la raza negra en Colombia,

S.E.V. Háblenos un poco acerca del proceso de evolu-
ción de su colorido, desde el propio del pop (que
todavía se ostenta en su obra), los azules de sus ven-
tanas y las luces multicromáticas de sus “Atmósferas”,
hasta el colorido de su obra netamente colombiana,
que hoy todos conocemos.

A.M.H. Hoy en día, yo no puedo hablar del color en
términos de color, sino, en términos de luz.  Antes de
haber hecho las “Atmósferas”, el rojo era rojo y el azul
era azul, pero después todo eso se transformó en ele-
mentos para crear luces y eso me enseñó también que
la luz tengo que darla, también, con la línea, que es
otro elemento.

S.E.V. ¿Cómo definiría el “color luz”, en su obra?

A.M.H. De todos modos, estamos hablando de espa-
cios, entonces, las “Atmósferas” se llaman “Atmósferas”,
pero en realidad lo que trabajaban era el espacio espa-
cio, y el espacio es luz, también. Y me interesa mucho
no sólo la luz blanca, sino también la luz oscura, en el
mismo sentido de que los instrumentos son los colores.

S.E.V. ¿Cómo influye el uso de colores casi planos,
en esa armonía que usted logra en las tonalidades
en su pintura?

A.M.H. En realidad, no son planos.  Son constructivos.
Yo no utilizo el color como plano, sino para construir
una cosa, lo mismo que hago con la luz. Entonces, los
planos no son planos, tampoco.

S.E.V. Háblenos de cómo puede usted desarrollar toda
su creatividad en la relación forma-color, en su obra. 

A.M.H. En realidad, el color en mi obra no existe.
Entonces, cuando hablamos de forma, podemos hablar
de un círculo, que puede ser una patilla o una cabeza,
pero el círculo mismo tiene que tener luz propia,
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a través de esas imágenes, que para nada
son violentas, porque muchas veces a ti te
hablan de los negros como rateros, asesinos
y eso es mentira, porque es una gente bon-
dadosísima y, además, son las víctimas
mayores de la pobreza colombiana.

S.E.V. Su nombre ha sido sinónimo de
colombianidad, por eso una de sus obras
fue portada del disco “Fruta fresca”, de
Carlos Vives. ¿Qué opina de lo que
muchos piensan, de que usted es la ver-
dadera pintora del color colombiano?

A.M.H. ¿Tú sabes que, por fuera, no me
creen, tampoco, tan colombiana? Yo puedo
ser venezolana, dominicana, mexicana.  El

color de aquí tiene un gran Arte, pero una gran pobreza
en su proyección artística en el Exterior.  Yo he traba-
jado tanto con México, que la mayoría de las veces me
consideran mexicana, y si no mexicana, de cualquier
otra parte, pero no tanto de Colombia.  

S.E.V. Háblenos de cómo sus dibujos, sin necesidad del
color, tienen todo el colorido del mundo, no necesitan
el color, por los personajes y cosas que representan y
por lo que estos, a su vez, representan. Cómo en su
obra está el color sin el color.  

A.M.H. Otra vez el cuento del espacio y la luz. Una
línea que cierra un espacio está creando una luz especí-
fica.  Aparte de todo, la línea es potentísima. Para mí,

Bazurto

2005

Óleo sobre tela

100 x 150 cm



104

una línea es mil veces más potente que un color.  Y la
línea se puede modular.  Yo ahora estoy haciendo una
línea que es como “rellenando línea”, es una línea
grande como inspirada en el Arte Oriental. 

S.E.V. ¿Qué ha sido para usted el azul? Ese azul que
usted sublimiza en su serie de las “Ventanas” y que
después plasma con tanta intensidad en los cielos y
mares de nuestro trópico.

A.M.H. Realmente, en el cielo y el mar es donde el espa-
cio es más claro y yo he tenido muchas ganas de pro-
fundizar más en el puro paisaje, pero tengo tanto que
hacer, que no sé para cuando lo voy a dejar.  A mí me
interesa mucho el concepto del espacio y me parece
que el espacio y la luz es la conjunción de donde resul-
ta el color.

S.E.V. ¿Qué es para usted el color
negro?

A.M.H. El mayor color.  Y el negro no es
negro, tiene muchísimos matices. Ese color
me interesa más que los otros. Y la luz
negra es lindísima.

S.E.V. Por su manejo del color, es muy fácil
llevar sus obras a la serigrafía

A.M.H. Es mucho mejor la litografía.  Hay
mucha más calidad de color en la “lito”.  

La feria de palenque

2006

Óleo sobre lienzo

170 x 220 cm
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S.E.V. A su colorido lo relacionan mucho con Albers.
¿Qué significa ese nombre para usted?

A.M.H. Fue un período.  Yo nunca me pude graduar de
la universidad, y en realidad no me interesó mucho,
pero tenía que graduarme en la universidad de la vida;
entonces, decidí estudiar por mi cuenta, y digamos que
uno de los capítulos de mi trabajo fue Joseph Albers,
que, en un momento dado, me sirvió de tema de estu-
dio, pero mi trabajo fue evolucionando y eso se quedó
atrás, hace rato.

S.E.V. ¿Cree que hay algún parentesco entre sus
colores y los de Hernando del Villar?

A.M.H. El “Mono” y yo tuvimos la amistad más grande
del mundo.  Fuimos íntimos del alma.  Y vivimos tanto
tiempo juntos Manolo Vellojín, “el Mono” y yo, que
tiene que haber muchas cosas en común entre los tres.  

S.E.V.. Si usted pintara no los colores del Trópico, sino
los del Interior, ¿qué pintaría?

A.M.H. Yo ya pinté montañas: verde, verde... Y me
parece muy limitante.  Incluso, el espacio de Bogotá me
frustra un poco: es una ciudad muy desarticulada. Yo
por eso me subí a pintar el cielo, las atmósferas.  Aquí
es muy bonito, pero no me inspira tanto. Acabo de
estar, por ejemplo, en el País Vasco, en San Sebastián,
y allí me di cuenta de la importancia del espacio y de
la luz. 

S.E.V. Háblenos de la estética en color de la serie de sus
“Atmósferas” y de geometría en sus “Ventanas”, en un
tiempo en el que estaba tan de moda este estilo en 
nuestro país.

A.M.H. Las “Atmósferas” no tenían mucho asidero
geométrico. Las “Atmósferas” son, tal vez, lo más
expresionista, en toda la obra mía, porque, la referen-
cia que había, en el mejor de los casos, era un cuadra-
do que enmarcaba el cielo, pero había muchos que

no tenían ni eso.  Eran mucho más
orgánicas que otras obras. Las “Ventanas”
sí fueron geométricas, pero yo me aburrí
de eso, porque me pareció muy rígido,
entonces yo pasé a hacer cuadros redon-
dos, que son supremamente difíciles,
porque cuando tú pintas esos ángulos son
referencias fuertísimas y cuando tú los
pierdes, quedas loco. Yo tengo un par de
lagunas, que son extraordinarias.

S.E.V. Lo que vemos ahora de una Ana
Mercedes Hoyos, pletórica de colorido, es
fruto de una acuciosa investigación de
muchos años. ¿Cuál fue el punto de re-
solución para que usted encontrara su
propio colorido?

A.M.H. Eso hace rato.  Cuando tú llegas al
blanco blanco, entre comillas, te das cuen-
ta de que de ahí para adelante no hay para
dónde seguir.  Lo que yo hice después de
que llegué al blanco blanco fue recoger,
otra vez, el color concreto pintando arco
iris; entonces, hice una serie de arco iris,
que se fueron volviendo cada vez más con-
cretos, hasta que llegué, otra vez, al amari-
llo, al azul...  y ya, otra vez con los pies en
la Tierra, empecé a hacer unos paisajes en
los que había atmósfera y había piso duro,
y, de ahí en adelante, los paisajes fueron un
poco insuficientes, les faltaba algo, enton-
ces empecé a construir y a estudiar los
ejemplos del Cubismo en la Historia del
Arte, hasta que llegué a Caravaggio,  y en
un viaje a Cartagena, vi toda esa pro-
blemática constructiva en los platones de
unas señoras que eran de mi país y, entran-
do por ese platón, encontré una cultura
importantísima. Yo después empecé a ha-
cer investigación y llegué a tener un punto
de partida, que fue el Descubrimiento de
América, y empecé a incursionar en África.  
S.E.V. Háblenos del color en la obra de su
hija, Ana Mosseri.

Para resaltar la luz en alguna 
forma o quitar la dureza de un 

espacio rígido que no tenga 
modulación, uso el color, pero 

no para hablar de color, sino de luz.
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A.M.H. A mí no me gusta mucho mezclar la obra de
ella y la mía, y a ella tampoco le gusta que uno se
mezcle mucho con su trabajo. Imagínese lo difícil
que es. Una vez, hicimos una exposición en el mismo
tiempo y casi nos enloquecen, haciéndonos reporta-
jes a las dos juntas.  Entonces, decidimos no mezclar.
Yo apoyo a Ana en todo su trabajo y cuando necesi-
ta cualquier asesoría de mi parte, ahí estoy, pero ella
es muy muy independiente.

S.E.V. ¿Cree que el color ha sido el fuerte en el Arte
Colombiano?

A.M.H. No. Y, además, se perdió el norte del Arte
Colombiano.  Yo creo que la generación mía fue la
última que tuvo una orientación clara.  Y ahí va mi
respeto por Eduardo Serrano, porque él logró
retomar lo que dejó Marta Traba y construir cosas
nuevas, a partir de eso. 

Sandía cubista con valentín

2004

Óleo sobre lienzo

280 x 136 cm
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S.E.V. En usted han influido el Pop, el postimpresionis-
mo, el arte afroamericano, el nuestro latinoamericano,
¿cuál es el más relevante en sus determinaciones
colorísticas?

A.M.H. A mí me interesó mucho el Pop Art y lo traba-
jé muy de cerca; incluso, trabajé un par de cosas en el
taller de Andy Warhol y de Rupert, en Nueva York.
Los conocí a todos, y después se murieron.  Fue una
época desafortunada, porque dos años después de que
se murió Andy Warhol, se murió Rupert.

S.E.V. Usted  asumió en un tiempo las temáticas
urbanas (avisos comerciales, buses, chimeneas y
autopistas) y de denuncia del consumo del Pop Art.
Ahora, se ha alejado de ellas,  pero conserva su esplen-
doroso colorido. ¿Qué herencia cree haber conser-
vado del Pop, en el color de su obra?

A.M.H. El color norteamericano es muy
enlatado.  Yo creo tener, en el color mismo,
mucha más influencia latinoamericana y, tal
vez, de cierta época europea.  Yo, desde, el
principio estaba mirando acá, pero, a medi-
da que uno va ampliando la técnica, se le
amplía el universo también, y, hoy por hoy,
yo creo que una de las cosas más impor-
tantes para un artista es el oficio, en
cualquiera de las disciplinas: yo no soy muy
arraigada a la pintura o al dibujo: me parece
interesante el video, pero me parece que
una de las fallas del tal Arte Contem-
poráneo, (con el cual han estado tan
frenéticos los críticos y los curadores,
descartando la pintura) es que descuidaron
el oficio.  Todas las manifestaciones cultu-
rales demandan oficio, por encima de todo.

S.E.V. ¿Cómo lograr plasmar con tanta
perfección la temperatura por el color?

A.M.H. Porque yo trabajo con los concep-
tos del espacio y de la luz.  Es que si no, no
se podría. Es como cuando uno aprende las
letras: ya tú no tienes que construir una pa-
labra pensando en qué letras son, sino que
la escribes. Por eso, Monet podía pintar tan
fabuloso, estando ciego, o Beethoven
podía componer siendo sordo. El apren-
dizaje queda en la cabeza.  

S.E.V. ¿Cómo es eso de que “la sombra
no existe”?

A.M.H. Existe, pero como la luz oscura.
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“Entre el mal gusto
y el buen gusto”

MARIPAZ JARAMILLO

Maripaz Jaramillo, nacida en Manizales, en 1948.

Realizó estudios de Bellas Artes en la Universidad de

los Andes, en Bogotá, y en la Chelsea School of Art, en

Inglaterra, y los talleres de Heyter, en París, y

Camnitzer, en Italia.  

Su obra ha sido exhibida en más de 25 exposiciones

individuales y en más de 50 colectivas, en ciudades

como París, Nueva York, Londres, Tokio, Madrid,

Roma, Nueva Delhi, Oslo, Helsinki, Copenhague, Du-

blín, Colonia (Alemania), Cracovia (Polonia), Mulheim

(Alemania), Bayer (Alemania), Buenos Aires, San

Francisco, México, Sao Paulo, Miami, Bogotá, Caracas,

Río de Janeiro, Monterrey, La Habana, Quito, Panamá,

San Juan de Puerto Rico,  Maracaibo, Medellín, Cali,

Manizales, Popayán y Cuenca (Ecuador).

Entre sus múltiples distinciones, se cuentan el Primer

Premio en el XXV Salón Nacional de Artes Visuales

(Bogotá, 1974); la medalla de oro “Intergrafik 76”

(Berlín, Alemania, 1976); premio en la Bienal America-

na de Grabado (Maracaibo, Venezuela, 1977); el Pre-

mio Intergrafik 80 (Berlín, Alemania, 1980); segundo

premio, en la Listowel International Print Biennale

(Irlanda, 1982); mención (Bienal Americana de Puerto

Rico, 1984); Premio de Pintura (Universidad de los

Andes, Bogotá) y Medalla y premio de adquisición en

la Grafik Trionnale Frechen, BRD.

“Sosteniendo la caída” 

2004, Acrílico sobre lienzo 

60 x 70 cms  

Serie “Besos y abrazos que matan”
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S.E.V. ¿Cómo con el color se puede
crear poesía, como con la palabra?

M.J. Yo creo que, como en la Poesía se
mezclan las palabras, en el color se mez-
clan los elementos.  Ese sería el paralelo
entre el color y la Literatura. 

S.E.V. ¿Qué artistas de la Historia la
sobrecogen o impresionan por su
manejo del color?

M.J. Hay algunos expresionistas alemanes
que han manejado el color muy arbitra-
riamente, como Munch, de los que creo
que tengo profundas raíces. Su manejo
del color es muy especial: ellos, al igual
que yo, no están dentro del canon de los
colores, sino que están con los colores
contrapuestos. Si tuviera que hablar de
un artista del siglo XX, pienso que

Fernando Botero tiene una paleta extraordinaria y un
manejo del color único. Yo admiro cantidades a
Fernando Botero.

S.E.V. ¿Y su compañero en el apellido y en el
Expresionismo Alemán Lorenzo Jaramillo,
quien, además pintó un bello retrato suyo?

M.J. Lorenzo fue muy amigo mío.  Estuvimos juntos
en París, en la misma época, y él manejaba un expre-
sionismo maravilloso, muy fuerte, con colores tam-
bién muy estridentes, pero no como los míos: los de
él eran mucho más trágicos. Dentro de su obra, el
manejo del color era como una tragedia, con el
negro, con el gris y con esas imágenes tan fuertes.

S.E.V. ¿De dónde viene su elección por estos co-
lores estridentes? ¿De su familia antioqueña, de su
formación en la Universidad de los Andes, orien-
tada por grandes maestros de nuestra pintura?

M.J. Yo soy paisa y las casas de los campesinos paisas
son pintadas con unos colores muy estridentes, ellos
no le tienen miedo al color. Entonces, yo me baso
mucho dentro de la parte popular, lo que es el Kitsch,
lo que es el Pop, entonces, yo manejo el color como
algo muy estridente, muy fuerte, lo cual muchas veces
a la gente no le gusta, pero para mí el manejo del color
es fundamental en ese sentido, de que choque, de que
haya fuerza, de que haya también equilibrio, pero que
el equilibrio no se deje manejar.  Esa es la forma con la
que yo manejo el color.

S.E.V. Háblenos de la multiplicidad de medios que
usted ha utilizado para plasmar la fuerza expresio-
nista de su color.

M.J. Yo he trabajado muchísimas técnicas.  Grabado
(duré diez años trabajándolo), serigrafía (que se
prestaba mucho para el color). Mis cuadros, mis
esculturas, también con colores muy fuertes.  He tra-
bajado el mural y la talla en madera, en la investi-
gación que yo siempre ando trabajando.  Ahora, por
ejemplo, estoy trabajando con el computador y
fotografía. Siempre estoy analizando y mirando
nuevas técnicas y nuevas alternativas para la obra y,
lógicamente, con el color, que es lo básico dentro de
mi obra.

¿Qué papel desempeña el color

en la obra de Maripaz Jaramillo?

En mi obra, el color es fundamental. Yo

trabajo con masas de color, siempre con-

trapuestas.  Es un color muy especial, que

no es nada tradicional, no está con el

manejo académico, sino con colores estri-

dentes y fuertes, que vibran muchísimo.

Para mí, el color es lo máximo en mi obra.
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S.E.V. Su obra es muy valiosa en el campo del testi-
monialismo.  ¿Cómo, su brillante colorido, le ha
servido para dar una denuncia de la realidad
social (sórdida y dolorosa) y dejar eternizados
los hechos más relevantes de la Historia de
Colombia?

M.J. Sí, los temas que yo he tomado son de la actua-
lidad.  Para mí, es muy importante siempre hacer una
denuncia de qué es lo que está pasando en nuestro
país, en esta guerra tan terrible. Yo creo en el color
cuando se manejan cosas trágicas, como en mi cuadro
de “Simón Trinidad”, que era algo muy trágico, pero
con colores muy fuertes. Esto hace que la gente vea
esta crítica de una forma diferente a, si, por ejemplo,
yo trabajara en blanco y negro solamente. Aunque
también he trabajado en blanco y negro, porque el
blanco y el negro también son colores. 

S.E.V. En Colombia hubo un Pop Art muy modesto,
en el cual, en cuanto al colorido y la técnica, usted es
quien ha guardado con más cuidado la herencia de los
grandes de esta escuela y de la teoría del color de

Warhol. ¿Cuándo se dio cuenta de que
los colores de sus sátiras festivas, pin-
torescas y pícaras de la realidad, no
sólo colombiana, sino también mundial
eran los colores planos del Pop?

M.J. Yo estaba en la universidad y empecé
a trabajar todo lo que eran los grabados, y
con las masas planas, porque en el graba-
do y la serigrafía se pueden trabajar unas
superficies muy muy planas, y desde ahí
todo mi trabajo ha sido muy plano y muy
Pop. Yo creo que, dentro de los artistas
colombianos, ha habido un grupo que ha
trabajado de esa forma, pero yo he sido
muy constante con eso, desde que em-
pecé mi carrera, hasta el momento.

S.E.V. ¿Será  que el arte colombiano es
tan abundante e intenso en color,
como el color mismo, vastísimo, de
nuestro país?

“Simón Trinidad”

2004

Acrílico sobre lienzo

120 x 80 cms   

Serie “Besos y abrazos que matan”
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M.J. Yo estoy asistiendo a unas clases de
Arte Latino-americano y, al analizar a los
artistas latinoamericanos, pienso que el
manejo del color de los colombianos es
absolutamente único.  Yo pienso que esta
tragedia que estamos viviendo hace que
cierto grupo de artistas trabajemos de esa
forma, que es una crítica que también
tiene mucho humor, para que le llegue
más a la gente. Es algo macabro, que
desarrollamos con un color popular.

S.E.V. ¿Cómo influye el arte más
antiguo que conocemos, el de las
cuevas de Altamira y de Lascaux, en
el más moderno, en cuanto a la estéti-
ca y el sentido del color?
M.J. Si vamos no a las cuevas, sino, por
ejemplo, a los egipcios, vemos cómo ma-
nejaban los murales con esos colores tan
maravillosos. El manejo del color tam-
bién es muy especial en la India. Cuando

yo expuse mis “Mariposas” en la India, a la gente le
fascinaron, se sentían totalmente integrados a mi
obra. No pensaban que yo fuera latinoamericana,
sino que yo había hecho eso especialmente para los
hindúes, para que lo entendieran. Lo recibieron ma-
ravillosamente. Entonces, las cuevas y toda esta obra
muralística primitiva tiene mucho que ver con las
raíces de mi trabajo. A ellos no les da miedo del
color.  En Europa, sí les da miedo. Cuando estudié
allá, me decían que por qué mis colores.  Ellos mane-
jan muy bien los cafés, los grises, los habanos, el
negro, el blanco, un verde oscuro, un verde sucio:
esas son, más o menos, las tonalidades que tiene la
pintura europea clásica y la que se está haciendo hoy
en día, también.  Yo no sé por qué ellos no manejan
el color de otra forma, pero son muy característicos
en la obra europea esos colores de los que estoy
hablando.  En cambio, en los murales primitivos, sí
hay unos colores muy fuertes y muy vibrantes.

S.E.V. ¿Está de acuerdo con lo que muchos dicen
respecto de que sus colores y su obra en gene-
ral son de un muy buen mal gusto?
M.J. Sí.  Yo sí creo en eso.  Estoy en un paralelo, en
la mitad, entre el mal gusto y el buen gusto.  Es una

“La posesión” 

2004 

Acrílico sobre lienzo  

120 x 80 cms 

Serie “Besos y abrazos que matan”
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cuerda floja en la que yo camino y en la que he ca-
minado durante estos treinta años.

S.E.V. ¿Para Maripaz Jaramillo, cómo influye la
facilidad del acrílico, que se seca tan rápido y
es tan fácil de manejar, en el máximo aprove-
chamiento del color?

M.J. La técnica del acrílico es maravillosa. En los
primeros diez o quince años, yo pinté al óleo, pero,
desafortunadamente, me dio una alergia terrible a la
trementina y no pude volver a hacerlo.  El acrílico
tiene esa maravilla de que es estupendo para el tra-
bajo plano, ¡es sensacional para mi trabajo!. Y eso de
que uno pueda poner capas y capas y que se sequen
rápido le da a uno una gran comodidad en el mane-
jo de la gama del color.  Le da a uno una gran altura
y una gran facilidad para poder expresarse.

S.E.V. ¿Para el enriquecimiento de su conducción
del color, qué le han aportado las actuales técni-
cas digitales?

M.J. El computador tiene tal cantidad de gamas de
color y de formatos y de programas, en los que uno
puede trabajar en Arte, que se le amplía a uno el arco
iris, digámoslo así, que puede tener con el acrílico.
Con el computador, uno obtiene mil resultados
diferentes y creo que eso me ha ayudado muchísimo
para la investigación del color.

S.E.V. ¿Qué opina de la confusión actual de
muchos artistas en que ser un colorista es tomar
unos acrílicos y ponerlos en una tela?

M.J. Yo creo que estamos pasando por un período,
en Colombia, en que el Arte está cogiendo por
muchos caminos, que son interesantes, como los
happenings y los montajes que se están haciendo, en
los que están trabajando los jóvenes, pero los
jóvenes no están trabajando el color en sí. No
conozco a los jóvenes, digamos de 25 a 30 años, que
estén trabajando como nosotros o como, por ejem-
plo, Alejandro Obregón o Grau, o tantos artistas
que han manejado tan bien el color.  Yo creo que ese
aporte, para las generaciones nuevas, es muy intere-
sante, pero ellos no lo quieren ver todavía, están
muy metidos dentro de sus obras y no ven la impor-
tancia del color.

S.E.V. ¿Cuándo piensa en color, qué coloristas
colombianos se le vienen a la mente?

M.J. Lorenzo Jaramillo, que, desafortu-
nadamente, se nos murió. Él tenía una
paleta muy especial. Ana Mercedes Ho-
yos, Beatriz González... Yo podría enu-
merar gran cantidad de artistas que han
trabajado el color magníficamente.  Por
ejemplo, el maestro Negret, que fue uno
de los pioneros en trabajar los colores
dentro de las formas escultóricas. Él tiene
una obra que se llama “La barca”, que es
en blancos, pero el doblado del material
que él usa hace que este blanco vibre,
que se transformen en grises y en otros
colores...

S.E.V. Después de tantas etapas, ¿Cuál
sería el color actual en su vida?

M.J. Yo creo que en esta obra que estoy
haciendo salen una gran alegría, unos
grandes colores en vibración, que tienen
mucho que ver con el estado de ánimo,
que es importantísimo para los pintores y
para los artistas, en general, para los
poetas, escritores y demás.  Cuando uno
siente un estado de ánimo positivo, la
paleta se alegra muchísimo.

Me baso mucho dentro de 
la parte popular, en el Kitsch, 
y el Pop, manejo el color como
algo muy estridente, muy fuerte,
Para mí el manejo del color 
es fundamental en ese sentido,
de que choque, de que haya
fuerza, de que haya también
equilibrio, pero que el equilibrio
no se deje manejar.
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De la serie “Parejas”
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S.E.V. Pero, muchas veces, colores “alegres” y exu-
berantes, pueden ser utilizados para manifestar
depresión o desesperación, como en el caso del
Munch mismo.

M.J. Sí, puede ser, pero yo creo que la limpieza del
color y su vibración se trabajan más cuando hay posi-
tivismo.  Por ejemplo, Goya, cuando todos decían que
se había enloquecido, pero en verdad lo que tenía era
una espantosa depresión, hizo sus “Delirios”, en blan-
co y negro, después de que él había manejado una
paleta muy bella en sus retratos y en sus obras más
famosas. Pero cuando él entra en depresión, él
empieza a trabajar estos blancos y negros, estas imá-
genes sórdidas. Los artistas, casi todos, entramos en
depresión, en diferentes momentos, y, entonces, se
crea una paleta totalmente diferente.

S.E.V. Sin embargo, estos grabados de Goya, así
como la obra en blanco y negro de Rembrandt,
están llenos de color, aunque no tengan color.

M.J. Sí, porque habíamos hablado de que el blanco y
negro es una forma de color.  El negro, por ejemplo,
es la unión de todos los colores.  Pero lo que yo digo
es que, si ponemos un retrato de Goya de los reyes
de España y ponemos uno de los “Delirios”, vamos a
tener una paleta totalmente diferente, por los 
estados de ánimo.  Y con la crisis por la que estamos 
pasando en este país, no creas que no es fácil 
deprimirse y sentir en el corazón cosas dolorosas.
Tiene uno que sobrellevarse y decirse que hay que
seguir trabajando de una forma positiva y crítica,
que nos ayude a todos.

S.E.V. ¿Cuál es el mensaje más significativo que
usted ha querido expresar, cuando se apropia
de los colores en su obra?

M.J. La idea es que sea muy fuerte ese manejo del
Pop y del Kitsch. No quiero ser una persona que
tenga un gusto maravilloso dentro de la pintura.

Dentro de mi vida privada, yo sí tengo
una estética muy diferente a la que tengo
con la pintura, y de esa forma me he
podido expresar.  Los míos son bloques
de color, que están poniéndose en con-
traposición.

S.E.V. ¿Cuál sería el sello de colom-
bianidad que usted percibiría en el
color del Arte Colombiano?

M.J. Hay algo muy especial y es que,
cuando uno ha estado en Europa y el
avión aterriza en Colombia, se puede 
ver que nosotros tenemos una luz muy 
especial, que no se puede comparar con 
países europeos o asiáticos. Nosotros
tenemos un color muy específico y muy
claro, por esta luz tan maravillosa que
Dios nos dio en este país.  Eso hace que
un grupo grande de artistas tenga ese
manejo de color tan estupendo.

S.E.V. Usted ha desarrollado un significa-
tivo trabajo cultural, como colaboradora
y asesora del presidente Álvaro Uribe.
¿De qué color ve a la Colombia de
hoy, cuando comienza un segundo
gobierno de él?

M.J. Yo estoy muy contenta con la reelec-
ción del Presidente y pienso que en estos
cuatro años que él va a gobernar, nos va
a sacar adelante en muchos procesos en
que estamos metidos y que son muy
complejos.  Después de la votación, me
puse a hacer un acrílico, y pude ver que
salió el sol (en Bogotá, salió el sol, curio-
samente, después de las elecciones) que
hay mucho más color, que hay más espe-
ranza. Yo lo veo con mucho positivismo
y con mucho color muy vibrante.



Dora Ramirez      
Raúl Fernando Restrepo
Germán Londoño
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Tres coloristas
de Antioquia
Aparte, registramos una selecta tríada de pintores de
Antioquia, de tres generaciones distintas, a quienes
Colorquímica, empresa antioqueña, rinde reconoci-
miento, como los mejores y más innovadores co-
loristas vivos de la región. 
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“El color
sentido”

DORA RAMÍREZ

Dora Ramírez nació en Medellín, en 1923.  Estu-

dió Artes Plásticas en el Instituto de Bellas Artes, la

Universidad de Antioquia y la Universidad Pontificia

Bolivariana, de Medellín.  

Su obra se ha presentado en más de ochenta exposi-

ciones, entre individuales y colectivas, en importan-

tes salas de París, Nueva York, Washington, Bruselas,

Hamburgo, Miami, México, San Juan de Puerto Rico,

Curacao, Medellín, Bogotá y Cali, entre otras.  Des-

cuella su exposición individual retrospectiva en la

UNESCO, en París.   

Fue ganadora, en 1961, del I Premio Dibujo Artes

Plásticas, en Medellín, y en 1965, del Premio

Nacional de Artes Plásticas “Fabricato”. Obtuvo tam-

bién una beca como “artista en residencia”, en

Boston, Massachussets, en 1980.

Ha dirigido la ejecución de varios murales, en

Medellín y ha desarrollado una profusa labor de

gestión cultural en su ciudad, como miembro de

importantes juntas culturales, a través de cuatro

decenios.  La sala de exposiciones de la Universidad

Autónoma Latinoamericana, de Medellín, lleva el

nombre de “Dora Ramírez”.  

Ha recibido diversas condecoraciones.  Su obra está

presente en numerosos museos y colecciones sobre-

salientes de Colombia, Estados Unidos y otros países,

y ha sido comentada en importantes publicaciones

del mundo, como la prestigiosa revista “Domus”,

dirigida por el crítico francés Pierre Restany.

El famoso crítico cubano José Gómez Sicre, quien llevó

su obra a exponer en el museo de la OEA, en

Washington, escribió sobre ella que: “La obra de Dora

Ramírez es un homenaje al vivir.  Es luz, afirmación, es

alegría.  Nada hay que lleve a la descripción de anéc-

dotas ni a consagrar situaciones sentimentales.  Es pin-

tura por sí, porque sí.  Plana, de tonos crudos y bordes

afilados, no pretende engaños visuales ni se propone

trascender en busca de filosofías.  De ahí su claridad y

su franqueza; esa aspiración a lo llano y a la verdad,

hace que se asocie con lo primitivo, sin ser primitiva.

No está empeñada en la descripción de la realidad por

sí misma.  En cambio, la usa, con veracidad y destreza

técnica, para extraerle brillantez y para darle un im-

pulso agigantador, un hálito de monumentalidad.

Con estos elementos se hace la buena pintura y en ello

está comprometida”.



La Pola

Acrílico sobre tela

120 cm x 120

Serie: Los mitos
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Si usted siente que hay un color que lo
está llamando, tome ese color y úselo.  No
piense que ese color no va con el otro”.
Sentir el color es como una explosión del
“yo interior”, que aparece en la obra. Y eso
es lo que yo he hecho, aunque parezcan
atrevidas algunas mezclas. Como decía un
gran educador, hay que “llegar a ser quien
eres”, entonces, yo, aunque he estudiado
el colorido, no lo aplico por teoría, sino
por sentimiento.

S.E.V. ¿Por qué ese juego tan profuso,
a lo largo de tu carrera, con los colores
primarios?

D.R. Porque me parece lo más cercano a lo
más puro y a la verdad.  Los colores pri-
marios son de donde uno parte para hacer
los demás colores, son su base, son como
los más puros y, además, son muy acordes

con nuestra cultura y con lo que nosotros somos.  En
el Arte, uno debe manifestar las raíces de su cultura, y
la nuestra es llena de color, de riqueza, de naturalidad,
es muy primitiva y la siento en esos colores.

S.E.V. ¿Qué decía Marta Traba del color en su
obra?

D.R. De Marta Traba tengo un comentario muy elo-
gioso.  Habla de que yo fui la pionera en Colombia
en la estridencia del color.  Para mí, eso fue muy
importante y muy estimulante, porque yo a Marta la
valoraba mucho, como una persona muy inteligente y
muy objetiva que le hizo mucho bien al Arte en
Colombia.  

S.E.V. ¿Qué es lo que más resaltaría del color en
su famosa serie de los “Mitos”?

D.R. La vitalidad, que puede dar una dimensión del
color en nuestra tierra, de la fuerza y la sinceridad y
la alegría y energía del color en Colombia.

S.E.V. ¿Por qué las caras blancas?

D.R. Es para tratar de llegar al alma de la persona.  
Si uno empieza a poner sombras y rosados... se
pierde cierta cosa espiritual, llegar al alma de la per-
sona, que es a lo que yo pretendo llegar cuando
pinto un retrato. 

S.E.V. Usted, cuando prevé pintar un retrato, realiza
una investigación de la vida del personaje. ¿Ha pre-
tendido, por medio del color, mostrar la esencia
misma de estos individuos?

D.R. Sí.  Estudio mucho. Cuando pinté a Manuela
Sáenz, me leí todas sus biografías. Lo mismo pasó con
Bolívar.  Y para sorpresa mía, cada biografía presenta-
ba una verdad distinta.  Pero uno va sacando su propia
conclusión de esa mezcla de criterios, anécdotas y
calumnias y uno llega a encontrar su propia visión del
personaje y eso es lo que se prosigue a transmitir en
el retrato. 

S.E.V. ¿Hay en el colorido de su obra alguna
relación con el llamado “mal gusto” de la antio-
queñidad?

¿Cómo definiría el colorido en la

obra de Dora Ramírez?

El colorido en mi obra es como un sentir.

Yo he obrado en el color, por el sentimien-

to, y se lo influí mucho a mis alumnos,

durante veinte años, en los que yo les

decía: “Sienta el color. 



D.R. Pues, yo no creo que sea mal gusto.  Yo lo con-
sidero buen gusto.  El color puro, como su nombre
lo indica, es más puro y, al serlo, es más cercano a la
verdad.  

S.E.V. Mujeres coloristas colombianas.

D.R. Ahora hay muchas mujeres trabajando muy bien.
Ethel Gilmour, me encanta, por su color, su gracia, su
poesía.  Uno no duda que esas obras con esos temas
tan del común y corriente son arte y se convierten, a

la vez, en Poesía.  Me gusta también
Marta Elena Vélez.  Y, fuera de Débora
Arango, que es una figura muy valiosa,
hay muchas otras mujeres.  Yo, por ejem-
plo, en la muestra de “Vírgenes” de las
estaciones del Metro, que dirigí, incluí a
Olga Lucía Gutiérrez, Lucía Sánchez,
entre otras. Seguramente, se me olvidan
muchas. 

S.E.V. Su yerno Manuel Mejía Vallejo
escribió la novela “Aire de Tango”, llevada
a escena por su hija, sus nietas y usted, y
que se ha presentado en varios países.
Usted se ha hecho famosa por su obra
“Homenaje a Gardel”, que ha sido tomada
como modelo para el telón de boca del

Homenaje a Gardel

Acrílico sobre tela

120 cm x 120

Serie: Los mitos
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Teatro Pablo Tobón Uribe, de Medellín.  En su casa,
todos bailan tango.  Usted baila tango más de una
hora diaria y ha sido invitada, por el Banco
Interamericano de Desarrollo, a bailar tango, en los
Estados Unidos.  ¿Cuáles son, para usted, los co-
lores del tango?

D.R. Empecemos por el rojo, que es pasión, que es
vida, energía, como la fuente del movimiento.  Ese es
uno de mis colores favoritos y creo que expresa
mucho del sentir del Tango, de esa cosa melancólica,
pero vital y alegre, al mismo tiempo.  Sí, el rojo sería
el primer color del tango.

S.E.V. ¿Por qué adoptó la paleta y la
planitud y uniformidad de los colores
del Pop Art?

D.R. Por la veracidad.  José Gómez Sicre,
que hizo un análisis de mi obra, que me
gustó mucho, precisamente se refería a
eso: a lo veraz.  En el color plano, sin som-
bras, se siente más la verdad.

Manuelita Sanenz la libertadora del libertador

Acrílico sobre tela

180  x 125 cm

Serie: Los mitos



La choza, 

Gouache

20 x 15 cm

De la serie: San Bernardo del Viento

S.E.V. Explíquenos cómo usted logra ese
movimiento en muchas de sus obras, a
pesar de usar colores tan planos.

D.R. Eso es muy estudiado. Yo siento una
fascinación muy grande por las telas y por
todo lo que se mueve... Poder transmitir
eso, en un cuadro, ha sido uno de mis
objetivos, y para lograrlo, el color, que en
mi obra es por impulso, por sentir, en este
caso sí es muy estudiado,  Trabajo mucho
con la Geometría, para dar la sensación
de vuelo, porque como yo no me valgo de
las sombras, me valgo, entonces, de las
formas. 

S.E.V. Hablemos de la relación dibujo-
color, en su obra.

D.R. Me apasiona el dibujo, me gusta mucho trabajar-
lo y me gustan los resultados que he tenido.  Siempre
recuerdo la frase de Botero, ante un dibujo mío que es
premiado y que nunca he querido vender: “Es una
obra maestra”. Eso, para uno es muy estimulante,
sobre todo, cuando esa crítica viene de una persona
en la que uno tanto cree y que uno sabe que no lo dice
por hacer halagos, sino porque siente lo que dice.  

S.E.V. Hablemos de ese estilo colorístico novedoso
que ha desarrollado su hijo, José Víctor Echeverría, y
que ha sido tan apreciado por galeristas y curadores
en los Estados Unidos.

D.R. Para mí, él es el colorista máximo.  Me dirán que
uno siempre habla bien de los hijos, pero en esto han
estado de acuerdo críticos muy reconocidos. Él hizo
aquí una exposición de fachadas de casas antiguas y él
no les ponía el color que tenían, sino el que él sentía.
Él trabaja, como yo, el color sentido. Entre las críticas
favorables que le han hecho, un crítico reconocido
decía que él es “el surrealista del color”, y yo cada vez
que veo una obra de él, pienso en eso, porque sus co-
lores son muy misteriosos y tienen mucha magia. 
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“Colores 
temperamentales

claroscuros 
polícromos“      

RAÚL FERNANDO RESTREPO

Raúl Fernando Restrepo nació en Manizales, en

1949.  Pintor autodidacta.

Su obra se ha expuesto en diversas exhibiciones indi-

viduales y colectivas en París, Londres, Bruselas,

Roma, Rio de Janeiro, Sao Paulo, La Habana, Bogotá

y Medellín, entre otras ciudades, y ha sido escogida

para participar en bienales de Colombia, Cuba,

Argentina y México.  

Ha sido profesor de Artes Plásticas, en las universi-

dades Nacional de Colombia y Pontificia Bolivariana,

de Medellín.

Cofundador del Museo de Arte Moderno de Me-

dellín. Su obra se encuentra en varios museos y

colecciones y en lugares públicos, como en la

Estación Envigado del Metro de Medellín,  presidida

por su “Virgen”.

“Rosas de la tarde”

2003

Óleo sobre lienzo

120 x 120 cm

Serie: “Tiempo”
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y me los inventaba: no quería seguir
copiando esa realidad calculada, tan
determinada, del medio ambiente.
Quería romper con los esquemas y con el
color llegué a ese rompimiento, que fue, a
la vez, como una quebrazón del alma.
Después de mi encierro en el clasicismo,
un amor me abre las compuertas de un
Van Gogh y le puse al cielo rojo y ningu-
na montaña quedó de color verde y no
hubo cielos azules o blancos, sino que
empezaron a aparecer amarillos vibrantes
e infinitud de colores. Y desde ese mo-
mento fue que me hice conocido como
colorista.

S.E.V. Usted tuvo relación con el maestro
Obregón, en Cartagena. ¿Encuentra en
su color algún parentesco con el de
Alejandro Obregón?

R.F.R. Nunca estudié a Obregón, pero lo
admiro mucho y él, para mí, es un poeta
del color y del aire. Y Creo que me he
encontrado, sin quererlo o sin buscarlo,
con el color de Alejandro y tengo obras
que tienen mucha semejanza con las
suyas.  Roxana Mejía Vallejo decía que yo
era el Obregón antioqueño, pero yo sim-
plemente pienso que me atreví a hacer
cosas a las que él también se atrevió, pero
no es comparable.   Lo mío lo tendrán que
decir las futuras generaciones.  

S.E.V. ¿Qué influencia puede tener el
abstraccionismo lírico de Kandinsky,
en el color de su obra?

R.F.R. Yo, antes que a Kandinsky, conocí a
Rubens y a Rembrandt, y luego conocí a
Van Gogh.  Kandinsky es un hombre que
trata de cómo el sonido, el color y la

S.E.V. Hagamos una somero recorrido por su manejo
del color en las distintas etapas de su obra. 

R.F.R. En mis primeras etapas, yo era muy clásico con
el color.  Yo sabía de las obras de Van Gogh y me
llamaban mucho la atención sus amarillos y sus for-
mas espirales y su obra me sacó de lo más conven-
cional, también por su vida misma, con la que yo me
identificaba, en cierta manera. El momento en que
yo empecé a “echar” color, fue un día en que yo esta-
ba con Clara Álvarez, en Girardota, pintando en un
trapiche y fue tal mi emoción de estar con ella, que
hice un cuadro en el que rompí con todos los esque-
mas académicos y clásicos, y desde ese momento
sentí que había brotado de mi interior una respuesta
inmediata que me hizo trabajar vivamente el color.  A
mí se me conoce por el color, pero también tengo
obras que son completamente negadas al color, muy
oscuras, pero muy luminosas, como las obras de
Rubens. Dicen que soy colorista, pero no quisiera
quedarme siendo un colorista, yo creo que hay
muchas otras posibilidades por investigar.  En algu-
nas épocas, como en los años setenta, tuve colores
muy matéricos; pero de los ochenta a los noventa, fui
muy plano, justamente en la época en que empecé a
racionalizar el color. 

S.E.V. ¿El color como posibilidad expresiva, o
como simple medio interpretativo?

R.F.R. En un comienzo, sí fue un medio expresivo,
pero ahora tengo que confesar que de lo que yo
menos sé es del color.  Lo mío es muy intuitivo.  No
me he preocupado mucho por aprender las teorías
del color, pero cuando fui profesor universitario me
encontré con el deber de conceptualizar y hacer
teoría, y yo era muy elemental y cuando me puse a
estudiar color, me confundí, me sentí ajeno y
extraño.   Yo antes era muy puro, porque no conocía
la teoría, sentía los colores, los veía en la naturaleza
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música se interrelacionan. Un pintor
abstracto no puede ser un mal compositor
ni un mal músico.  Así no sepa de Música,
debe ser un hombre con una intuición
musical, porque no es lo mismo hacer un
dibujo que vestir el dibujo con el color,
ponerle la fragancia a esa imagen.

S.E.V. ¿En Medellín, hay verdaderos coloristas?

R.F.R. Aquí no hay coloristas. Me decía el crítico
alemán Bucholz, que me compró un cuadro, que es
curioso que nosotros, viviendo en el Trópico, seamos
tan fríos y que mi obra le recordaba a los expresionis-
tas alemanes y me invitó a que me fuera a Alemania.
Aquí, a la gente no le gusta el color y se centra sólo
en la anécdota.  Si yo tengo un tema y me pongo a
pensar en cuáles colores voy a escoger para desarro-
llarlo, confieso que me pierdo, yo, por eso, como en
el Budismo Zen, me relajo y permito que algo en mí,
ese niño detenido en nosotros, haga las cosas.  

“Tango negro”

2003

Óleo sobre lienzo

120 x 120 cms

Serie “Tiempo”
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S.E.V. ¿Cómo es eso que usted le explicaba a su
alumno Manuel Mejía Vallejo de que, por medio
del color, pueden manipularse las formas y con-
seguir los efectos deseados?

R.F.R. Yo encontré que la teoría del color habla de
que los colores fríos se utilizan para la lejanía, y los
cálidos, para la aproximación. Pero en todo eso inter-
vienen también los tonos intermedios.  Los colores
son temperamentales y tienen personalidad.  El color
no es solamente para utilizarlo y ponerlo como
acompañante de una idea gráfica que yo quiero
expresar.  El color tiene carácter y fuerza.  Un color
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puesto al lado de otro color que químicamente no le
acompañe mucho, se deprime. Manuel Mejía Vallejo
y su grupo habían estudiado dibujo con Oscar
Jaramillo (aunque Manuel había estudiado Artes
desde hacía muchos años) y me llamaron a mí para
que les enseñara Color. Y, una vez, les di una clase en
la que pretendí demostrar cómo el dibujo, más allá de
las normas y las medidas y la proporción, se podía
equilibrar por medio del color. Entonces, pinté inten-
cionalmente una mujer que se veía como cayéndose
y les pregunté cómo podíamos solucionarlo y cada
uno dio una solución (borrar, repetir...), pero yo lo
solucioné simplemente poniendo un tono rojo al

lado derecho. Yo sé que puedo enderezar
lo que está torcido, manejando esas rela-
ciones del color.  Mi dibujo, más que grá-
fico, es cromático, entonces, por con-
traste o por semejanza, puedo manejar un
equilibrio.  Los colores son fuerzas que le
dan carácter, vitalidad y movimiento a las
formas. 

S.E.V. ¿Cree que se volvió mejor col-
orista cuando conoció la Teoría del
Color o que, por el contrario, perdió
autenticidad?

R.F.R. Al contrario. Apenas ahora me
estoy recuperando.  Los años de teoría en
las universidades fueron un duro golpe a
mi pureza. Empecé a aprender muchas
cosas, a analizar y a conceptuar, y perdí
mi montaña y me llené de confusión,
hasta hacer una obra llena de negro, en
un estado muy difícil, con teorías que me
agotaban mucho y hacían muy difícil mi
disciplina de pintar, porque ya no era la
pureza del encuentro con el lienzo o con
el papel, la gracia y el placer de poner el
color y disfrutarlo y sentirlo, sino actuar
con una razón intermediaria, que entor-
pecía mi inventiva. Yo soy piloto de
avioneta sin computador.  Yo soy un pin-
tor de vuelo sin ayudas.   

S.E.V. Hablemos acerca de ese claroscuro
policromo que puede verse en su obra

R.F.R. Yo soy luz.  El color es un servidor
de la luz en mi obra.  En mi obra puedes
encontrar contrastes muy oscuros, pero
mi idea es la luz.  Yo trabajo el claroscuro
y eso es algo que pocos han descubierto

“Calma”

2003

Óleo sobre lienzo

160 x 100 cm

Serie “Zona de distensión”.
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“El morro”

2004

Óleo sobre lienzo

100 x 140 cm 

Díptico

Serie: “Centímetros de cielo”  
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en mí. Tal vez, Leonel Estrada lo percibió alguna vez.
Pero a mí me pasa lo de Rembrandt: mis cuadros son
de contrastes claros y oscuros, a pesar de que tengan
rojos y amarillos.  Si tú ves, cualquier obra mía es un
claroscuro, un claroscuro muy moderno, con amari-
llos, azules y rojos.  A mí lo que más me emociona-
ba, al ver las obras de Rembrandt era ese mundo
entre la oscuridad y la luz y esa intermediación de la
penumbra.  Y yo creo que mi obra es eso, a pesar de
que tenga colores tan primarios.  

S.E.V. ¿Por qué ha escogido expresarse más por
el color que por la forma?

R.F.R. Yo empecé haciendo Dibujo Gráfico
y Artístico, en la Continental School, pero
nunca me sentí satisfecho y se me hacía
que la misma idea matemática de propor-
ción y medida no me daba la libertad que
yo buscaba. Cuando descubrí el color,
encontré que este me daba la libertad para
expresarme y para volar.  El color para mí
ha sido una fuerza que alimenta mi inocen-
cia brutal. Yo como dibujante, en los
comienzos, quería superar la realidad y,
entonces, me encontraba con la pro-
blemática de ser mejor que la realidad,
pero después me di cuenta de que era al
contrario, que, mientras que yo trataba de
diseñar algo que se acomodara a la imagen
real, siempre me sentiría sometido e infe-
liz, y cuando conocí el color me di cuenta
de que el color era lo más importante y lo
que me ha permitido ser, en un momento,
visceral, y de expresar musicalmente la luz
del intelecto.  Yo soy un pintor que parte
de la emoción.  

S.E.V. ¿Cómo cree que es la comuni-
cación, por el color en su obra, entre
su cosmovisión y el espectador?

R.F.R. Yo soy un pintor de provincia y me
doy cuenta de que la gente en mi medio
no es para el color.  Aquí la gente es para
la estética inmediata, a la sensibilidad
primera, pero no para una estética creati-
va y abstracta.  Entonces, me siento muy
solo en eso. Yo no vivo en una ciudad
como para un colorista.

S.E.V. ¿Cree que hay colores tristes y
colores alegres?

R.F.R. No. Eso depende del artista, de su
ánimo y de su temperamento.  Por ejem-
plo, dicen que el azul es frío y que los
rojos son cálidos, pero hay situaciones en
que un naranja, rodeado de otros colores,
te puede deprimir y llevar a mucha frial-
dad. Un rojo puede ser más pálido que un
azul inmediato.  Eso es muy subjetivo 
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“El poder detonante
del color“  

GERMÁN LONDOÑO

Germán Londoño Vélez nació en Medellín, el

12 de octubre de 1961.  Realizó estudios de Artes

Plásticas en la Escuela Internacional de Arte Gráfica Il

Bisonte, en Florencia, Italia. 

Su obra ha sido presentada en más de cuarenta

exposiciones, entre individuales y colectivas, en

Bogotá, Medellín, Cali, Cartagena y Pereira, en

Colombia, y en el Exterior, en  París, Nueva York,

Roma, Florencia, Madrid, Lisboa, Washington, y

Cuenca (Ecuador).

Como pintor, escultor y dibujante, ha recibido los

más altos elogios, por parte de la crítica colombiana,

que, en varias ocasiones, lo ha señalado como “El

Botero del siglo XXI”, apelativo que él descalifica,

diciendo que: “Yo no sé eso quién se lo inventó.  Yo

no sé por qué la gente cree eso.  Un segundo Botero

no va a haber nunca.  Marta Traba lo dijo en una

entrevista, cuando le preguntaron si se repetirían los

casos de Botero y de García Márquez y ella dijo que

no se repetirían, porque ellos son fenómenos y los

fenómenos no se repiten. Y en eso estamos de acuer-

do.  Ni los fenómenos ni la gente común se repiten.

Entonces, yo lo único que puedo hacer es no ser un

segundo Botero sino el primer Germán Londoño.

“Eso es lo que yo soy.”.
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Cleopatra y su pantera favorita

2004, oleo sobre lienzo

260 x 190 cms.

Serie: Memorias del mar.
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S.E.V. ¿Cómo influyeron sus estudios
en Firenze, para encontrar su propio
colorido?

G.L. En esa época, mi colorido era muy dis-
tinto: en gamas sordas, tonos bajos, gri-
ses... Tal vez, en esa época mi colorido era
más bonito que ahora, pero uno no puede
quedarse en un punto determinado de
color y yo, a través de los años, he ido
cambiando y he ido explorando otras posi-
bilidades, precisamente porque soy muy
consciente del poder detonante del color.  

S.E.V. ¿Qué sería lo más relevante de la
estridencia de su colorido desbordado?

G.L. Mis cuadros, a primera vista, parecen muy colo-
rinchudos, pero lo que ha sucedido es que soy muy
consciente del paso del tiempo sobre el color, porque
lo he visto en mis propios cuadros; entonces, yo
intento poner bastante color, de manera que, pasados
cien años, todavía haya algo ahí, que comunique algo
a quien lo esté viendo.  Pienso que neutralizar excesi-
vamente el color no sirve de nada, porque es simple-
mente civilizarlo y adaptarlo al colorido al que, ge-
neralmente, está acostumbrada la retina, que es el
color que vemos continuamente en la realidad, que
está matizado por los grises.  Mis referentes son los
postimpresionistas, Van Gogh y Gauguin, concreta-
mente, más como los veo en láminas, que como los
veo en la realidad, porque en la lámina el colorido se
exalta un poquito; entonces, lo que yo quiero es ese
color de las láminas, donde los naranjas son realmente
naranjas, los amarillos son realmente amarillos y,
entonces, en ese orden, uno va construyendo un col-
orido intenso. La gente, en general, es muy tímida,
pacata y mesurada, respecto del color, precisamente
por el poder detonante del color. Como yo trabajo el
color en áreas grandes, a veces siento que se me está
yendo la mano, pero hay una vocecita que me dice
que no, que antes todavía me falta mucho más, expre-
sarme con mucha más fuerza.  Entonces, no hay que
tener miedo del color.  Me vienen, ahora, ejemplos de
grandes coloristas:  pienso en Francis Bacon, con sus
grandes trípticos naranjas, con esos magentas, ocres y
amarillos intensos... Entonces, al color hay que dejar-
lo ser, que exprese y que diga y, si uno mismo como
pintor no intenta sacar eso adelante y desafiar un
poquito la retina, entonces no sirve para nada lo que
está haciendo.

S.E.V. ¿Cómo, usted, por medio del color, crea la
forma dentro de la composición?

G.L. Primero la forma y después el color. Muchas
veces, cuando yo noto que un color no encuentra
cabida en un cuadro, es porque hay un problema de
forma.  Es siempre la forma la que me está diciendo
las cosas.

S.E.V. ¿Cómo en su obra, por el color, usted logra
ese ritmo, tensión y simetría?

G.L. En la medida en que cada uno de los colores me
vaya sugiriendo cuál es el sitio donde quiere estar.
Entonces, ahí es cuando yo noto que las formas están

¿Cómo el color ha sido el vehícu-

lo que lo ha llevado a plasmar

todo su surrealismo subjetivo?

Utilizándolo para enfatizar las figuras y el

clima general de cada composición.  Con

las imágenes, cuando comienzo a hacer los

primeros bocetos dibujados, están vinien-

do ya los colores y esos colores tienen algo

de definitivo, de fatal, en la medida en que

desde el comienzo, la forma y el color

están implícitamente unidos. 
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Cleopatra eligiendo sus esclavas
2005, oleo sobre lienzo
265 x 190 cms.
Serie: Memorias del mar.

recibiendo realmente el color que necesitan. Y cuan-
do noto que todos los colores están en su sitio, ob-
viamente la armonía se está dando. Eso es lo que yo
llamo la “maduración del color”, que exige un tiempo,
un proceso; en unas obras es más rápido; en otras,
menos; pero, siempre hay que esperar un poquito.

S.E.V. ¿En su obra, las formas y los colores tienen
algo que ver con ese psicoanálisis que has desar-
rollado por tantos años?

G.L. No tiene que ver, en la medida en que yo lo esté
analizando. Precisamente, porque conozco los proce-
sos de la mente, no analizo ni el colorido que estoy
utilizando, ni las formas, desde el punto de vista psi-
cológico, porque eso sería de pronto restringirles
poder y sería racionalizar procesos que son intuitivos.

Entonces, dejo, simplemente, que sucedan
y que los demás hagan el análisis.

S.E.V. ¿Pero, entonces, el color en su
obra sí tiene alguna simbología 
especial?

G.L. Sería inconsciente, y yo puedo anali-
zarla, si vamos a intentar volverla pala-
bras, pero yo me abstengo de hacerlo,
porque yo soy muy respetuoso de la parte
emotiva, subjetiva e intuitiva de mi traba-
jo y nunca estoy entrando a analizar lo
que ese trabajo, a nivel de interpretación
sicoanalítica o semiótica, pueda significar.
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Yo simplemente miro si esa pintura, desde
el punto de vista de la estética, tiene o no
sentido para mí. Lo que me interesa pro-
ducir es el regocijo de la belleza estética-
mente entendido, a la manera mía, sobre
esa misma belleza. Es un diálogo egocén-
trico, donde yo intento reflejarme, en este
caso no en un espejo, sino en un lienzo, y
proyectar en él todo mi sentir y mi instin-
to de la forma y el color mezclados.

S.E.V. ¿Por qué los colores planos, sin
contraste de luz y sombra, ni profun-
didad, ni volumen?

G.L. No todos son planos.  A mí el color
me gusta texturado. Lo que pasa es que
trabajo por áreas, bloques de color con-

trastado. En unos períodos, como en la serie de los
“Fantasmas”, mis colores han sido más planos, pero
nunca completamente planos. Yo siempre trato de
crear alguna forma de factura, para que la retina se
retenga en la superficie.

S.E.V. Háblenos de la relación entre su colorido y su
pasión por el Arte Religioso.

G.L. Para mí, el Arte Religioso fabricado por todas las
culturas y todas las religiones es lo máximo que se ha
hecho, pero, ciertamente, los grandes creadores con-
temporáneos, así sean totalmente irreligiosos, tienen

Niña devorada por un tiburón

2006, oleo sobre lienzo

265 x 190 cm

Serie: Memorias del mar
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en la unción con la que trabajan una actitud religiosa,
la actitud de sacralización a través de la forma y del
color, de la construcción de un mundo sagrado.  Para
mí, la magia y el secreto de las grandes realizaciones
contemporáneas está, precisamente, en el poder
sacralizador de estos grandes artistas.

S.E.V. ¿Cómo el color le ha servido para dar a
entender la ironía en muchas de sus obras?

G.L. El color es el vehículo elemental de las sensa-
ciones.  El color tiene una forma de sugerir sentimien-
tos y sensaciones mucho más sutil que la forma. Yo
doy gracias a Dios, todos los días, de haber nacido
con el don del color, porque el talento es solamente
algo con lo que se puede nacer. Uno lo único que
hace es desarrollarlo con el trabajo, pero se nace con
él y yo me he dado cuenta de que lo tengo. Entonces,
lo que yo intento es concentrarlo, en mayor o menor
medida, en cada trabajo.  El color es el elemento emi-
nentemente musical de la pintura, por tratarse de
tonos y de variaciones de tonos, y sé que cuando yo
quiero pintar determinado cuadro, no sé de qué ma-
nera, el subconsciente trabaja, en la medida en que
cuando yo quiero pintar un cuadro o llega a mí una
idea, ella ya llega con unos colores, simultáneamente,
y esos colores van a remitir a determinados sen-
timientos.  Mi intuición me va dictando los colores y
yo les meto un poco de rigor. 

S.E.V. Háblenos del color y los ritmos oblicuos de las
formas en su obra.

G.L. No es posible establecer una métrica y una defini-
ción exacta de cómo la mente hace estos procesos,
porque son eminentemente intuitivos.  Se trata de un
proceso que exige mucha concentración y naturali-
dad, para que la mente vaya produciendo la respuesta
para cada área de color del cuadro en cuestión. En
esos momentos, la intuición y la inteligencia instinti-
va están bien despiertas.  Yo, más allá de las reglas que
uno encuentra en los libros, sé si un cuadro está o no
bien, de manera instintiva. 

S.E.V. ¿Por qué prefiere el óleo?

G.L. Porque es mucho más poderoso y porque tiene
una superficie mil veces más rica que el acrílico.  La
dificultad del óleo es también mucho mayor y,
entonces, como exige un proceso, ese proceso se tra-
duce en la calidad de la superficie que uno está fabri-

cando. Yo ahora hablaba de color y forma,
ahora tengo que hablar de otra cualidad a
la cual, para mí, está ligado el color: la
superficie, la textura.  Sin eso, el color,
para mí, pierde una parte de su poder.  No
es lo mismo el color cuando está deposita-
do en una tela o en una determinada
superficie, que cuando está simplemente
plano, como en un pedazo de plástico
plano.  La superficie es definitiva y lo que
yo hago con mi artesanía es, simplemente,
tejer superficie, como quien está tejiendo
un tapiz, haciendo una trama general del
color, buscando siempre la mayor unidad,
sin anular los contrastes.

S.E.V. ¿Qué opina del colorido del
maestro Fernando Botero?

G.L. Él tiene, esencialmente, dos etapas
coloristas: una que podríamos llamar
expresionista, hasta finales de los años
cincuenta, en que su color es rotundo, tex-
turado y está confirmado por la pincelada,
que se va adelgazando en líneas verticales,
hasta que finalmente va desapareciendo, a
principios de los sesenta, hasta desapare-
cer totalmente, mientras su colorido se va
haciendo menos intenso, con un domi-
nante de tipo pastel, con muchos tonos
medios en una paleta muy refinada. Yo,
personalmente, me siento más conectado
con el colorido de los años anteriores,
porque esa cualidad y esa superficie
transmiten una sensación de pasión,
mucho mayor, mientras que las otras
transmiten una de tranquilidad y estabili-
dad. De todos modos, él es en ambos
momentos un colorista completo.  

S.E.V. ¿Cómo se ha servido del color
para la autoliberación de su estilo 
pictórico?

G.L. Yo no me considero ni siquiera artista.
Si me invitan o no a bienales, ya no me
importa. A mí lo que me importa es la
artesanía del Arte. Entonces, lo que yo
hago es amasar colores y estar mezclando
color, coger un carboncillo o un palito
quemado y hacer algo y mezclar a veces
las técnicas.  Yo me considero un artesano
de la forma y el color.
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