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Antonio Gattorno (1904-1980) pertenece a la primera 

generación (IG) de pintores modernos. Participa en el 

proyecto de Galería del Prado (GP) – Museo de Arte 

Moderno NY (MoMA) con cuatro obras que se 

reproducen en el libro Pintura Cubana de Hoy (PCH). A 

esta cuenta total se le podría añadir su “Autorretrato”, que 

aparece reproducido en el lugar donde debería estar una 

fotografía del pintor, realizada por Julio Berestein, y que 

no pudo ser hecha por encontrarse el artista residiendo en 

los Estados Unidos.  
 

Colección Privada 

  



3 

 

 
 
 

Los elogios de José Gómez Sicre, sobre el control técnico del pintor, no deben pasar por alto: 

“alumno distinguido”, “oficio pleno de pintor formado al calor de serias disciplinas”, “peculiar 

sentido del color”, “conocimiento y agudo sentido de la composición”, “depurado oficio”. Todo 

ello le permite, concluye, que junto con Víctor Manuel sea “el primero y único aporte de 

liberación” del academicismo en que estaba amordazada la pintura cubana (Pintura Cubana de 

Hoy, pág. 43). Participa en la sección cubana organizada por el crítico para la Bienal 

Internacional de Acuarelas del Museo Brooklyn, 1943. Pero, definitivamente, la integración de 

Gattorno a la corriente surrealista-figurativa internacional desde Nueva York, donde reside, lo 

aleja de la consolidación de un modernismo plástico cubano caracterizado por el barroco de las 

formas y los colores.  
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El premiado Autorretrato y modelos, óleo de 1926, es una muestra conceptual y compositiva 

muy novedosa dentro del arte cubano del momento, que testimonia la rica cosecha que recoge el 

pintor en sus estudios estéticos por varias ciudades de Europa. Una obra que fusiona elementos 

manieristas, ecos a lo Gauguin, y un realismo anti-académico extraño, que la convierte en una 

de las más tempranas propuestas surrealistas para Cuba. Una composición subjetiva y absurda, 

que es la suma de dos mitades por la vertical, proporcionalmente alteradas (ellas atrás, vienen 

hacia delante), entre la realidad altiva y egocéntrica del artista que posa para el espectador, y la 

fantasía del arte en la forma de unas modelos idealizadas que todavía no habitan en el lienzo 

“vacío” del pintor. Él es la materia, ellas son su imaginación, su energía. Este estado de 

ensoñación, de fenómeno de interferencia, suma de realidad y ficción, de vigilia y sueño, nos 

recuerda la propuesta de Breton en su Manifiesto Surrealista lanzado dos años antes (1924). 

Pero es también, esta tela, un lamentable testimonio de la destrucción del arte causado por el 

desinterés y la desidia. Respecto a su pérdida irreparable, el bien enterado Ramón Vázquez Díaz 

me comentó que “sólo tengo los vagos recuerdos de [Jorge] Rigol, que contaba que este cuadro, 

propiedad del Estado Cubano, así como otros, de los que sólo recuerdo un Amelia de los años 

30, estaban almacenados, por no decir tirados, en una habitación alta en una azotea de La 

Habana, y que fueron destruidos durante un ciclón que azotó La Habana. Recuerda que no 

existían Salas Cubanas, ni aún para las obras premiadas. Muchas obras adornaban oficinas 

estatales y aún casas de algunos funcionarios. Sólo lamento no haberle preguntado o no recordar 

al menos la fecha del ciclón” (comunicación personal vía email, martes 6/07/2010 22:04). Hoy 

fuera esta obra, en las Salas Cubanas del Museo Nacional, uno de sus hitos más representativos, 

entre los primeros del modernismo cubano, con gran peso visual para ciertas tendencias del arte 

contemporáneo. 

 

Intentemos desbrozar caminos y ofrecer, tentativamente, algo de luz sobre la desmemoria o la 

pregunta no hecha a Rigol, según se lamenta nuestro querido Vázquez: ¿cuál es la probable 

fecha en que se destruyó la obra de Gattorno, “Autorretrato con modelos”, a consecuencia de 

una imprudente desidia cubana que dejó, a expensas de las fuerzas de la naturaleza, un 

patrimonio que debió custodiar? Hay un lapso de diez años para proponer, que abarca desde la 

publicación de la obra en Pintura Cubana de Hoy (La Habana, 1944), hasta la creación del 

nuevo y definitivo Museo Nacional Palacio de Bellas Artes en 1955, donde el cuadro, de gran 

formato, hubiera estado expuesto en Sala, ya que fue adquirido por el Ministerio de Educación 

como premio en el Salón Nacional de Pintura y Escultura celebrado en 1935, según se publica 

en PCH.  
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¿Qué ciclón, que azotó a La Habana, pudo destrozar el cuadro, según le contó Rigol a Vázquez? 

Pues tenemos un listado, científicamente verificado (Cronología de las tormentas tropicales y 

huracanes que han afectado a La Habana, por Carlos Manuel González-Ramírez y Luis 

Enrique Ramos Guadalupe), de tres ciclones (excluyendo el anterior “Huracán de Cienfuegos” 

que no afectó a La Habana, y que coincide con el año de la premiación de la obra en 1935): uno 

conocido como “El Huracán de 1944”, que cruza la Habana con categoría 4, con rachas pico de 

262 km/h, 175 mm de lluvias acumuladas, dejando 319 muertos y pérdidas evaluadas en 

cuarenta millones de pesos. Otros dos ciclones de moderada intensidad ocurren entre septiembre 

y octubre de 1948. Es probable, si no surge otro dato que lo rectifique, que la lamentable 

pérdida de la obra de arte haya ocurrido en esos violentos días 17 y 18 de octubre de 1944. De 

modo que el cuadro original es destruido al mismo tiempo que una reproducción del mismo se 

daba a conocer a través del libro Pintura Cubana de Hoy, junto a la expo-venta itinerante 

organizada por el MoMA de Nueva York y la Galería del Prado de La Habana, Cuban Painting 

Today, que se encontraba en ese momento en el Munson-Williams-Proctor Art Institute, Utica, 

Nueva York (Oct. 1-30). Es penoso, sin dudas. 

 

¿Quieres más café Don Nicolás?, obra premiada en 1938, constituye una de las telas más 

comentadas del modernismo cubano, arquetipo del “criollismo”, del campesino en su entorno 

rural. Es tema que genera una amplia cantidad de cuadros, en Gattorno y otros pintores, 

generalmente marcados por la ingenuidad del acercamiento. Un idealismo social construido con 

los modos expresivos del post-impresionismo a lo Gauguin y un intencionado “primitivismo”, 

pero que sienta las bases renovadas del género ¨campesino¨, una de las cartas de presentación 

“nacionalista” de la Escuela de la Habana. En esta composición se aúnan cuatro ingredientes: el 

diálogo inteligente y fluido entre interior y exterior, el extraño futurismo de una cafetera 

metálica que deviene vértice destacado en la estructura de la escena rural, y las contrapartes 

sexuales que se establecen entre los personajes. Con rostros y cuerpos inflexibles, los guajiros 

tiesos, adulto y adolescente, se muestran en una gama cromática cálida que se integra al entorno 

interior del bohío con todos sus accesorios. Todo lo contrario de la guajira de semblante 

delicado, que ligeramente torcida y con vestuario ceñido que desnuda su torso con los colores 

del cielo exterior, sostiene entre sus dedos, entre sus muslos, un cigarrillo erecto, cuasi erótico.  
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Este detalle de la guajira fumadora, muy atípico y que no recuerdo en otra pintura cubana, 

proyecta esa imagen de libertad, de independencia femenina, aunque en realidad fue argucia 

muy conveniente para las ventas de la American Tobacco Corporation que promocionaba así 

sus “antorchas de la libertad”. La gracia, el simbólico cigarrillo, el café con sus aparejos, la 

exaltación del amor físico y hasta los dos trozos de cielo que nos pinta Gattorno, pertenecen a la 

guajira. Finalmente Don Nicolás -que nos mira con manifiesta desconfianza y que guarda sus 

tabacos en el bolsillo de su guayabera-, en algún momento que no he podido determinar se 

convierte en Don Ignacio, y la fecha del cuadro se mueve entre el 36 y el 38. Es posible 

también, en una especie de extendida interpretación de esta alegoría rural, que Don Nicolás 

seamos nosotros, el espectador, ese cuarto ingrediente del cuadro, y la guajira agraciada y 

presumida nos convida a una segunda taza de café ya servida en el extremo de la mesa. Ella no 

nos mira, pero nos ofrece, con inclinación afectiva, sus atributos.  
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Una rápida lectura de La Siesta, óleo de 1940, nos muestra los ingredientes bases del 

“criollismo” en el modernismo cubano: la guajira, el bohío y el campo. Pero esta sería una 

lectura limitada, que por rápida no nos deja ver las posibilidades interpretativas de esta obra 

luminosa y simbólica, que se regodea en los detalles físicos, y que parece proponernos un viaje 

al pasado y a la muerte a través de la profundidad de los sueños. La escena ofrece extrañas 

relaciones entre el desnudo de la cama, el sueño y la realidad subjetiva surrealista. La 

“omnipotencia del sueño” decía André Breton (1924). Los surrealistas “estudiaron los sueños y 

las visiones” decía Alfred Barr (1936). Recorremos, casi escaneamos con la vista, el sutil 

desnudo, sensual pero sin matiz erótico, entre pliegues de telas cuidadosamente desordenados, 

hasta el lazo rojo que la viste con engañosa ingenuidad, y aquí Eros sí se nos manifiesta. Las 

flores blancas en el agua, ¿castidad o pureza moral?, fueron su última visión.  
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A la altura del lazo, en el cabecero de la cama, se nos presenta un paisaje oscuro y tormentoso 

que recuerda el paso del alma entre las brumas del Estigia. Los pliegues del mosquitero nos 

conducen al retrato de una dama antigua, ¿algún familiar o ente tutelar que protege con su 

mirada el viaje de la joven a través de la siesta profunda? Finalmente, por una ventana, la vista 

se nos escapa junto a una mariposa que revolotea en el campo cubano. ¿Será el alma o psyche 

femenina y viajera de la fallecida, o la dormida, símbolo de transformación y resurrección como 

apuntan las tradiciones? Dormir es un modo de fallecer con posibilidad de retorno. La estética 

de Gattorno vuelve a tender puentes entre realidad y fantasía. En estas tres telas -Autorretrato y 

modelos (1926), ¿Quieres más café Don Nicolás? (1936-38) y La Siesta (1940)- el pintor tiene 

en cuenta al espectador, como su fuera un sujeto de su composición, en un aparente perfomance. 

Sin dudas, estas pinturas de Gattorno, inmersas en las posibilidades simbólicas del surrealismo, 

tendencia pictórica que va a desarrollar el pintor a lo largo de su carrera, devienen en 

composiciones intelectualizadas, prestas a la interpretación más que al simple goce de lo 

decorativo. En ello también se distancia Gattorno de las propuestas barrocas y ornamentales de 

la Escuela de La Habana, distancia que ahonda tan pronto abandona los clichés iconográficos 

que definen “lo cubano”.  
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José Ramón Alonso-Lorea (La Habana, Cuba, 1963) 

 

Historiador del Arte. Licenciado en la Universidad de La 

Habana (UH), Cuba, 1992. 

Con práctica de investigación sobre arqueología en el Museo 

Antropológico Montané de la UH, bajo la orientación del 

profesor Esteban Maciques Sánchez, y los maestros Ramón 

Dacal y Rivero de la Calle (1988-1992). Su tesis de grado lo 

especializó en el estudio del arte prehistórico del Caribe. 

Profesor Adjunto de la UH, donde impartió su curso de Artes 

Aborígenes en Cuba en la Cátedra de Historia del Arte (1994-

1996). 

Especialista de Colección de Pintura Moderna Cubana, bajo 

la orientación del experto Ramón Vázquez en el Museo 

Nacional, Palacio de Bellas Artes de La Habana (1993-1996). 

Ambas especializaciones le han permitido enfocar el estudio 

de la cultura artística desde la perspectiva arqueológica. 

Conferencista y Promotor Cultural en diversas instituciones 

docentes y culturales de Cuba, Colombia y España. 

Igualmente ha publicado artículos de arte y cultura en revistas 

especializadas de Cuba, Puerto Rico, España, Colombia, 

Argentina y USA. 

Como investigador independiente, es autor, coordinador y 

editor del proyecto EstudiosCulturales2003.es (EECC2003), 

una plataforma digital para la divulgación de contenidos 

docentes, un sitio de investigación sobre estudios de arte y 

arqueología, arquitectura y cultura general, principalmente de 

Cuba y el área Caribe. 
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