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PRESENTACIÓN 

 

Actualmente hay un número significativo de magníficas colecciones privadas en Miami. 

Las más conocidas son las que están abiertas al público por sus dueños, como Margulies Collec-

tion at the Warehouse, De la Cruz Collection, y la Rubell Family Collection.
1
 La Jorge Pérez 

Collection es también muy conocida porque él donó una extensa parte de la misma al museo del 

condado Miami-Dade que lleva su nombre. Sin embargo, esta es la proverbial punta del iceberg. 

Aunque lo que predomina en las colecciones privadas del sur de la Florida es arte contemporá-

neo, también están bien representados los periodos moderno (c. 1900-1970), colonial (especial-

mente Latinoamericano) y el arte no occidental. Esta tendencia ha ido creciendo desde los 

1980s, y se ha impulsado con la presencia de Art Basel y sus ferias satélites después del 2001. 

Cuando se documente la riqueza del coleccionismo de arte en Miami, y se cuente la historia, 

estoy seguro que el Arte Moderno Cubano (1920s-1950s) va a llenar un capítulo largo. 

Lo que viene a continuación es un testimonio personal sobre el coleccionismo de este tipo 

de arte en esta ciudad desde 1980. Cuando uso el nombre de Miami y de la ciudad, a menudo 

me refiero al Condado Miami-Dade. Las observaciones son de un historiador del arte que ha 

estudiado este arte con un ojo en los archivos y bibliotecas, y el otro en las obras de arte. Las 

colecciones, las cuales han crecido considerablemente en los últimos treinta años, hoy ofrecen 

una riqueza de documentación visual a curadores, críticos y estudiosos, produciendo exhibicio-

nes, catálogos, libros y videos de este periodo del arte cubano. Mis textos y conferencias, todo 

el tiempo, se han beneficiado considerablemente al ser expuesto en Miami el arte cubano. Esta 

cronología va de 1980 a 2010, años en los que curé la primera y la última exhibición de este 

periodo del arte cubano. 

Esta narración se nutre del conocimiento basado en cuarenta años de conversaciones con 

coleccionistas, visitas a las colecciones, galerías y museos, así como de la investigación del arte 

propiamente dicho. Mi memoria del arte en colecciones específicas se ha apoyado en consultas 

recientes de catálogos de exhibiciones, los catálogos de venta de Sotheby’s y Christie’s, artícu-

los de periódicos y entrevistas con dueños de galerías. Estas anotaciones brindan una breve 

introducción al Arte Moderno Cubano y a sus coleccionistas, perfila problemas del coleccio-

nismo, ofrece una descripción del arribo y la circulación del arte, y ofrece una percepción de 

colecciones específicas. 

                                                      
1
 Rubell Family Collection ahora conocida como Rubell Museum. 
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ARTE MODERNO CUBANO 
 

A finales de los 1920s, un grupo de artistas jóvenes en La Habana comenzó a pintar utili-

zando estilos no tradicionales, apropiados del arte moderno europeo. Estaban reaccionando 

contra las diversas formas del naturalismo que promovía la academia de arte en Cuba (Acade-

mia San Alejandro), y buscaban renovar o incluso revolucionar el arte cubano. La nueva direc-

ción en el arte ha sido llamada por diferentes nombres: arte nuevo, vanguardia y moderno. Ac-

tualmente se conoce mayormente como moderno. El término vanguardia persiste, y en ocasio-

nes se usa erróneamente para designar el arte de los 1940s. 

A menudo el arte cubano se analiza en término de generaciones y no de movimientos, y las 

generaciones coinciden con las décadas. Entre los artistas más conocidos de los 1930s están 

Eduardo Abela, Víctor Manuel García, Amelia Peláez, Antonio Gattorno, Fidelio Ponce de 

León, Arístides Fernández, Carlos Enríquez y Wifredo Lam. Son conocidos como la generación 

de la Vanguardia, la primera que rompió con el arte tradicional e introdujo en Cuba el moder-

nismo europeo. Estos tendieron a simplificar las formas y a pintar con colores más saturados 

que los del arte tradicional. Estos artistas también revitalizaron ciertos temas “cubanos” como el 

paisaje de la isla, los campesinos y sus tradiciones, y la cultura afrocubana, simpatizando con 

los trabajadores pobres y los marginados. 

La generación de los 1940s introdujo colores brillantes y formas elaboradas, a menudo cla-

sificadas como neo-barrocas. Este acercamiento a las formas se consideró, en ese momento, 

como una cualidad cubana (en comparación con el arte mexicano o norteamericano de ese pe-

riodo), y fue usado para representar la vida cotidiana de la ciudad de La Habana. Los artistas 

más representativos de esta generación son Mario Carreño, René Portocarrero, Mariano Rodrí-

guez, Cundo Bermúdez, Roberto Diago, Mirta Cerra y Luis Martínez Pedro. La obra de Peláez 

y de Lam alcanzó su madurez en los 1940s, después de haber desarrollado un estilo personal en 

los 1930s. 

Una nueva generación de artistas emergió en los 1950s. Algunos continuaron trabajando 

con la figuración, y los más vanguardistas se interesaron en la abstracción, influenciados por el 

arte moderno global de la segunda mitad del siglo XX. Entre los artistas más conocidos de esta 

tercera generación modernista están Agustín Cárdenas, Guido Llinás, Hugo Consuegra, Raúl 

Martínez, Tomás Oliva, Raúl Milián, Rafael Soriano, José María Mijares, Agustín Fernández, 

Loló Soldevilla y Sandú Darie. En los 1960s, la pintura fue retada por el cine, la fotografía y los 

afiches, formas artísticas con el potencial de alcanzar las masas, lo cual era algo deseado por el 
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nuevo gobierno revolucionario. Durante esta década emergieron tres grandes pintores: Antonia 

Eiriz, Ángel Acosta León y Servando Cabrera Moreno. Mientras tanto, Raúl Martínez transfor-

maba su estilo expresionista abstracto a una adaptación del arte pop. 

Las obras de estos artistas antes mencionados, y de algunos otros, integran las colecciones 

que se analizan en este ensayo. El Arte Moderno Cubano fue coleccionado durante décadas por 

una élite cubana educada, mayormente profesionales, y unos cuantos extranjeros. Las piezas, la 

mayoría pinturas, fueron vendidas por precios moderados, o incluso regaladas a amigos. A prin-

cipio de los 1990s, el arte de la primera y de la segunda generaciones comenzó a ser asiduamen-

te coleccionado fuera de Cuba, sobre todo en Estados Unidos, y los precios se incrementaron 

considerablemente. Después de años de negligencia por parte de curadores y coleccionistas, las 

obras de la tercera generación se han ido incluyendo cada vez más en exhibiciones y en colec-

ciones.  
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LOS COLECCIONISTAS 

 

He conocido, más o menos, unos veinte coleccionistas de Arte Moderno Cubano desde los 

1980s. El rango de sus colecciones ha estado entre veinte y más de cien pinturas, menos dibujos 

y todavía menos esculturas. Los coleccionistas han sido sobre todo hombres de negocios, docto-

res y abogados. Son mayormente hombres o parejas. En dos casos, mujeres. Sus edades oscilan 

entre los cuarenta y los ochenta. En algunos casos mencionaré a varios que ya han fallecido. Los 

mayores estaban familiarizados con el arte cubano antes del exilio, y los más jóvenes se familia-

rizaron con el mismo en Miami. Los que he conocido son parte de una élite cubana que emigró 

a este país en los 1960s. Son cultos, provenientes de una clase media sólida o una familia prós-

pera, y han sido exitosos en los negocios, o en los campos de la medicina o las leyes. La mayo-

ría de ellos se consideran cubanos, más que cubano-americanos, y su propia imagen es la de 

exiliados (originalmente “refugiados”) o emigrantes (últimamente “diáspora”) en cambio cons-

tante. 
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ALGUNAS CUESTIONES DEL COLECCIONISMO 

 

Las cuestiones del coleccionismo relacionadas con la motivación, la privacidad, la duración 

de las colecciones y las falsificaciones, no son únicas del arte cubano. Sin embargo, estos temas 

tienen algunas características que sí son únicas del coleccionismo en Miami. 

En un artículo sobre el coleccionismo de arte en Gran Bretaña, Zaza Hialethwa explica, su-

cintamente, las motivaciones básicas para coleccionar arte prácticamente en cualquier lugar: 

“Siglos atrás, se estableció la cultura lucrativa de coleccionar arte. Los ricos comenzaron a 

comprar arte por tres razones: luce hermoso, aumenta su valor mientras está en sus casas, y 

comprar arte es algo que otros ricos hacen”. 
2
 Por lo tanto, estética, inversión y estatus mueven 

esta práctica antigua y casi universal. 

Estas tres motivaciones están presentes en nuestro caso, pero cada incentivo ha jugado pa-

peles que han cambiado desde los 1930s. Hasta los 1980s, estética y valores culturales eran 

probablemente las motivaciones dominantes en el coleccionismo de Arte Moderno Cubano. Sin 

embargo, recientemente la inversión ha sido la más prominente. La tendencia económica global 

de ver al arte como un bien altamente deseado, coincide con la demanda y el incremento de los 

precios de este arte en los últimos treinta años. Esta circunstancia ha llevado a la prominencia 

del incentivo económico. Al mismo tiempo, el incremento de los precios ha dejado afuera a la 

clase media intelectual que originalmente coleccionó el arte que estamos analizando. 

El tema del estatus ha sido constante en el coleccionismo del Arte Moderno Cubano. Para la 

clase intelectual de su momento, entre los cuales éste circulaba, el arte proporcionaba el estatus 

de ser progresista y culto. Los separaba de la vieja sociedad cubana, y de la sociedad de los 

nuevos ricos. Más recientemente, el estatus deseado es también socioeconómico.  

Mas allá de las motivaciones establecidas, hay otras importantes en nuestro caso. Para los 

cubanos y cubano-americanos (aquellos nacidos o criados en los Estados Unidos), el mayor 

deseo por coleccionar ha sido estimulado por el orgullo de su identidad cubana y la afirmación 

del mismo en sus paredes. La condición de exilio prolongado, existente al lado de la migración 

permanente, y hasta hace poco la imposibilidad de visitar su país, dejó a los cubanos sin contac-

to directo con su herencia cultural material. Obras de arte han suministrado una aproximación 

simbólica y tangible a su cultura. Esto ha sido particularmente palpable en el caso de las obras 

del periodo prerrevolucionario, de una época que fomenta la nostalgia cubana en Miami.  

                                                      
2
 Zaza Hialethwa, “The History of Collecting Art-a Timeline”, The Guardian, Londres, Junio 1, 

2018. 
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Sin embargo, hay mucho más detrás del coleccionismo. Zara Ellis, en su breve estudio so-

bre Gustave Caillebotte, un coleccionista de pintura impresionista, ofrece una visión más mati-

zada del coleccionismo de arte: “Él compró muchos alicientes, incluyendo satisfacción, curiosi-

dad, respeto y aceptación social. El coleccionismo para Caillebotte era excitante, tentador y 

aventurero. Le trajo satisfacción, pero también le trajo responsabilidad de preservar y proteger”. 

3
 Estas motivaciones y conducta están presentes, en diferentes grados, en los coleccionistas que 

he conocido. Las motivaciones para coleccionar arte son numerosas y se superponen. Conviven 

la tentación, la emoción, la satisfacción personal y la responsabilidad de preservar. La preserva-

ción del Arte Moderno Cubano en Miami, después de décadas de haber sido expuesto a todo 

tipo de condiciones (como calor excesivo, humedad y en algunos casos negligencia), necesita 

ser más reconocido. 

Una de las cuestiones que más me sorprendió al principio fue el deseo de la privacidad. 

Frecuentemente he encontrado coleccionistas de arte cubano que no quieren ser conocidos por 

su nombre, o por lo menos quieren mantener ciertas adquisiciones en secreto. Este era el caso 

particular en los 1980s. Algunos no querían llamar la atención por sus valiosas posesiones. La 

mayoría temía que los dueños originales (a los que el gobierno cubano les confiscó las obras 

cuando fueron exiliados o las dejaron con parientes o amigos para salvaguardarlas y luego fue-

ron vendidas) fueran a reclamarlas. Muchas de estas obras terminaron en Miami y hubo recla-

maciones. En otros casos el coleccionista simplemente quería pasar desapercibido. Donde mejor 

se refleja el interés por la privacidad es en las listas de obras de los catálogos de exhibiciones 

del Museo Cubano de Arte y Cultura (Miami), en los que muchas colecciones aparecen como 

privadas. Actualmente, la mayoría de los coleccionistas listan sus nombres, ya que los reclamos 

de propiedad de los dueños originales han disminuido considerablemente.  

Los registros históricos nos enseñan que las colecciones privadas están usualmente en mo-

vimiento. Obras individuales o colecciones enteras vienen y van. Este es particularmente el caso 

de Miami con el arte que estamos analizando. La mayoría de las grandes colecciones de Arte 

Moderno Cubano han durado menos de una década, unas cuantas se mantuvieron por alrededor 

de los veinte años, y muy pocas más tiempo que éste. Negocios que quebraron, divorcios, enve-

jecimiento y muerte, o simplemente pérdida de interés, resultaron en la venta de las obras. Mu-

chas de las colecciones mencionadas en este ensayo ya no existen, o están siendo desmanteladas 

mientras escribo estas notas. Las incluyo porque deberían ser parte del registro histórico. Han 

                                                      
3
 Zara Ellis, Gustave Caillebotte and his Relationship to his Contemporary Art Market, Cheshire, 

Book Treasury, 2013. 
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jugado un papel importante en la exhibición, conservación y estudio del Arte Moderno Cubano. 

Afortunadamente, obras de las colecciones desmanteladas encuentran su camino hacia otras, a 

menudo nuevas, colecciones en Miami. 

El asunto más problemático ha sido las falsificaciones. Cada vez que el mercado del arte 

cobra interés en relación con un artista, movimiento o país, aparecen las falsificaciones. En el 

caso de este arte, es un fenómeno post 1990. El incremento de la riqueza entre los cubanos en 

Miami desde los 1980s, junto a la crisis económica cubana de los 1990s, incrementó la demanda 

y la accesibilidad a este tipo de arte. Esto a su vez resultó en precios más altos y en la oportuni-

dad de hacer dinero fácil con piezas falsas. La falta de expertos fuera de Cuba empeoró la situa-

ción. Obras falsas fueron hechas en Cuba, México, España y Miami, entre otros lugares. Estas 

piezas falsas complicaron la situación, pero no disminuyeron la demanda. Consecuentemente, 

muchos coleccionistas compraron falsos en algún momento, eventualmente conociendo la ver-

dad. Tampoco ayudó que ciertas personas, que estaban familiarizadas con el Arte Moderno 

Cubano pero que estaban lejos de ser especialistas, se declararon a sí mismos como expertos y 

comenzaron a emitir certificados de autenticidad.  

Hubo dos factores que complicaron aún más esta situación. Uno fue el método peculiar de 

las autenticaciones en los 1990s. Las personas que buscaban un certificado solamente querían 

pagar por el servicio si el experto declaraba la pieza como auténtica. De esa forma, el sistema 

fomentaba errar en el lado de la autenticidad. Segundo, muchas veces las autenticaciones eran 

solicitadas después que las piezas eran adquiridas. Esto resultaba igualmente problemático. Mi 

observación no excusa ninguna falta de ética de parte de los llamados expertos. Ellos, y yo, 

deberíamos haber hecho un trabajo mejor en educar a los coleccionistas en el hecho de que un 

“no” vale más que un “sí”, ya que les ahorraría el dinero y la vergüenza. 

Hice reportes de autenticidad para obras de Carlos Enríquez. Comencé cuando estaba ha-

ciendo investigaciones para una monografía de este artista, y quería ver todo lo que fuera posi-

ble de su obra. Por ese entonces había visto una buena cantidad de su trabajo en La Habana y en 

Miami. Detecté muchas piezas falsas y cometí errores en ambas direcciones. Unas pocas que 

pensé eran buenas resultaron ser falsas, y por lo menos dos que en un principio pensé que eran 

falsas eran auténticas. Visualmente el rango de las falsas va desde lo obvio hasta lo convincente. 

 Para hacer algunas anécdotas, éstas son algunas de las situaciones que enfrenté con pintu-

ras falsas: muchas fueron hechas en lienzos viejos, borrando las pinturas previas, y a menudo 

usando los marcos, puntillas, tableros viejos, e incluso polvo. Las firmas fueron borradas y sus-

tituidas por las deseadas, a menudo encima de las originales. Orinaban en las pinturas y las 
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ponían en un horno para crear una superficie gastada; una especie de envejecimiento instantá-

neo. Le ponían impermeabilizante transparente marino para evitar ser detectadas por las lámpa-

ras ultravioletas; muchas piezas falsas, en las que establecer la procedencia era difícil, hacían 

que este instrumento tan útil fuera ineficaz. Abundaban los certificados de autenticidad. Un 

truco ingenioso fue utilizar libros y catálogos difíciles de encontrar, y reemplazar las ilustracio-

nes originales en páginas específicas con la foto de una pieza falsa, hacer una fotocopia, y pre-

sentarla al potencial comprador. La lista de problemas es larga y continúa hoy. 
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ARRIBO Y CIRCULACIÓN 
 

Parte de estas obras llegaron a Miami con los primeros refugiados cubanos en los 1960s. 

Muchas más fueron traídas a este país en los 1940s y los 1950s por marchantes de arte y colec-

cionistas que visitaron Cuba. Una gran cantidad vino de Cuba, España y de los Estados Unidos, 

post 1990. 

Algunos exiliados cubanos afortunados, que lograron irse rápido después de la revolución, 

pudieron traer por lo menos parte de sus colecciones. Otros lograron pasar sus colecciones clan-

destinamente con la ayuda de embajadas extranjeras. Un ejemplo notable es el de Isabetta Lan-

cella, la hija de Carlos Enríquez y Alice Neel. A principio de los sesenta, ella regresó a la ca-

sa/estudio de su padre en las afueras de La Habana, conocida como El hurón azul, y recuperó 

cerca de una docena de pinturas y dibujos. Ella las sacó de Cuba con la ayuda de alguien en la 

embajada española. Entre las piezas estaban dos de las más importantes de los 1930s: Hamlet 

(c. 1933) y Músicos (1935). Todas las obras acabaron en Miami y aun son parte de la colección 

de la familia de Isabetta. Algunos exiliados discretamente trajeron consigo algunas piezas. Co-

mo el exilio cubano comenzó a incrementarse a principio de los 1960s, el gobierno permitía a 

las personas que se iban del país llevarse solamente unos pocos artículos de ropa y una cantidad 

irrisoria de dinero. 

El historiador de arte, curador y director del Museo de Arte de la Organización de Estados 

Americanos (OEA), José Gómez Sicre, organizó un número de muestras de arte que estamos 

analizando, y las hizo itinerar por los Estados Unidos de América durante los 1940s y los 1950s. 

Las obras en estas exhibiciones estaban a la venta. Más adelante, el marchante de arte Ramón 

Osuna, quien también vivía en Washington DC, vendía arte cubano desde sus galerías: la prime-

ra se llamaba Pyramids Gallery y la segunda Osuna Art Gallery. Estas fueron pioneras impor-

tantes en la comercialización del arte cubano en los Estados Unidos. A mitad del siglo XX, un 

número de galerías de arte de Nueva York representaban a artistas modernos cubanos: Pierre 

Matisse (Lam), Perls (Carreño), Julian Levy (Portocarrero), Rigl (Mariano) y Delphic Studio 

(Ponce). 

También debemos mencionar que turistas americanos en La Habana, siguiendo las reco-

mendaciones de Gómez Sicre y otros, visitaron a artistas y compraron arte cubano. A principio 

de los 80s, y cogiendo otra vez el ritmo después del 2000, muchas de las piezas compradas en 

Cuba o en los Estados Unidos, en los 1940s y 1950s, llegaron a Miami. 
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Hamlet (c. 1933) de Carlos Enríquez 



 

22 
 

 

 
 

Músicos (1935) de Carlos Enríquez 
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La siesta (1940) de Antonio Gattorno 

 
 

Las Tetas de Madruga (1943) de Carlos Enríquez 

 

Lo más interesante es que, aproximadamente, un tercio de las pinturas que se exhibieron en 

la reseñada exhibición Modern Cuban Painters, en el Museum of Modern Art de Nueva York 

(MoMA), en 1944, están hoy en colecciones privadas en Miami. En la mayoría de los casos, las 

obras que llegaron a los Estados Unidos, a mitad de siglo XX, desaparecieron de la vista. Dos 

obras que se pueden mencionar son Las Tetas de Madruga (1943) de Carlos Enríquez y La 

siesta (1940) de Gattorno. Estas piezas, muy admiradas y bien documentadas, fueron exhibidas 

y después desaparecieron de vista, y su paradero era desconocido. La primera fue encontrada 

por el coleccionista y galerista Ramón Cernuda en el 2005 en una colección privada en Dallas, 

Texas; y la última fue descubierta por el escritor Sean Poole en un ático en Massachusetts a 

finales de los 1990s. 

A principios de los 1980s, las casas de subastas Christie’s y Sotheby’s comenzaron a tener 

ventas especializadas en arte latinoamericano. Muy pronto, estas comenzaron a ser importantes 

fuentes de Arte Moderno Cubano adquiridas por los coleccionistas de Miami. Las obras vendi-

das por estas casas de subastas vienen de todas partes del mundo y, en el caso del arte cubano, 

una parte representativa fue comprada por norteamericanos desde los 1940s. El ejemplo más 

famoso es el del director de cine Alfred Hitchcock, quien adquirió Cinco mujeres (1941) de 

Ponce, después de la exhibición del MoMA. En 1991 fue vendida otra vez en Sotheby’s. Otro 

caso significativo fue la venta de la colección de Joseph Cantor en 1984, de quince óleos y once 

piezas en papel de artistas modernos cubanos. El señor Cantor era un coleccionista de Indianá-
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polis, quien hizo su dinero en los cines y en los bienes y raíces. Él comenzó a comprar pinturas 

de Lam durante su primer viaje a La Habana en 1949. Entre las pinturas de esa venta estaban 

dos piezas de Lam: la famosa Cuatro Elementos (1945), y Antilles Parade (1945). También 

tenía algunos Portocarreros, incluyendo Figuras de carnaval (1952), y de Ponce un Florero 

(c.1943) en gran formato. Hoy en día todas estas pinturas importantes están en Miami. 

 

 

 
 

Cuatro Elementos (1945) de Wifredo Lam 
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Cinco mujeres (1941), Florero (c.1940s) y Jarrón con flores (c. 1940s) de Fidelio Ponce  
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La danza afrocubana (1943) de Mario Carreño 

La venta de estas significativas pinturas, que es-

tuvieron por mucho tiempo en colecciones norte-

americanas, pero fuera de la vista pública, continúa 

hasta nuestros días. Un ejemplo relevante es la venta 

en 2007 en Sotheby’s de La danza afrocubana 

(1943) de Carreño, una de las tres pinturas al duco 

que estaban relacionadas y que eran sobre el campo 

cubano. Fue exhibida en el Lyceum de La Habana 

en 1943, después en la exhibición del MoMA de 

1944, y posteriormente en la Pearls Art Gallery que 

en esos momentos representaba a Carreño. Esta ga-

lería la vendió y permaneció en una colección pri-

vada durante cincuenta años. La pintura fue adquiri-

da por Cernuda Arte por un record de 2.6 millones 

de dólares y terminó en una colección en Miami. 

Hubo dos personas claves que trabajaron en Sotheby’s en los 1980s y que sirvieron como canal 

a las colecciones de Miami. Ellos fueron Dolores Smithies y Giulio V. Blanc. Ambos tenían exten-

so conocimiento del arte cubano y también eran coleccionistas.  

Mientras que por décadas el Arte Moderno Cubano se fue metiendo poco a poco en Miami, en 

los 1990s la puerta de contención se abrió. Las galerías de Miami, los marchantes privados y las 

principales casas de subastas, ofrecieron un suministro estable de arte a una creciente y próspera 

clase de cubanos. Una parte significativa de este suministro vino directamente de Cuba. Las nece-

sidades que generó la depresión económica de los 1990s, conocida como el “Periodo Especial”, 

hizo que el gobierno cubano permitiera la venta y exportación de este tipo de arte. La pobreza de-

sesperada de allá, y la riqueza de acá, también propició una buena cantidad de contrabando. Este 

fue el caso especialmente de aquellas obras consideradas por los oficiales cubanos como demasia-

do importantes para salir del país, siendo clasificadas como Patrimonio Nacional. Algunas de las 

obras que venían de Cuba pertenecían a conocidas y excelentes colecciones, otras provenían de la 

clase profesional.  



 

27 
 

 

 

 

 

 

 

 

 

 

 

 

 

 

 

 

 

 

 

 

 

 

 

 

 

 

 

 

 

 

 

 

 

 

 

 

 

 

 
 

 

 

 

 

Diablito (1938) 

de Carlos Enríquez 
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Después de publicar mi primer libro sobre la primera generación de artistas modernos cubanos en 

1994, marchantes establecidos, y otros improvisados, comenzaron a contactarme para enseñarme 

obras de arte recientemente traídas de Cuba. A veces me tocaban a la puerta de mi antiguo hogar en 

West Miami sin llamar primero. Conseguían mi teléfono y dirección a través de conocidos de otros 

conocidos. Durante un periodo de unos dos años, muchos venían buscando certificados de autentici-

dad y nombres de potenciales compradores. Solamente ofrecí preguntas y mi opinión oral sobre las 

piezas. Vi muchas pinturas, desde falsas hasta aquellas consideradas patrimonio nacional. Hay tres 

que sobresalen en mi memoria. Un día una persona se apareció y puso en el suelo de mi sala Horno de 

carbón (1937) de Carlos Enríquez, y lucía muy dañada por la operación de contrabando. Esta es una 

de las primeras y principales pinturas de protesta social cubana, basada en eventos reales que el artista 

presenció en un viaje al interior de la isla. La imagen muestra dos hombres raquíticos atendiendo un 

horno de carbón en un paisaje infernal. Cuando la vi por primera vez, el corazón se me quería salir por 

la importancia de esta pieza y porque estaba casi destruida. En otra ocasión me mostraron Diablito 

(1938) de Carlos Enríquez. Esta pieza, relativamente grande, muestra un personaje ritual ricamente 

vestido con su indumentaria, en lo que presumo sea una ceremonia religiosa afrocubana. Esta pintura 

había estado fuera de la vista durante décadas, y era recordada a partir de una fotografía en una revista 

y el registro de entrada de una exhibición. En este caso, la pieza estaba en buenas condiciones. La 

tercera de estas piezas memorables que recuerdo es Naturaleza muerta con jarrón chino (c.1944) de 

Ponce. Esta es una pieza grande y colorida. Una ambiciosa naturaleza muerta, muy bien documentada 

y admirada hasta hoy. Estas pinturas se quedaron en Miami. 

Dueños de galerías locales, y marchantes trabajando desde sus casas, son los responsables de ob-

tener y vender la mayoría del Arte Moderno Cubano en esta ciudad de Miami. Entre ellos, Ramón 

Cernuda, de Cernuda Arte, ha sido instrumental en encontrar obras olvidadas y otras más reciente-

mente adquiridas. Sus descubrimientos han sido muchos y pueden verse en sus publicaciones anuales 

Important Cuban Artworks. Los siguientes son algunas de las adquisiciones más significativas del 

señor Cernuda para su galería.  

Carlos Girón Cerna era un poeta y el Cónsul general de Guatemala en Cuba en los 1930s. Él y su 

esposa Rosie se hicieron amigos de la intelectualidad de La Habana y la vanguardia artística de la 

época. Él era amigo de Ponce y adquirió algunas de las piezas más destacadas y raras del artista, como 

El baño (1935), la cual muestra dos bañistas desnudas saliendo del agua, y Naturaleza muerta (1935), 

una imagen minimalista llena de pathos en vez de la esperada sensualidad asociada con este género en 

el arte. La colección también tenía dos notables retratos de su esposa Rosie, uno de Víctor Manuel y el 

otro de Ponce. 
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Retrato de Rosi 

 (1937) 

de Fidelio Ponce 
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El escritor, Girón Cerna 

(c. 1930s) 

de Fidelio Ponce  

 

 

 

 

 

 

 

 

 

 

 

 

 

 

 

 

 

 

 

 

 

 

 

 

 

 

 

 

 

 

 

El baño 

(1935) 

de Fidelio Ponce 
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En la década siguiente, el escritor europeo Robert Altmann se refugió en Cuba durante la 

Segunda Guerra Mundial. Se hizo amigo de muchos artistas e intelectuales cubanos de la época, 

se casó con una mujer cubana llamada Hortensia Acosta, y escribió y publicó sobre arte. Él 

ensambló una colección de primera categoría de Arte Moderno Cubano, la cual se llevó a Nueva 

York en los 1950s y después a París. Él continuó coleccionando arte cubano en los 1960s, ma-

yormente de la tercera generación de modernistas. Recientemente se deshizo de parte de la co-

lección, y una porción de ésta terminó en Miami. 

Otros dos extranjeros notables que vivieron y compraron Arte Moderno Cubano en La Ha-

bana son William Bowdler y Odette Lavergne. Bowdler era un funcionario político de la Emba-

jada de los Estados Unidos en La Habana, de 1957 a 1961, y compró pinturas de Víctor Manuel, 

Portocarrero, Bermúdez, Estopiñán y Milián. Lavergne vivió en Cuba, entre 1964 y 1971, como 

esposa del Embajador canadiense, amasando una colección de cincuenta y ocho piezas. Ella 

tenía preferencia por Víctor Manuel, Amelia Peláez y René Portocarrero. Muchas de estas obras 

están hoy en colecciones en Miami. 

Entre los cubanos más conocidos, cuyas colecciones el señor Cernuda adquirió, completas o 

partes de estas, está la de los esposos Cintio Vitier y Fina García Marruz, así como la de Car-

men Armenteros. Ambas eran fuertes en pinturas de Ponce. 

Algunas de las colecciones que el señor Cernuda trajo a Miami fueron ensambladas fuera 

de Cuba. Un lugar inesperado fue Haití. En los 1940s, Gómez Sicre organizó una serie de exhi-

biciones de pintores cubanos modernistas en el Centre D’ Art de Port-au-Prince. Este centro era 

dirigido por un norteamericano llamado Dewitt Peters, quien vendió el arte cubano a la élite 

haitiana y a los extranjeros trabajando en Port-au-Prince. El Dr. Gerard Lescot, Ministro de 

Relaciones Exteriores de Haití, entre 1941 y 1946, compró un grupo de pinturas y dibujos de 

Carlos Enríquez. También le encargó al artista una comisión para que le hiciera un retrato a su 

esposa cuando éste estuvo en Haití. Su adquisición más importante fue Héroe criollo (1941-2) 

de Enríquez. A principio de los 1940s, Enríquez pintó dos óleos similares de un criminal mon-

tado a caballo, con una mujer en los brazos y una pistola en la mano, corriendo de una amenaza 

invisible. El artista tituló a uno Bandido criollo (1943), el cual envió a la exhibición del MoMA 

en Nueva York en 1944; el otro, Héroe criollo, fue enviado a una exhibición en México y des-

pués a Port-au-Prince. Nunca se supo nada más de Héroe criollo y se pensaba que ambos títulos 

pertenecían a la pintura que fue a Nueva York. No es inaudito que con el tiempo una obra tenga 

dos títulos. En el 2009, Héroe criollo fue reunificado con Bandido criollo en las paredes de 

Cernuda Arte y la historia se aclaró. 
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Héroe criollo (1941-2) de Carlos Enríquez 
 

Bandido criollo (1943) de Carlos Enríquez 

 

 

Quizás la primera colección de Arte Moderno Cubano perteneciente a un norteamericano 

sucedió en Port-a-Prince. Maurice De Young III, mientras era el manager del Hotel Olaffson a 

mitad de los 1940s, se hizo amigo del señor Peters y amasó esta colección de arte. Compró va-

rias pinturas de Bermúdez, Enríquez, Mariano, Martínez Pedro y Víctor Manuel. A su regreso a 

los Estados Unidos trajo su colección y recientemente su familia la vendió. Muchas de estas 

obras están hoy en colecciones locales. 

Otros dueños de galería también han jugado papeles importantes en esta historia. Roberto 

Borlenghi, propietario de Pan American Art Projects, tiene un ojo agudo, afinado por los años 

de trabajo y la experiencia de sus visitas a Cuba durante dos décadas para comprar arte. Aunque 

mayormente representa a artistas contemporáneos, el señor Borlenghi ha traído de Cuba grandes 

cantidades de arte moderno, muchas bordeando notablemente la categoría de patrimonio nacio-

nal. Para mencionar algunas: Olvidados (1940s) de Víctor Manuel, una pintura rara y de gran 

formato, acerca de unos desdichados refugiados judíos de la Segunda Guerra Mundial; Mujeres 
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luchando (c.1940) de Mariano, una de sus primeras pinturas coloridas y sensuales; Pianista 

(1940s) de Diago, un óleo sobre papel, un poco más grande de cinco pies, de un artista afrocu-

bano; y Peces grises (1931) de Peláez, una inusualmente oscura naturaleza muerta, más bien 

abstracta, de su periodo parisino. 

El señor Borlenghi compró el Diago a Antonio Alejo, un profesor de la Academia de San 

Alejandro, quien aparentemente lo obtuvo del artista. Le compró Pescado gris al hijo del colec-

cionista, doctor, escritor y político Luis Amado Blanco, quien lo adquirió directamente de Pe-

láez. 

Porfirio Sardiñas fue un coleccionista de un solo artista, se hizo amigo de Víctor Manuel y 

solamente le compraba obras a él. Roberto compró su colección, incluyendo Olvidados. Jorge 

Fernández de Castro y su esposa Marta Sardiñas, la hermana de Porfirio, ensamblaron una limi-

tada pero exquisita colección de pinturas de Enríquez, Víctor Manuel, Ponce, Peláez, Portoca-

rrero, Mariano, Bermúdez, entre otros. Jorge era un abogado, que venía de una familia apodera-

da en La Habana, y junto con su esposa tenía lazos estrechos con la mayoría de los artistas mo-

dernos. Ellos eran una pareja muy culta, con una pasión por el arte y los libros. Mucho después 

de la muerte de Jorge, alrededor del 2000, Marta se llevó clandestinamente la colección a Espa-

ña. Poco tiempo después, el señor Borlenghi adquirió la mayoría de la misma, incluyendo el 

tanta veces reproducido Retrato de Marta (1940s) y L’Ecuyere (c. 1933), ambos de Carlos En-

ríquez. 

También compró los lascivos dibujos de Carlos Enríquez que eran ilustraciones de un poe-

ma erótico y controversial del autor renacentista Pietro de Aretino. Sobre ellos puede consultar-

se en el libro Carlos Enriquez. Erotic Ink Drawings for Sonetti Lussuriosi by Pietro Aretino, 

con los 12 dibujos de Carlos Enríquez y texto de presentación mío, y que fue editado por Pan 

American Art Projects (PAAP). Una versión en español, traducido del inglés por Irina Leyva-

Pérez, se puede consultar en www.estudiosculturales2003.es. 

Recientemente, el señor Borlenghi exhibió en su galería alrededor de ochenta obras moder-

nistas fechadas desde los 1920 hasta cerca de los 1960s. En este grupo estaban pinturas signifi-

cativas de Víctor Manuel, Peláez, Abela, Ponce, Enríquez, Bermúdez, Diago, Lam, Mariano y 

Milián, entre otros. La exhibición también incluía dos esculturas: una de Agustín Cárdenas, y 

otra, un bronce de gran tamaño, de Juan José Sicre. Este último fue un pionero de la escultura 

moderna en Cuba y es raramente coleccionado en los Estados Unidos. 
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Peces grises (1931) 

de Amelia Peláez 

 

 

 

 

 

 

 

 

 

 

 

 

 

 

 

 

 

 

 

 

L’Ecuyere (c. 1933) 

de Carlos Enríquez 
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Olvidados (1940s) 

de Víctor Manuel 

 

 

 

 

 

 

 

 

 

 

 

 

 

 

 

 

 

 

 

 

 

Mujeres luchando (c.1940) 

de Mariano Rodríguez 
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Pianista (1940s) de Roberto Diago 
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Romeo y Julieta (1943) de Cundo Bermúdez 
 

Retrato de Marta Sardiñas (1940s) de Carlos Enríquez 

 

 

 

Otras galerías notables, las cuales han vendido Arte Moderno Cubano a través de los años, 

son Nader Fine Art de Gary Nader y Latin Art Core de Israel Moleiro. La primera ofrece arte 

moderno de toda Latinoamérica, incluyendo a Cuba; mientras que la segunda vende mayormen-

te arte moderno y contemporáneo cubano. Latin Art Core ha estado al frente en el mercado de la 

geometría abstracta de los 1950s y principios de los 1960s. Otra galería, Tresart, fundada por 

Antonio de la Guardia en el 2006, se especializa en arte moderno y contemporáneo cubano. Él 

también ha sido exitoso en importar pinturas de estilo moderno de coleccionistas privados de 

gran trayectoria en La Habana.  

Hay un interés relativamente nuevo en la demanda de Arte Moderno Cubano. Recientemen-

te, al hablar con dos dueños de galerías, me dijeron que ellos estaban vendiendo cada vez más 

este tipo de arte a coleccionistas fuera de la Florida, muchos de ellos norteamericanos. La parti-

cipación de galerías de Miami en las ferias de Dallas, Los Ángeles, Atlanta, New York y Chica-

go, ha ayudado a exponer este arte moderno a nivel nacional y a ampliar el círculo de coleccio-

nistas. Por ejemplo, Romeo y Julieta (1943), famosa pieza de Bermúdez, estuvo en dos colec-
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ciones de Miami al menos desde principio de los 1980s. Recientemente el señor Cernuda la 

vendió a un coleccionista en Massachusetts. Las subastas semianuales de Christie’s y Sotheby’s 

de arte latinoamericano también han expuesto este tipo de arte a coleccionistas en todas partes. 

La constante curiosidad acerca de Cuba, entre los norteamericanos y los europeos, alimenta el 

mercado del arte cubano. 
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COLECCIONES 
 

La primera gran colección de Arte Moderno Cubano que vi pertenecía a José Martínez Ca-

ñas. Él fue el presidente de Frito-Lay de Puerto Rico desde 1972 hasta 1977, cuando creó la 

colección. En 1980 su colección fue exhibida en el antiguo Metropolitan Museum of Art of 

Miami, que estaba en esos momentos en el histórico hotel Biltmore de Coral Gables. El museo 

ocupaba el segundo piso de la logia, detrás y hacia la parte derecha del hotel. Un patio interior 

con una fuente y dos grandes escaleras recibían al visitante. La colección era de arte moderno 

latinoamericano, incluyendo muchos artistas cubanos. Eran cincuenta pinturas en total. La se-

lección cubana era de primera categoría e incluía piezas de Ponce, Peláez, Enríquez, Carreño y 

Portocarrero, entre otros. 

Tenía cinco pinturas excelentes de Peláez. Tres de su estancia en Europa: Mujer sentada 

(1929), Crisantemus (1930) y El coco (1932); una de la madurez de su carrera, una naturaleza 

muerta de 1943 y otra naturaleza muerta de 1954. También tenía de Lam una de las mejores 

piezas del tema de la mujer-caballo, Femme Cheval (1950). Dos pinturas me paralizaron ese 

día. Estas eran Eva (c. 1940) de Carlos Enríquez y San Ignacio de Loyola (c. 1938-39) de Pon-

ce. Eva es una tela de tamaño mediano, de un desnudo con una expresión facial ensoñadora y 

pintada en capas transparentes de tonalidades azul y verde. El guardia, que me vio parado en-

frente por un buen rato, vino y me dijo: “ella fue la segunda esposa del pintor, y cuando ella lo 

dejó por una mujer, él le metió un cuchillo a través del estómago de la figura. Mire bien de cer-

ca y verá donde fue restaurada”. Pensé, ¡qué pintura y qué historia! Me dije a mi mismo: tengo 

que investigar más sobre este artista. En el 2010 publiqué una monografía sobre él, Carlos En-

ríquez, The Painter of Cuban Ballads. En el caso de Ponce me conmovió su profundo uso del 

blanco, la extraña naturaleza muerta de un conejo con una daga clavada en su cuello sangrando, 

y las figuras inclinadas de lado. Esta pintura, medité, debe ser la más extraña e irreverente re-

presentación del fundador de la Orden Jesuita. También me motivó a investigar la vida y obra 

de Ponce. El resultado de esta investigación es la monografía que aun no se ha publicado: A 

Cuban Original: The Art of Fidelio Ponce de León. Estas dos pinturas fueron exhibidas en la 

referida exhibición Modern Cuban Painters, en el The Museum of Modern Art en Manhattan en 

1944. Algún tiempo después estas pinturas terminaron en Miami, donde se encuentran hoy. 
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San Ignacio de Loyola 

(c. 1938-39) 

de Fidelio Ponce 

 

 

 

 

 

Eva  

(c. 1940) 

de Carlos Enríquez  
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Un punto y aparte. Ciertas exhibiciones en museos importantes le ponen un sello de apro-

bación a artistas, movimientos o escuelas de arte, y le adicionan un valor a las piezas que se 

exhiben en estas. La antes mencionada exhibición en el MoMA, la cual los historiadores del arte 

cubano han elevado a la esfera mítica, es una de esas. 

“Las pertenencias del señor Cañas fueron adjuntadas después que fuera demandado por 

malversación de fondos. La sentencia que demoró varios años falló a favor de Pepsico [la com-

pañía principal de Frito-Lay], transfiriendo la propiedad de los instrumentos, así como de las 50 

pinturas latinoamericanas, las cuales se vendieron por un valor de $578,800 en Sotheby's en 

May” de 1984 (New York Times, June 29, 1984). Hoy, una de las pinturas de esa colección cos-

taría fácilmente lo que la colección completa en aquella época. A finales de los 1980s y más 

tarde, vi muchas de estas pinturas en colecciones locales y en exhibiciones en el antiguo Museo 

Cubano de Arte y Cultura. 

Mi interés inicial en el arte cubano me llevó en 1982 a curar una exhibición de veintisiete 

pinturas: Origins of Modern Cuban Art. Fue en el Frances Art Gallery del Miami-Dade Com-

munity College, en el campus del downtown. En ese entonces estaba trabajando en esa escuela 

como historiador del arte, y Sheldon Lurie, el curador de la galería, me animó a hacer esta exhi-

bición. En esta muestra incluí piezas importantes del Museo de Arte Moderno de Nueva York, 

del Museo de Arte Moderno de la Organización de Estados Americanos en Washington D.C., y 

del Museo de Arte de Daytona Beach. Ninguna de estas piezas habían sido exhibidas en Miami. 

A través de amigos de mis amigos, contacté a un pequeño número de personas que colecciona-

ban arte cubano en Miami, y cuyas obras prestadas constituyeron casi la mitad de la exhibición. 

Dos de esas colecciones merecen que se escriba más sobre ellas. 

Una tarde visité la casa del ya fallecido Francisco Mestre, un hombre de negocios, que vivía 

en Sunset Drive. Caminamos alrededor de una sala y un comedor amplios, bien iluminados por 

unas grandes ventanas, y allí me enseñó cerca de una docena de pinturas. Las dos que escogí 

para la muestra fueron Los mambises (1940s) de Enríquez, una energética y pictórica pieza 

sobre los libertadores cubanos en acción durante la Guerra de Independencia; y Los botes 

(1929) de Peláez, un paisaje cubista, temprano y austero, hecho en Europa. La sorpresa mayor 

de la tarde no estaba relacionada con arte cubano, era una escultura de metal grande, de un león 

magnífico, supuestamente del periodo Helenístico. Resultó que muchos de los coleccionistas 

que he conocido también coleccionaban arte de otros países y periodos. 
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Durante la búsqueda local para mi exhibición me encontré con una de las mejores coleccio-

nes de Arte Moderno Cubano. Lodovico y Conchita Blanc, con la ayuda de su hijo historiador 

de arte, Giulio, ensamblaron una exquisita colección mayormente de obras maestras. Me dieron 

la bienvenida a su casa de Coconut Grove, la que a diferencia de la de Mestre, los espacios eran 

relativamente pequeños y oscuros. En una forma modesta, Lodovico me mostró una tras otras 

piezas magníficas. 

En una sala íntima, en una pared larga, estaba Dos hermanas leyendo (1944) de Peláez, una 

audaz pintura en gouache de gran formato, de dos figuras femeninas leyendo, supuestamente 

sus hermanas. La pintura ofrece una combinación única de cubismo y expresionismo. La técnica 

aquí es más suelta que en la mayoría de sus pinturas. También incluí en la exhibición Los mara-

ñones (1939-40), una de las piezas cubistas y minimalistas con un fuerte centro redondo de 

Peláez. En esos momentos, esa pintura era una de las pocas en los Estados Unidos que represen-

taba sus obras maduras del periodo post parisino. Otra de las piezas es Marpacífico (1936), uno 

de los temas favoritos de la pintora. 

 

 

   
 

Marpacífico (1936)  
 

Los marañones (1939-40) 
 

Dos hermanas leyendo (1944) 

 

 

Al dejar las sosegadas pinturas de Peláez me encontré con El rapto (c. 1933), la perturbado-

ra pintura de Enríquez, también de su periodo parisino. La imagen muestra, mayormente en gris, 

negro y rojo veneciano, un hombre sentado con un brazo fuerte aguantando a una mujer desnu-

da y arrodillada, con el cuello y la cabeza cortados de forma violenta. De las tantas escenas de 

violaciones del arte europeo, de donde tomó la idea, particularmente del surrealismo, es esta una 

de las más salvajes. También tomé prestada esta pintura para la exhibición. 
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El rapto (c. 1933) de Carlos Enríquez 

 



 

44 
 

 

Otras dos pinturas atrajeron mi atención, pero no encajaban con el propósito de la muestra. 

Una fue Romeo y Julieta (1943) de Bermúdez y Gallos peleando (1942) de Mariano. Bermúdez 

representó a los icónicos amantes de la obra de Shakespeare desnudos en el trópico, ella en un 

balcón, y él tratando de alcanzarla, su pronunciada nariz tocando uno de los pezones de ella de 

una forma casi clandestina. Mariano, el pintor de los gallos, raramente los representa peleando, 

como en esta pintura. Al tener una sensibilidad diferente hacia los colores, el primero más fuer-

te, y el segundo mas cálida, ambas pinturas son cromáticamente intensas. Estas dos pinturas 

también fueron incluidas en la exhibición del MoMA, y cuando se vendieron recientemente 

cada una alcanzó el precio de medio millón de dólares. Una suma que entonces era inimagina-

ble. Una última pintura, que recuerdo vívidamente de ese día, fue Femme Peignant ses Cheveux 

(ca. 1938) de Lam. Éste tomó el tema de la mujer peinándose, que se ha representado muchas 

veces, y lo redujo a su esencia. En una tela grande, representó frontalmente a una figura feme-

nina de piel oscura, vestida de blanco, peinándose su pelo, lacio y negrísimo. Líneas minimalis-

tas y geométricas, seguras y precisas, y una paleta restringida, le dan a esta pieza una calidad 

icónica. Esta es una de las mejores pinturas de Lam del principio de su periodo maduro de París. 

 

 

 

 

 

 

 

 

 

 

 

 

 

 

 

 

 

 

 

 

 

Gallos peleando (1942) 

de Mariano Rodríguez 
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Femme Peignant ses Cheveux (ca. 1938) de Wifredo Lam 
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Un gusto cultivado, conocimiento de la historia del arte, y dinero cuando el arte que es-

tamos analizando era relativamente económico, le permitió a Lodovico y Giulio Blanc en-

samblar una colección extraordinaria. Debido al envejecimiento y a las muertes, esta colec-

ción, que duró por más de tres décadas, ha sido vendida poco a poco recientemente. 

También tomé prestadas otras dos pinturas para mi exhibición de la colección de Fran-

cisco Olartecoechea. Él era un chef de Nueva York que se retiró en Miami. Su colección era 

pionera en el contexto de Miami. Tenía pinturas de la mayoría de los mejores artistas mo-

dernistas, y la mayoría era promedio. 

Mirando nuevamente los catálogos de los 1980s, publicados por el extinto Museo Cu-

bano de Arte y Cultura, refresqué mi memoria de los coleccionistas de arte cubano activos 

en esa década en Miami. Estos catálogos dan evidencia del nivel de coleccionismo de ese 

momento de los 1980s. La exhibición de Víctor Manuel (1982) incluía 26 pinturas, 34 dibu-

jos y 3 litografías; la de Eduardo Abela (1984), 24 óleos y cuatro piezas en papel; Carlos 

Enríquez (1986), 29 óleos y 31 piezas en papel; Cundo Bermúdez (1987) 33 óleos, 25 piezas 

en papel y una en encáustica; Amelia Peláez (1988) 16 óleos, 20 gouaches (una de sus técni-

cas favoritas), 9 dibujos y 3 cerámicas; y Fidelio Ponce de León (1992) 35 óleos, 15 dibujos 

de lápiz y dos pasteles. Estas obras salieron mayormente de dos docenas de colecciones 

privadas locales (ver notas en este texto acerca de la colección de Arte Moderno Cubano de 

este museo). 

Entre los coleccionistas, que los catálogos del Museo Cubano trajeron de vuelta a mi 

mente, está Mario Amiget, un cubano de fuertes raíces catalanas. Él era un hombre de nego-

cios, que se especializaba en muebles boutique para negocios. En hogar espacioso y bien 

iluminado, que compartía con su esposa Ligia en Coral Gables, tenía una gran colección de 

pinturas modernistas cubanas y algunas de artistas cubano-americanos. De las más de veinte 

pinturas que vi ahí, en un par de visitas, las que más me impresionaron fueron Naturaleza 

muerta con peces (1943) de Peláez, la versión más expresionista de un tema que repitió mu-

chas veces; Rapto (1956) de Enríquez, que no era una escena de violación, sino una de sus 

últimas versiones y de las más poéticas de un hombre y una mujer ecuestres cabalgando 

juntos hacia el atardecer; y Cuarteto habanero (c. 1957) de Bermúdez, una representación 

lírica de su tema de músicos. Amiget fue un íntimo amigo de este artista y tenía muchos 

óleos y dibujos de Bermúdez. 
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Naturaleza muerta con peces (1943) 

de Amelia Peláez 

 
 

 

 

Rapto (1956) 

de Carlos Enríquez 
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Uno de los coleccionistas más dinámicos e intuitivos que conocí en los 1990s es Bruno 

García. Él era un hombre de negocios en el campo de las impresiones. Por dinámico quiero 

decir que a menudo compraba, vendía y cambiaba obras en su colección. Mencioné intuitivo 

porque tenía muy poco conocimiento de arte cubano, pero tenía ojos para piezas primordiales. 

Visité su casa en Coral Gables en varias ocasiones. Él fue el primer dueño de Horno de Carbón, 

la reconocida obra de Enríquez, y el coleccionista responsable por su primera y excelente res-

tauración. También era dueño de Naturaleza muerta (1949) de Peláez, una de las piezas que 

más se ha reproducido. Se destaca por el intrincado arabesco de gruesas líneas negras y colores 

como de vitrales de ventanas iluminadas por el sol. Tenía un Carreño único de un sólo tambor, 

Tumbadora (1950). Su composición estrecha y vertical sugiere que era parte de un tríptico. 

También tenía numerosas piezas de Víctor Manuel, incluyendo una de sus escenas de carnaval 

más ambiciosas de los 1940s. Él también coleccionó arte colonial. En una ocasión tenía una 

pequeña pintura de un hombre a caballo, de Guillermo Collazo, una rareza de encontrar fuera de 

Cuba. Igualmente coleccionaba arte cubano contemporáneo, incluyendo cubano-americanos. Su 

colección era pionera. Comenzó en los 1970s de forma sustancial, llegando a más de cien piezas 

en sus mejores momentos. 

 

  
 

Horno de carbón (1937) de Carlos Enríquez 
 

Naturaleza muerta (1949) de Amelia Peláez 
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Los abogados y personas de negocios Pe-

dro Ramón López y su esposa Teresa Saldise 

amasaron una colección extensa de pinturas 

modernistas, cubanas y latinoamericanas, en 

los 1980s y a principios de los 1990s. Ellos 

eran dueños de General Bank, de ahorros 

federales y préstamos, y un negocio de segu-

ros. Su coleccionismo terminó al ser acusados 

por el gobierno federal de utilizar su negocio 

para comprar arte y para otros usos personales. 

El gobierno federal ganó el caso y confiscó el 

arte latinoamericano que habían comprado con 

el dinero del banco. El resto, comprado con el 

dinero del seguro, se lo llevaron cuando se 

fueron a España. 
 
 

Cortadores de caña (1943) de Mario Carreño 

 Una vez visité su casa de Miami Beach, en la que las habitaciones espaciosas y las paredes 

de alto puntal estaban llenas de pinturas. Ellos tenían Mañana verde (1943) de Lam, una obra 

con alusiones a los espíritus naturales del panteón afrocubano, y que se ha exhibido extensamen-

te. También eran los dueños de Cortadores de caña (1943) de Carreño. Esta pintura grande es 

parte de tres ducos en los que Carreño pagó un tributo vigoroso a la vida en el campo de Cuba. 

Hoy en día, Cortadores de caña y las piezas que la acompañan, Danza afrocubana y Fuego en el 

batey, están entre sus obras más conocidas. Peláez estaba bien representada. Había dos piezas de 

sus años parisinos, en ese entonces raro en Miami: Mujer sentada (1929) y Crisantemus (1930) 

(que antes estaba en la colección de Martínez-Cañas). Ellos también tenían una naturaleza muer-

ta de ella de 1945. Era un gouache de tamaño mediano con una intrincada composición de con-

tornos negros y fuertes. También recuerdo Más halan un par de tetas que una carreta (c.1943) 

de Enríquez, una pintura escandalosa, ejecutada exquisitamente, basada en el proverbio rural y 

machista que le da título a la obra. Ahí también vi por primera vez una abstracción geométrica de 

Portocarrero de los 1950s, Tiro al blanco. Por ese entonces era muy raro encontrar obras de esta 

fase de Portocarrero. La últimas pinturas que recuerdo de esta colección eran tres obras excelen-

tes de Abela: Paisaje con animales (1958), Cabeza de muchacha (s/f) y Muchacha con flores 

(s/f). Algunas de las pinturas de esta colección regresaron a Miami, otras terminaron en lugares 

como Nueva York (Mas valen... de Enríquez) y Santo Domingo (Cortadores… de Carreño). 
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Más halan un par de tetas que una carreta (c.1943) de Carlos Enríquez 
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Mañana verde (1943) de Wifredo Lam  
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El balcón (1942) de Amelia Peláez 

 

Otro coleccionista importante en esa época era el promotor de inmobiliarias Arturo Munder 

y su esposa Sylvia. La colección de ellos era extensa y novedosa. Eran dueños de El balcón 

(1942) de Peláez, que mostraba a dos señoras con una jaula con un pájaro en un balcón. Una 

escena habanera. Esta pieza fue ilustrada en la cubierta del catalogo de la exhibición del MoMA 

de 1944. Otra excelente pintura de esa colección era Barco fantasma (c.1944) de Ponce, una 

imagen muy abstracta de un barco fantasma en un mar violento. Sus cualidades misteriosas 

salen de las formas nebulosas y del color: verdes oscuros con gruesas rayas blancas. También 

recuerdo un paisaje urbano de Abela, Ciudad de la Habana (1960), una representación colorida 

y casi infantil de un paisaje urbano. Uno de mis favoritos era Guasimal Baseball Club (1944) de 

Enríquez. La pintura representa a unos niños afrocubanos pobres jugando béisbol en una calle 

del barrio de Enríquez. La rápida ejecución sugiere la naturaleza espontánea del juego en un 

barrio marginal de La Habana. Aunque el béisbol es el deporte nacional, y se jugaba millones 

de veces en las calles, nunca se había representado en la pintura cubana. 
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Guasimal Baseball Club (1944) de Carlos Enríquez 
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Las colecciones de Miami son ricas en las obras “tardías” de Abela (finales de los 1950s-

principios de los 1960s) y Enríquez (1950s). Que yo sepa, el señor Munder vendió su colección 

hace un tiempo atrás.  

Una exhibición rara en Miami significa mostrar una colección privada con un catálogo. En 

1988 el Miami Dade College exhibió Twentieth Century Cuban Art from the Collection of 

Ramón Cernuda and Nercys Ganem. El señor Cernuda es un hombre de negocios, quien es 

dueño de una casa editorial, y en los últimos veinte años de una galería de arte, Cernuda Arte. 

Por un largo tiempo ha sido un apasionado coleccionista de arte, y de textos sobre arte cubano, 

y se ha convertido en un conocedor del arte colonial y moderno cubanos. La señora Ganem, 

como su esposo, ha desarrollado un ojo aguzado para determinar lo bueno, lo malo y lo excelen-

te. Ella estudió literatura y es una editora experimentada. 

La exhibición de 1988 incluía 24 óleos y 24 piezas en papel de una variedad de artistas: 

Eduardo Abela (2) Víctor Manuel (4), Arístides Fernández (2) Fidelio Ponce (6), Carlos Enrí-

quez (4), Amelia Peláez (4), Domingo Ravenet (1), Mario Carreño (1), René Portocarrero (4), 

Mariano Rodríguez (1), Cundo Bermúdez (2), Roberto Diago (1), Raúl Millián (3), Roberto 

Estopiñán (1), José M. Mijares (3), Agustín Fernández (1), Servando Cabrera (1), Ángel Acosta 

León (4), Antonia Eiriz (1), Gina Pellón (1) y Arturo Rodríguez (1). La muestra fue una revela-

ción en cuanto a la extensión y la calidad de las colecciones de arte cubano en Miami. Este fe-

nómeno no se podía apreciar a partir de las exhibiciones del Museo Cubano, dado que estas 

exhibiciones fueron organizadas tomando obras de varias colecciones y muchos de los colec-

cionistas escogieron permanecer anónimos. Sheldon Lurie, el curador de la exhibición y el di-

rector de la galería, quiso hacer más exhibiciones presentando colecciones locales específicas, 

pero nunca se materializaron.  

A continuación, Ramón y Nercys comenzaron a invitarme a su casa en un edificio alto en 

Brickell Avenue. El edificio es uno de los primeros de la firma de Arquitectonica. Es uno de los 

edificios icónicos de Miami. Su casa está repleta de pinturas y dibujos cubanos en una serie de 

habitaciones y corredores. Uno entra al apartamento a través de un pasillo en forma de L con 

una pintura en la pared derecha y otra en la pared del frente, sugiriendo escasamente lo que 

viene detrás. Cuando pasas la esquina, la pintura de la pared del frente fue por mucho tiempo El 

café (1940s), un Portocarrero de gran formato. Muestra una mujer sentada en frente de una me-

sa con una taza y una naturaleza muerta. 
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Au défaut du jour (1945) de Wifredo Lam 
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La pecera (c. 1942) 

de Mariano Rodríguez 

 

 
 

 

 

 

 

Cafetera (1960) 

de Acosta León 

 

 
 

 

 
 

Pescados (1950s) 

de Amelia Peláez 
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Este óleo sobre tabla fue pintado en blanco y marrón, unos matices que le dan un aire de no 

haber sido terminado. De todas formas, su poder emocional es tan fuerte como el de las piezas 

de mucho color. Vi esta pintura como una señal de bienvenida. 

Hacia la izquierda se encuentra la sala, espaciosa, bien iluminada y de paredes blancas. 

Termina en puertas de cristal de corredera hacia un balcón con vistas a Biscayne Bay. Los mue-

bles consistían en dos sofás blancos, dos sillones de madera cubanos, y un gran piano negro. 

Esta es la sala de la fama. En la pared de la derecha está Bandolero criollo (1943) de Enríquez, 

grande e imponente, seguido por La pecera (c. 1942), una juguetona pintura de Mariano, des-

pués el irreverente San Ignacio de Loyola (c. 1938-39) de Ponce, seguido por Eva (c. 1940) de 

Enríquez, un retrato desnudo de su segunda esposa. Estas estaban entre las piezas de la colec-

ción de Martínez Cañas que retornaron a Miami. En algún momento, Eva fue reemplazada por 

Pescados (1950s) de Peláez, una naturaleza muerta de peces en su marco original. La imagen es 

más abstracta y pintada en un blanco luminoso, azul y rojo. La pared termina con una pintura de 

gran formato, Untitled (1963) de Acosta León, realizada en Europa al final de su breve carrera. 

Consiste en una criatura extraña y marrón, sobre ruedas y aguantada por cuerdas, como si fuera 

una marioneta. La figura cabalga contra un fondo color hueso y vacío. En realidad es difícil 

describir la sutileza y variedad de los colores del fondo. A Ramón le gusta mostrarla de lado, lo 

cual funciona perfectamente. La fuerte presencia de esta pintura funciona como un signo de 

exclamación al final de la pared. Ellos son fanáticos de la obra de Acosta León y tienen una 

buena cantidad de piezas, incluyendo una de sus famosas cafeteras y autorretratos atormentados. 

Cuatro de las pinturas mencionadas en esta pared fueron incluidas en la exhibición Modern 

Cuban Painters del MoMA, 1944: los dos Enríquez, el Ponce y el Mariano. 

Hacia la parte derecha, de frente a la pared más corta, hay una puerta francesa ancha que 

lleva hacia una oficina-biblioteca. En la parte izquierda de la puerta cuelga un pequeño Abela de 

los 1950s o principios de los 60s, su último periodo. Es una madre con un niño en un fondo 

indescriptible de color marrón y azul intenso. En frente de la pintura, en un pedestal, está un 

pequeño bronce de Cárdenas, uno de sus escultores favoritos. A la derecha de la puerta está Au 

défaut du jour (1945) de Lam. Esta pintura de seis por cuatro pies es una de las piezas más im-

portantes de su breve y elegante periodo blanco. Usa unas líneas finas y elegantes, y parches 

suaves de negro, conjurando unas figuras hibridas y fantasmales que emergen delicadamente de 

un vacío. 
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Untitled (1963) de Acosta León 
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La otra pared larga de la sala rectangular tiene ocho pinturas en dos filas apretadas de cua-

tro, una encima de la otra. Empezando por la izquierda, hay dos Marianos de tamaño bastante 

grande. El de abajo, Mujer y gallo (1941), muestra una figura femenina monumental, sentada en 

frente de un paisaje y sosteniendo un gallo a punto de picarle los labios. Esta es la versión cuba-

na del mito de Leda. La pintura de arriba, Mujeres luchando (c. 1940), muestra dos figuras fe-

meninas corpulentas peleando en una forma juguetona, contra un paisaje. Ambas están entre sus 

obras más reconocidas y consecuentemente ilustradas. Seguido hay dos Carreño en la fila de 

arriba. Sus estilos son tan diferentes que parecen hechas por dos artistas diferentes. Carreño 

transitó y dominó diferentes lenguajes visuales durante su larga carrera. A la derecha está Cos-

turera (1943), una síntesis armoniosa de líneas y colores magníficos. Transformó un trabajo 

laborioso y mal remunerado en un interior abarrotado, en una elegante fantasía neo-barroca. El 

otro Carreño, una composición sintética cubista titulada Pastoral (1946), es otra versión cubana 

de un tema clásico. Muestra tres campesinos descansando, tocando música y en un picnic en el 

medio de un paisaje lujoso. En esta habitación, Enríquez, Mariano y Carreño tienen pinturas que 

se refieren a mitos clásicos antiguos. La interpretación de estos temas tradicionales sirvió para 

universalizar sus escenas y personajes cubanos.  

Debajo de estas pinturas hay otras dos de interiores habaneros: Desnudos (c. 1948) de Cun-

do e Interior del Cerro (1943) de Portocarrero. La primera es una representación rara de un 

burdel en La Habana, saneado por el colorido lenguaje visual y por el título. La pintura repre-

senta un número de desnudos aparentemente esperando por clientes en un interior neocolonial. 

Portocarrero también muestra un interior neocolonial. El suyo es muy decorado y fue inspirado 

en las memorias del artista de su infancia en ese vecindario de La Habana. Su interior, un con-

cepto melancólico, más que una representación de un lugar existente, lo descubre como un 

maestro colorista y líder de las elaboradas composiciones neo-barrocas tan características del 

arte moderno cubano de esa década. Mujer con gallo de Mariano, Costurera de Carreño y el 

Interior del Cerro de Portocarrero, son ejemplos primordiales de las pinturas que hicieron que 

el historiador de arte y curador norteamericano Alfred H. Barr Jr. declarara en 1944 que los 

artistas cubanos “estaban borrachos de colores”. Colores brillantes y composiciones complejas 

son los dos elementos visuales más asociados con el arte moderno cubano de los 1940s, o la 

llamada “Escuela de La Habana”. 
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Mujer y gallo (1941) de Mariano Rodríguez 
 

 
 

 

 

 
 

Costurera (1943) de Mario Carreño 
 

 
 

 
 

Interior del Cerro (1943) de René Portocarrero 

 
 

Desnudos (c. 1948) de Cundo Bermúdez 
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Pastoral (1946) de Mario Carreño 

 

 

 

 

 

 

 

 

 

 

 

 

 

 

 

 

 

 

 

 

 

 

 

Frutero (1947) de Amelia Peláez 
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El estilo en general fue llamado barroquismo o neo-barroquismo por 

los críticos contemporáneos, y llegó a estar asociado a una cualidad cu-

bana que iba más allá de un mero tema. Una voluntad a formarse. (Ver 

los escritos de Alejo Carpentier, José Lezama Lima, Guy Pérez Cisneros 

y José Gómez Sicre). ¿Será que los pintores siguieron los escritos de es-

tos críticos en su elección de forma, o los críticos tradujeron a palabras 

lo que los pintores estaban haciendo? ¿O quizás fue un poco de ambos? 

Aún estoy estudiando eso. Sé que en el caso de Peláez, fue un proceso 

interno y orgánico influido por la ornamentación de la arquitectura colo-

nial cubana. 

La última fila incluye dos pinturas de Víctor Manuel, Retrato de Ro-

sie (c. 1935-36) y un paisaje. Rosie era la esposa del poeta y embajador 

cultural guatemalteco Girón Cerna, quien hizo amistad con varios artis-

tas cubanos. Ésta fue probablemente una comisión. Retrata a Rosie sen-

tada con las manos en el regazo, en un gesto inusual. Ella está sentada 

recta y mira hacia afuera, pero sus ojos sugieren que está perdida en sus 

pensamientos, y la boca denota cierta tristeza. Alrededor de su pelo ne-

gro se ve el efecto de un halo. El fondo consiste en un búcaro con lirios 

blancos y una pequeña pintura del rostro de una mujer indoamericana. 

Ambos parecen simbólicos, lo segundo parece ser una alusión a su he-

rencia guatemalteca. El paisaje rural es típico de Víctor Manuel: rio, 

bohíos, palmas, y unos guajiros relajados bajo el cielo azul. Lo diferente 

en este caso es la tremenda luminosidad de los colores que sugieren una 

luz clara.  

La sala se abre en uno de sus costados hacia el comedor. En la pared 

de atrás, tuvo por un largo tiempo Frutero (1947), una pintura grande de 

Peláez, en su marco original hecho por la artista. Esta pintura permite al 

espectador observar la calidad obsesiva de sus patrones, su acercamiento 

orgánico a la geometría, y sus colores contenidos y fuertes. Esta es una 

de sus pinturas de caballete más ambiciosas. Más adelante fue reempla-

zada por un paisaje grande de agua, árboles y cielo de Tomás Sánchez. 

Es un ejemplo magnifico de sus paisajes platónicos y meditativos. 

  
 

El monje rojo (1948) 

de Cundo Bermúdez  
 

 
 

Retrato de Marta (1947) 

de Cundo Bermúdez 
 

 
 

Retrato de Rosie 

(c. 1935-36) 

de Víctor Manuel 
 

 
 

Dos mujeres 

 de Víctor Manuel 
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Fiesta en el batey (1927) 

de Eduardo Abela 
 

 
 

Carnaval (1940s) 

de Víctor Manuel 
 

 
 

Guajiros y plátanos 

(c. 1929) 

de Antonio Gattorno 
 

 
 

Muchacha vestida de 

blanco (1940s) 

de Víctor Manuel 

El resto de la colección está ubicada en los corredores, un pequeño 

salón de espera y en las habitaciones. En estos espacios, la Vanguardia o 

primera generación de pintores modernos está bien representada por un 

grupo de excelentes pinturas. Estas son Fiesta en el batey (1927) de Abe-

la, que representa una fiesta campesina y que es uno de las primeras 

piezas del estilo y tema modernista cubano; Guajiros y plátanos (c. 

1929) de Gattorno, una de sus pinturas de guajiros tristes y otro ejemplo 

del modernismo cubano en el arte; Muchacha vestida de blanco (1940s) 

y Dos mujeres, de Víctor Manuel, dos pinturas grandes y dulcemente 

melancólicas de lánguidas mujeres mestizas en paisajes soleados; Prime-

ra Comunión (c. 1933) y Los tres Cristo (c. 1935) de Ponce, ejemplos 

magníficos de sus respectivas pinturas oscuras y blancas, sin mencionar 

su trabajo humano y religioso; dos piezas de Enríquez, Horno de carbón 

(1937), su obra maestra de crítica social y Limpieza de elementales 

(1936), una ensoñadora representación de un ritual de limpieza afrocu-

bano. Y La lluvia (c. 1930) de Arístides Fernández, un deprimente día 

lluvioso y azulado, muy diferente de los típicos soleados de sus contem-

poráneos. Estas son extraordinarias pinturas de una década crítica del 

Arte Moderno Cubano. 

Los 1940s también brillan fuera de la sala. Hay dos excelentes pintu-

ras de Portocarrero de su amplia serie Catedrales, una lineal temprana, 

1940s, y una rica en empasto/color de 1960s. Portocarrero también está 

representado por Valle de Viñales (1944), uno de sus paisajes más ambi-

ciosos de esta serie. En las paredes esta también El monje rojo (1948) de 

Bermúdez, una figura monumental y severa emplazada contra un fondo 

vacio, pintado en pincelas anchas y audaces. Unas pinturas mas allá está 

su muy ilustrado Retrato de Marta (1947), un retrato en el estilo distinti-

vo de Cundo, retratando a una amiga de muchos de los artistas modernis-

tas. Pianista (1940s) de Diago, es una audaz pintura de cinco por tres y 

medio pies, y es la oscura pero lustrosa imagen desnuda de una mujer 

negra luciendo unas joyas y tocando un piano, aparentemente en un atre-

vido club nocturno de La Habana. 
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Primera Comunión (c. 1933) de Fidelio Ponce 

 
 

Los tres Cristo (c. 1935) de Fidelio Ponce 

  

Otra pintura de esa década que me viene a la mente es Carnaval (1940s) de Víctor Manuel, 

una gran vista luminosa de este festival callejero. Estas son piezas extraordinarias y en algunos 

casos únicas (como Pianista de Diago y Monje rojo de Bermúdez) en la carrera de estos artistas. 

Al final de uno de los pasillos hay un mural grande de un desnudo masculino de Servando 

Cabrera. Su locación, tamaño, capas transparentes de color y desnudez franca son una revelación. 

De los pintores de los 1960s, Servando Cabrera Moreno y Ángel Acosta León son admirados 

entre los coleccionistas de Miami. 

La mayoría de los coleccionistas de Arte Moderno Cubano en Miami se han mantenido ale-

jado de las obras en papel. Sin embargo, Ramón y Nercys tienen una extensa colección de dibu-

jos. Una pared larga, entera, está dedicada a dibujos exquisitos hechos por todos los mayores y 

menores artistas modernistas. Algunos son piezas seminales en el desarrollo de los artistas, como 

Mamey (1936) de Peláez. La fruta central del título está ubicada en frente del vitral de una venta-

na resplandeciente en rojos. Ésta es una de las primeras piezas en las que ella incorporó los 

elementos decorativos de la arquitectura colonial cubana.  

Debo confesar que de las dos pinturas que más he disfrutado de esta colección no son de ar-

tistas modernistas. Una es la mayor de Esteban Chartrand que he visto, una vista panorámica del 

Valle de Yurumí de su nativa provincia de Matanzas. Es posible que Alexander Humbolt, el 

llamado segundo descubridor de Cuba haya basado sus estudios del paisaje cubano en esta pintu-

ra enciclopédica. La otra es una vista íntima de una playa remota, de Leopoldo Romañach. Mi-

rando esta pintura mediana uno puede sentir los amarillentos granos de arena caliente, la atracti-

va agua turquesa, la costa tranquila, el expansivo cielo azul, y la calidez de un viento suave. 
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Limpieza de elementales (1936) de Carlos Enríquez 
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Me gustaría dejar esta extraordinaria colección, que ha estado aquí desde los 1980s y aún 

sigue creciendo, con un hecho histórico y una anécdota personal. El 5 de mayo de 1989 agentes 

de United Sates Customs Service, siguiendo órdenes del United States Attorney del Southern 

District of Florida, Dexter Lehtinen 1988-1992, registraron la casa y la oficina de Cernuda y 

confiscaron cerca de 200 pinturas. La orden alegaba que la compra de estas pinturas violaba el 

Tratado del Enemy Act. De acuerdo a las transcripciones de la corte: 

“La confiscación es parte de una controversia en causa alrededor de la exhibición y subasta 

de arte cubano organizadas por el Museo Cubano en Miami. El demandante Cernuda ha servido 

en el museo en varias capacidades ejecutivas durante los últimos once años. A partir de finales 

de 1987 comenzaron a crecer discordias entre los directores del museo y la comunidad, con 

respecto a las exhibiciones y a las subastas de arte creado por artistas que viven en Cuba o por 

aquellos que no han renunciado a su lealtad a Fidel Castro. 

La discordia se concentraba en una subasta de beneficencia planeada para abril de 1988, la 

cual iba a incluir ese tipo de arte. Los que se oponían a la subasta sugirieron que ésta violaba el 

TWEA, al punto de que los organizadores de la subasta quitaron las piezas que se disputaban 

para evitar cualquier posible violación de las leyes.  

A pesar de sacar las piezas de la subasta, la controversia alrededor del museo continuó. 

Cernuda y otros directores del museo fueron sujetos de amenazas de muerte. Una bomba explo-

tó el 3 de mayo de 1988, dañando el museo y el carro de uno de los directores. Diecisiete 

miembros titulares de la junta, opuestos a las transacciones de arte asociadas con la Cuba de 

Castro, también renunciaron ese mes. Debido a la controversia, el museo fue sujeto de audito-

rías de la ciudad y del estado, las que fallaron en encontrar irregularidades financieras. De todas 

formas, la Legislatura de la Florida retiró su apoyo financiero al museo el 18 de mayo de 1988.  

Después de la subasta de abril de 1988, los demandantes trataron de cumplir con el TWEA 

buscando licencias para exhibir obras cubanas. Entonces, en diciembre de 1988, Cernuda escri-

bió a la Office of Foreign Asset Control (OFAC), la agencia federal responsable por hacer cum-

plir el TWEA, pidiendo permiso para exhibir la obra de un artista cubano disidente. La OFAC 

nunca respondió a su petición.  

El próximo contacto que Cernuda tuvo con oficiales del gobierno fue el 5 de mayo de 1989, 

cuando agentes del U.S. Customs Service registraron su residencia y la oficina de su compañía, 

Editorial Cernuda, de acuerdo a las órdenes judiciales debidamente ejecutadas. Los agentes 
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confiscaron aproximadamente 200 pinturas que parecían ser de origen cubano”. 
4
 Este decomiso 

era el objetivo de esa petición. 

“En estos momentos, el gobierno no ha emitido ninguna acusación en contra de peticiona-

rios de violaciones de TWEA alrededor de la importación de las piezas que se debatían, aunque 

han pasado más de cuatro meses desde que los agentes confiscaran las pinturas. Sin embargo, la 

norma 41(e) le permite a esta corte la discreción de oír acusaciones preliminares a la petición 

del retorno de propiedad confiscada inconstitucionalmente”. 
5
 

El 18 de septiembre de 1989, Distric Judge Ryskamp, United States District Court S. D. 

Florida, dictaminó que Ramón Cernuda no había violado el TWEA porque el arte es “material 

de información” y por tanto está bajo la clausula de la Primera Enmienda. Él ordenó inmedia-

tamente la devolución de las pinturas confiscadas. Debido a este fallo se podría importar arte de 

Cuba y así ha sido desde entonces en gran escala. Coleccionar arte cubano y la política del exi-

lio han chocado de vez en cuando, pero nunca tan dramáticamente y con resultados tan influen-

ciables.  

Ahora, una anécdota personal acerca de una de mis visitas a la casa de Ramón y Nercys. 

Cada vez que los visitaba, conocía a otros coleccionistas, artistas e intelectuales. Las conversa-

ciones tocaban temas como arte cubano, cultura, política, coleccionismo (quién compró recien-

temente cuál pieza), viajes, vino y otras cosas. La comida, cubana por supuesto, fue siempre 

deliciosa, y el vino, usualmente español, corría. En una de mis primeras visitas yo estaba senta-

do en un sofá, frente a uno de los desnudos de Carlos Enríquez de su segunda esposa, Eva Fre-

javille, cuando ella entró. Tenía unos ochenta años y no había visto la pintura desde principios 

de los 1940s. Eva se impactó. La miró por un rato en silencio y se le aguaron los ojos. Entonces 

se sentó y explicó que había posado para la pintura poco después que habían empezado su rela-

ción en 1939, y que él la pintó bastante rápido. Fuera de eso, ella no quiso hablar de él. Cre-

ciendo el drama, ella miró alrededor y vio a Enrique Labrador Ruiz, un poeta y novelista al cual 

Enríquez había expulsado de su casa porque lo vio metiéndose con ella. Esa noche se llevaron 

muy bien y melancólicas historias cubanas llenaron el espacio. La historia de Cuba y el presente 

de Miami a menudo se mezclan en las paredes y las conversaciones en la casa de Ramón y 

Nercys. 

                                                      
4 Cernuda vs. Heavey, law.justia.com 
5 Ibid 
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Un artista modernista, cuya obra sobre papel es muy coleccionada, es Ponce. Él produjo 

una vasta cantidad de dibujos a lápiz y a tinta, maravillas de la imaginación y de la mano. Que 

yo sepa, la colección privada más extensa de obras de papel de Ponce en Miami es la de los 

abogados Pedro Martínez-Fraga y su esposa Lisa. Cuando estaba trabajando en la monografía 

de Enríquez, él me invitó a su condominio en el área de Brickell para ver Bañistas (1937) de 

Enríquez. Esta es una pieza pequeña, pero seminal, de unas bañistas en un lago, uno de sus te-

mas favoritos de ese momento. Martínez-Fraga tenía muchas joyas de los pintores modernistas. 

Me sorprendió ver dos excelentes pinturas de Mirta Cerra de paisajes urbanos de La Habana. 

Hoy en día en Miami hay un buen número de pinturas de esta artista subvalorada, pero la mayo-

ría son de niños campesinos. Y además estaba Ponce. Este coleccionista es dueño de unos cuan-

tos retratos naturalistas al óleo y una docena de sus dibujos, que cubrían una pared. Los dibujos 

de Ponce muestran líneas rápidas, sin esfuerzo, que revelan todo tipo de temas figurativos. Al-

gunas veces los dibujos están acompañados de títulos y pensamientos en una escritura nerviosa. 

Un coleccionista que conocí al principio de esta búsqueda es Sergio Delgado. Vi su colec-

ción crecer hasta ser una de las mejores en cualquier lugar. Es un agente inmobiliario comercial 

independiente, quien antes de comenzar a coleccionar en los 1990s no tenía conocimiento ni 

interés en arte. Una vez que comenzó a coleccionar, buscaba consejo de múltiples fuentes y leía 

todo lo que podía del tema; sin embargo, ninguno de estas condicionantes explica su ojo aguza-

do para obras de primera, o su gusto de amplio espectro. 

La última vez que vi su colección, el señor Delgado vivía con su esposa y su pequeña hija 

en una espaciosa casa fuera de Old Cutler Road, protegida por grandes robles. En la antesala 

eres recibido por Catedral (1968) de Portocarrero, una pieza intensamente ornamentada. Curio-

samente, mientras el gobierno cubano empujaba fuerte para crear una sociedad atea en los 

1960s, Portocarrero pintaba una serie continua de catedrales. Esta tiene un ángel entre las torres. 

Después de esta pieza hay una pintura grande de Lam, de su periodo blanco, de mediados de los 

1940s, misteriosa por su miríada de formas sugeridas y por el espacio ambiguo. Es prima de la 

que tiene Cernuda y ambas han sido exhibidas extensivamente. La pared termina con Mujer con 

pescado (1942) de Mariano, pintura en la que una mujer tiene un pez en vez del usual gallo o 

pájaro de este artista.  

El recibidor conduce a una sala que se abre hacia un comedor. En el centro de la pared cen-

tral de la sala está la espectacular Danza afrocubana (1943) de Carreño, un duco de cinco pies 

con elementos de collage sobre madera. Representa una danza ritual afrocubana en el campo. 
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Sur les traces (1945) de Wifredo Lam 
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Mujer con pescado (1942) de Mariano Rodríguez 
 

 
 

Danza afrocubana (1943) de Mario Carreño 
 

 
 

Carnaval (1940s) de Víctor Manuel 

 
 

Catedral (1968) de René Portocarrero 
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Carreño aprendió la técni-

ca del duco de David Alfaro 

Siqueiros, quien estaba visi-

tando La Habana ese año. “Si 

la obra de Siqueiros en Duco 

desarrolló el poder y la fuerza 

de la técnica, Carreño fue el 

primero en entender el poten-

cial de un lirismo colorista”, 

decía el catálogo de Sotheby’s 

de su subasta de Mayo de 

1984. Danza afrocubana es 

ambas, es fuerte y es colorista, 

una síntesis única de Carreño. 

A la izquierda del duco está 

Sin título (1950) de Peláez, 

una naturaleza muerta de ta-

maño mediano, pintada en ro-

jo, amarillo y verde oscuro. 

 
 

Sin título (1950) de Amelia Peláez 

El motivo en el centro de la composición es más bien abstracto. Si tuviera que adivinar diría 

que son frutas sobre un lujoso mantel coronado por un vitral. El diseño es dominado por un 

poderoso triángulo invertido, suavizado por líneas curvas que fluyen. Todo acerca de esta pieza 

rezuma elegancia. El señor Delgado tenía otros cuatro excelentes Peláez, cada uno merece al 

menos una breve descripción. 

En frente del ya mencionado, en el comedor, estaba Naturaleza muerta en interior (1948), 

una pieza grande en su marco original. Esta naturaleza muerta es de un pescado en un plato, 

encima de un mantel bordado. Estos elementos están enmarcados por dos columnas, con elabo-

rados capiteles que a su vez enmarcan un vitral. Los colores brillantes son rojo, amarillo y verde 

primavera. En el pescado y en otras partes, la artista dibujó arañando la pintura. La composición 

es más bien elaborada, típica de las obras de los 1940s, sin embargo es fácilmente legible.  
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Naturaleza muerta en interior (1948) de Amelia Peláez  

 

En el pasillo que lleva del comedor a la cocina hay dos piezas más. Una Naturaleza muerta 

(1949) que parece una ventana con un vitral, en la fragmentación de las áreas de color y el bor-

de de líneas negras gruesas. Las formas de los colores son variadas y su composición es densa. 

Para dar una idea de los precios actuales de una pintura de primera categoría, de tamaño me-

diano de Peláez, ésta se vendió por $348,000 en Christie’s en el 2017. Más allá en la pared, en 

la saleta, está Peces (1955), una naturaleza muerta preciosa y abstracta, en azul cielo, rojo bri-

llante, verde olivo y un gris claro en un fondo blanco. En esta la artista ornamentó hasta las 

áreas delineadas por la línea negra gruesa con un arabesco fino y negro. El motivo central de un 

pescado es casi irreconocible. Estas cuatro pinturas de Peláez dan fe no sólo de su dominio del 

color y la composición, sino también de sus matices expresionistas. Ella tomó un arreglo básico 

de frutas o pescados, una naturaleza muerta sobre mantel bordado, lo puso en frente de una 

ventana colonial, e hizo infinitas variaciones. En estos casos ella logró transmitir elegancia y 

fuerza sobre abundancia y alegría, respectivamente. 
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El último Peláez que vi en la colección 

del señor Delgado fue Naturaleza muerta 

con frutas (1935), una composición minima-

lista de una naturaleza muerta que me re-

cuerda por qué su obra fue recibida en silen-

cio a su retorno de París en 1934. De cuatro 

por tres pies aproximadamente, muestra un 

búcaro sencillo con frutas, que no se pueden 

identificar, sobre un mantel redondo. El 

fondo plano consiste en formas de color 

rectangulares. 

 
 

Naturaleza muerta con frutas (1935) de Amelia Peláez 

 

Como en la mayoría de sus piezas, el centro se ve frontal y el mantel desde arriba, en una 

forma cubista. Los colores son discretos matices de marrón claro, verde oscuro, blanco y azul 

claro. Es una pieza severa y refinada. Demasiado abstracta y simple para La Habana de esa 

época, cuando la narrativa y la sensualidad reinaban en Cuba. 

De vuelta a la sala, a la derecha del Carreño está Retrato de Rosi (c. 1935) de Fidelio Pon-

ce. Como en el que mencioné de Víctor Manuel en la colección de Cernuda, éste fue probable-

mente una comisión de su esposo Carlos Girón Cerna; y a diferencia del otro, la muestra de pie 

en una pose relajada. Cerca de este está el retrato de su esposo, Retrato de Girón Cerna (c. 

1935), también por Ponce. Lo retrató sentado, pensativo, trabajando en su buró. El señor Delga-

do compró varias de las excelentes piezas de Ponce que venían de la colección de Girón Cerna, 

lo cual, entre otras fuentes, confirma la estrecha relación que el poeta guatemalteco y el pintor 

disfrutaban en los 1930s, cuando el primero era el encargado cultural en La Habana.  

Una de las cosas que se lleva uno de esta colección es el amor por la obra de Ponce y el ojo 

aguzado de reconocer sus mejores obras. De frente a la mesa del comedor, la relativamente 

grande Bañistas (c. 1935), muestra dos mujeres desnudas saliendo del agua, un tema que él no 

repitió. Las figuras fueron pintadas en pinceladas elegantes y el mar es meramente sugerido. La 

sensualidad usualmente asociada con estos temas se encuentra solamente en la pintura como tal. 

En la saleta está una de las versiones de Ponce más conmovedoras de En el camino a Emmaus 

(1941), la cual él firmó y tituló en la parte de abajo derecha de la tela. Él pintó las figuras dra-

máticamente en un ocre oscuro contrastando con el paisaje blanco perlado, escogiendo el mo-

mento de la historia bíblica en que Cristo se le aparece a dos de sus discípulos en camino a 

Emmaus. Aunque supuestamente ellos no lo reconocieron inmediatamente, sino después, sus 
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rostros muestran emociones fuertes. En esta parte de la casa también hay una cabeza de Cristo 

(1930s) de Ponce. Está concebida en términos de más luz y menos sombras. 

Los Ponce que más me gustaron fueron los últimos que vi ese día. Uno al lado del otro, 

opuestos a la entrada de la habitación principal, estaba Florero (c. 1934), originalmente de la 

colección Girón Cerna, y Novicia (1938). La naturaleza muerta muestra una mesa redonda de 

una sola pata aguantando dos vasijas de cristal. Del más pequeño sale un tallo fino que termina 

en una flor blanca que no se puede identificar. El otro es una botella vacía de cuello largo. La 

naturaleza muerta está emplazada en una pared blanca enmarcada por cortinas azules con man-

chas de azul claro. La impresión general es conmovedora, sugiere la línea fina entre la vida y la 

muerte, entre lo material y lo espiritual.  

La otra pintura muestra una monja o una mujer piadosa cubierta con una capa blanca y co-

ronada con una caperuza y una guirnalda. La única parte descubierta es la cara sin expresión en 

forma de almendra y pintada de ocre. Parece detenida en el tiempo y el espacio. En frente de 

ella hay dos libros, uno con una cruz en la cubierta y un vaso con un tallo largo; el fondo esta 

vacío y es de un matiz de blanco diferente. Este es un mundo de silencio y quietud total, una 

realidad separada. 

 

 
 

Novicia (1938) de Fidelio Ponce 

 
 

En el camino a Emmaus (1941 de Fidelio Ponce 
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Para continuar mi recorrido de esta colección, la última pintura que atrajo mi atención en la 

sala fue Descanso (c. 1930) de Arístides Fernández. Esta es una rareza en Miami, donde hay 

muy pocas pinturas de este artista, quien murió muy joven y dejó una cantidad muy limitada de 

obras. La imagen oscura muestra dos mujeres, una cargando a un niño y descansando, como 

indica su título. Están recostados en un paisaje desolado, con árboles sin hojas y dos animales 

flacos. Su estilo expresionista meramente sugiere las figuras y el paisaje. Como en el de la co-

lección de Cernuda, La lluvia (c. 1930), está pintado mayormente en diferentes matices de azul, 

dándole un ambiente melancólico. Opuesta a esta pintura, entre la sala y el comedor, está Estu-

dio para La Jungla (1943), una pieza grande de Lam. Representa una figura híbrida con una 

cabeza de tres cuartos de luna, que parece salir de un fondo de tallos y hojas. Parece ser un es-

tudio para La Jungla (1943), de ahí el título. Una pieza de esta serie se encuentra en exhibición 

permanente en el Museum of the Art Institute of Chicago.  

De vuelta al pasillo hacia la cocina está Naturaleza muerta con peces (1948), una naturale-

za muerta neo-barroca de Cundo Bermúdez. En contraste con la de los 1930s de Peláez, que está 

en la otra parte, ésta se siente como un grito. Siguiendo con Bermúdez, el señor Delgado estaba 

muy contento ese día porque justo acaba de adquirir la mencionada Romeo y Julieta (1943), de 

la colección de Lodovico Blanc. Las pinturas de Bermúdez de los 1940s son las más buscadas y 

está en el tope de la lista. 

En la saleta hay una pared con siete pinturas colgadas muy cerca una de la otra. A la iz-

quierda de la mencionada pieza de Peláez, de pescados abstractos, está Carnaval (1940s) de 

Víctor Manuel. Ésta es una versión de gran formato de este tema que él repitiera en los 1940s, 

una escena de carnaval animada. A la derecha del Peláez está Valle de Viñales (1940s), un Por-

tocarrero expresionista. Es una de las pinturas más grandes que he visto de su serie de paisajes 

sobre el Valle de Viñales, valle único en la provincia de Pinar del Rio. Arriba del Peláez está 

una pintura Sin título (c. 1962-63) de Acosta León. Es una representación abstracta de los mue-

lles de una cama vieja sin colchón, un tema recurrente en su obra madura. Está apropiadamente 

pintada en marrón con matices de blanco. Al otro lado de la habitación hay otro Acosta León, 

que en este caso es pequeño, inusualmente colorido y juguetón. La obra de Acosta León, sus 

extraños animales, objetos y máquinas con ruedas, su sentido del dolor y su estilo único, son 

ampliamente coleccionados en Miami. Las pinturas que he visto mayormente son de antes de 

1959, o son del último año de su vida, cuando vivió en Europa (1963-64) con una beca. 
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La lluvia (c. 1930) 

de Arístides Fernández 

 

 

 

 

Descanso (c. 1930) 

de Arístides Fernández 
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Del resto de la colección hay otras dos piezas 

que me impresionaron. Una es Retrato de Ángel 

Gaztelu (1937) de Arche, un retrato del que en ese 

momento era cura y después Monseñor, poeta y 

amigo de varios de los artistas modernistas. Arche 

usó su naturalismo aerodinámico, una versión de 

la pintura renacentista temprana, para expresar la 

simplicidad franciscana. Lo más sorprendente fue 

doblar una esquina y encontrarme Cuba en mar-

cha (1936) de Alberto Peña. Peñita, como le de-

cían, pintaba imágenes de comentario social y no 

es tan conocido ni apreciado como sus contempo-

ráneos de los 1930s. Esta pintura es de unos cua-

tro por tres pies y representa trabajadores blancos 

y negros, urbanos y rurales, rodeando a una figura 

femenina con un machete. ¿Es ésta la versión cu-

bana de la famosa “Libertad guiando al pueblo” de 

Eugene Delacroix? En cualquier caso, es una lla-

mada a las armas en un momento de turbulencia 

política en Cuba. 

El señor Delgado, como otros coleccionistas 

de Arte Cubano Moderno, tienen al menos una 

pintura de Esteban Chartrand, de Víctor Patricio 

Landaluze y de Leopoldo Romañach. Ellos no son 

sólo considerados maestros, sino también como 

los pioneros en la expresión de una auténtica iden-

tidad cubana. 

 Esta magnífica colección, cuidadosa y entu-

siastamente ensamblada en un periodo de unos 

quince años, ya no existe. El señor Delgado ven-

dió la mayoría de las pinturas y se ha interesado 

en arte contemporáneo. 

 
 

 

Cuba en marcha (1936) de Alberto Peña/Peñita 

 

 

 

 

 

 
 

 

Retrato de Ángel Gaztelu (1937) de Jorge Arche 
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Un amigo del señor Delgado, quien comenzó a coleccionar durante la misma época, es Fe-

lipe Del Valle MD. Su colección no es tan extensa, pero es única en el sentido de que él colec-

ciona modernistas y académicos en una cantidad equitativa. Además de tener pinturas importan-

tes de los modernistas cubanos de la primera y segunda generación, el también es dueño de 

pinturas excelentes de Miguel Melero, Leopoldo Romañach, Domingo Ramos, Armando Meno-

cal y Antonio Rodríguez Morey, entre otros. Dicho sea de paso, su paisaje de atardecer de Ro-

dríguez Morey, de gran formato, es uno de los magníficos ejemplos del Romanticismo en Cuba. 

Un punto y aparte es el coleccionista y galerista Roberto Ramos. Que yo sepa, fue el primero en 

traer y promocionar arte cubano tradicional, usualmente llamado académico, a Miami. Él es 

dueño de una colección grande de este tipo de arte y de muchos documentos acerca de este te-

ma. Su colección está documentada en Great Masters of Cuban Art, Ramos Collections, Muse-

um of Arts and Sciences, Daytona Beach, 2009.  

Sólo recuerdo unas cuantas pinturas modernas de mi visita muchos años atrás a la casa del 

Dr. Del Valle. Una de estas es Pianista (1940s) de Peláez, que muestra a dos mujeres tocando 

piano en un interior neocolonial. La multitud de colores iluminados y el borde negro nos re-

cuerda a los espléndidos vitrales de ventanas. La artista hizo dos o más variaciones de esta pin-

tura con cambios sutiles. Conozco dos versiones en las colecciones de Miami. Las pinturas 

figurativas de Peláez a menudo representan no sólo a su familia, sino a un sector entero de la 

sociedad cubana de esa época: blanca, clase media alta, educados y mujeres domésticas. Tam-

bién recuerdo Soldado ruso (c. 1940) de Ponce, una figura a la mitad que no parece un soldado 

y mucho menos ruso, en un fondo vacío. La elegante camisa de la figura y el fondo son blancos, 

mientras que el rostro es ocre, logrando un contraste dramático de luz y oscuridad. El efecto 

expresionista es reforzado por las pinceladas cargadas. Cerca de esta pieza estaba Caballo rojo 

(1954) de Carlos Enríquez, un ejemplo exquisito de su “estilo tardío”. El caballo se ve desde un 

costado posterior, virando su cuello largo y la cabeza para mirar hacia atrás, por curiosidad o 

miedo. Su color rojo contrasta fuertemente con la vegetación verde del paisaje. La última pintu-

ra que recuerdo en esa sala íntima es Paisaje con flamboyanes rojo y azul (1940s) de Víctor 

Manuel. Uno de sus típicos paisajes de rio de los 1940s, sin embargo, diferente. El día medio 

nublado y el framboyán azul sugieren cierto abatimiento.  

Una pintura que se quedó en mi mente de esa visita fue Mujeres recogiendo frutas (1948) 

de Enrique García Cabrera. Él era un artista tradicional, quien dominaba la ilustración y la pin-

tura, incluyendo murales. La obra, de ocho por seis pies, saludaba al visitante al entrar a la casa. 
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Paisaje con flamboyanes rojo y azul (1940s) 

de Víctor Manuel 
 

 
 

Pianista (1940s) 

de Amelia Peláez 
 

 
 

Soldado ruso (c. 1940) 

de Fidelio Ponce 

 
 

Caballo rojo (1954) 

de Carlos Enríquez 
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En un estilo lineal y limpio, representaba a dos mujeres vestidas impecablemente en tra-

jes blancos, definitivamente no campesinas, recogiendo mangos de un árbol robusto. Una 

lleva una cesta medio llena, mientras la otra recoge frutas, de ahí el título. En frente de ellas 

hay otra cesta con mangos y anones, detrás de ellas un paisaje con un puente de cemento 

moderno. En esta pieza García Cabrera creó un paraíso tropical con un ligero sabor de la An-

tigua Atenas o Roma. 

El Dr. Del Valle y el señor Delgado unieron sus colecciones y publicaron un libro para 

mostrarlas y documentarlas: Remembering Cuba Through its Art. Private Collection in Exile, 

2004. Las palabras “recordando a Cuba” y “exilio” son claves para entender la colección de 

arte cubano de antes del 1959 en Miami. Como mencioné anteriormente, este es un elemento 

emocional significativo, atado a la nostalgia y a la identidad nacional, en la colección del arte 

que estamos analizando. Sería ideal que más coleccionistas publicaran sus colecciones, para 

ayudar a diseminar las imágenes por placer y con el propósito de estudios.  

Isaac Rudman es un hombre de negocios al que ArtNews incluyó en su lista de los 200 

coleccionistas más importantes en los Estados Unidos en el 2013. Uno de sus intereses es 

Arte Moderno Cubano. Vi parte de su colección en un almacén de alta seguridad en su casa y 

la de su esposa en North East Miami. Tenía guardados en el almacén pinturas de primera 

categoría de casi todos los cubanos modernistas. Las dos más destacadas son Fuego en el 

batey (1943) de Carreño (la pareja de Danza Afro-Cubana) y Malembo, Dios de la encrucija-

da (1943) de Lam, una de sus primeras pinturas completamente inspirada en la cultura reli-

giosa afrocubana. También marca el comienzo de su fascinación vitalicia con el orisha Eleg-

gua, el mensajero de los dioses en la religión Lucumí. Dada la posición clave de estas obras 

en la carrera de estos artistas, estas obras son altamente valoradas, con un precio de millones 

de dólares. Allí también tenía La hebra (1939), una de las primeras obras maestras de Ma-

riano, que representa una robusta costurera de la clase trabajadora; e Interior del Cerro 

(1943), un exquisito y ornamentado interior de la aclamada serie de Portocarrero. Y así mu-

chos más. Otro artista que se destacaba en la colección por la cantidad de piezas era Abela. El 

señor Rudman explicó que le gustaba especialmente su obra y quería un día ser el patrocina-

dor de una exhibición de Abela. 

De ahí manejamos a su condominio. En la entrada había un desnudo reclinado de bronce 

de Botero. Sonreí y pensé que iba a ver una mezcla de arte moderno de Latinoamérica. En 

realidad la mayoría de las piezas en las paredes eran de artistas cubanos. 
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Los Niños (c. 1938) de Fidelio Ponce 
 

 
 

Fuego en el batey (1943) de Mario Carreño 
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Malembo, Dios de la encrucijada (1943) de Wifredo Lam 
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Encima del sofá estaba Mujer (1941-44) de Amelia Peláez, una pieza de gran formato y una 

representación de una mujer soltera, sentada en una silla sosteniendo una par de tijeras, y rodea-

da de un intrincado bordado en tela. Detrás de ella, la decoración de la pared y del techo le daba 

una especie de halo. Es una representación monumental y elegante de una costurera, una figura 

recurrente en el arte y la literatura cubana, y ofrece un contraste fuerte a La hebra de Mariano, 

en la misma colección. En la pared principal del comedor había otro Peláez. Ésta era una natu-

raleza muerta minimalista de los 1930s, de las que ahora hay media docena de excelentes ejem-

plos en Miami. La composición es horizontal y muestra un búcaro pequeño de frutas que no se 

pueden identificar, y alrededor semicírculos blancos difíciles de determinar. El fondo está com-

puesto por dos bandas planas de naranja, marrón y dorado. En estas dos pinturas tan diferentes 

podemos ver las combinaciones únicas de cubismo y de patrones de Peláez.  

 

 

 
 

 
 

La hebra (1939) Mariano Rodríguez 

 
 

Mujer (1941-44) de Amelia Peláez 
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Niña en rosado (1943) de Cundo Bermúdez 
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Al doblar una esquina, encontré Niña en rosado (1943) de Bermúdez, una pintura vertical 

de una muchacha parada y vestida elegantemente en rosado, soñando despierta y esperando. 

Caramelo para los ojos. Doblando otra vez vi Dos mujeres (1940s) de Ponce, una pintura de 

tamaño mediano, de dos mujeres a la mitad y de perfil, mirando en el espacio. Es una imagen 

suave, meditativa. En Santo Domingo, donde el señor Rudman tiene su residencia permanente, 

tiene Los Niños (c. 1938) de Ponce. Esta es una pintura de gran formato en empasto ocre y 

blanco y representa tres niños y un perro en un paisaje baldío, aparentemente deambulando y 

posiblemente perdidos. No se espera una representación alegre o inocente de los niños. Esta 

pintura es parecida a la del mismo título y fecha de Ponce, que ganara un premio, y que está 

actualmente en el Museo Nacional de Bellas Artes en La Habana. Por último Issac me llevó a 

una pequeña sala de estar y ahí, entre esculturas taínas estaba Cuatro Elementos (1945), la reco-

nocida pintura de Lam. Era más pequeña de lo que imaginaba. La imagen representa, simbóli-

camente, los cuatro elementos esenciales en la religión Lucumí afrocubana: agua, plantas, rocas 

y caracoles.  

La extraordinaria colección de Arte Moderno Cubano del señor Rudman está siempre en 

constante cambio, con nuevas pinturas llegando y otras saliendo. Él cree firmemente en el dicho 

de Sigmund Freud de que una colección que no cambia está muerta. 

Hay otras tres colecciones locales que no he visitado, pero que debo mencionar porque tie-

nen propiedades sustanciales de arte cubano moderno. El Dr. Blas Reyes, un reconocido derma-

tólogo, tiene una extensa colección de arte cubano del Siglo XX de cientos de piezas. Él tiene 

un gusto democrático y la colección incluye artistas más importantes y otros menores. La mayor 

parte de la colección está dedicada al arte moderno cubano y las piezas van desde los artistas 

reconocidos como Víctor Manuel, Enríquez, Ponce, Peláez, Portocarrero, etc., hasta los menos 

conocidos como María Capdevila. Dos dibujos icónicos en su posesión son Retrato con paisaje 

cubano (1941) de Martínez Pedro y Primavera (1940) de Portocarrero, ambos reproducidos en 

el libro Pintura cubana de hoy de José Gómez Sicre. El Dr. Reyes tiene varias pinturas de dos 

artistas modernos que merecen más reconocimiento: Mirta Cerra y Alberto Peña (Peñita). Uno 

de los puntos más fuertes de esta colección es la parte abstracta, de pinturas de los 1950s y de 

principios de los 1960s, de muchos artistas que hicieron abstracción en Cuba. Hoy por hoy, el 

Dr. Reyes continúa coleccionando.  
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Primavera (1940) de René Portocarrero 
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Retrato con paisaje cubano (1941) de Martínez Pedro 
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Recientemente supe de dos grandes colecciones con piezas sustanciales de arte cubano mo-

derno en Miami, específicamente en Coral Gables. Una pertenece a Tony Argiz, el CEO de una 

de las cuarentas firmas de contabilidad más importantes en los Estados Unidos. Él ha estado 

coleccionando desde 1978 y es dueño de más de cincuenta pinturas de artistas modernos y con-

temporáneos cubanos. El señor Argiz tiene piezas de todos los artistas modernos reconocidos de 

la segunda generación, incluyendo excelentes Víctor Manuel, Peláez, Mariano, Portocarrero y 

Bermúdez. Su colección también tiene un exquisito Tomás Sánchez y un Carlos Alfonzo mo-

numental de su dramática última fase.  

Mike Fernández es un hombre de negocios y un filántropo. Comenzó a coleccionar en 1989 

y ha ensamblado una gran colección de más de cien piezas. Él colecciona pinturas y esculturas 

de arte moderno y contemporáneo, mayormente cubano. El señor Fernández tiene docenas de 

pinturas de Lam, Peláez, Víctor Manuel, Bermúdez y Portocarrero. De los contemporáneos 

tiene piezas impresionantes de Tomás Sánchez, José Bedia, Alexis Leiva Machado, conocido 

como Kcho, y Roberto Fabelo, entre otros. Afortunadamente estas dos colecciones parece ser 

que van a estar completas por largo tiempo, incluso a crecer. 
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COMENTARIOS DEL CIERRE 
 

El coleccionismo de Arte Cubano Moderno en el sur de la Florida ha afectado la historia de 

este arte en varias formas. La cantidad y calidad ha hecho de Miami, impensable para sus crea-

dores, un centro importante para su circulación, estudio y conservación. Galerías de arte y mar-

chantes independientes han proveído un suministro estable y de calidad. Calidad es más difícil 

de probar que cantidad, pero creo que si hubiese un canon de arte cubano, la mayoría de las 

pinturas que he descrito en esta narrativa deberían ser parte del mismo. El asunto de las falsifi-

caciones está relacionado al éxito de mercado de este tipo de arte, y se ha convertido en un pro-

blema para el estudio del mismo.  

En los últimos diez años, las primeras tres generaciones de artistas modernos cubanos han 

recibido más atención que nunca, con toda certeza, si juzgamos por las publicaciones. Durante 

este tiempo han proliferado libros, capítulos de libros, artículos y catálogos de exhibición con 

ensayos. De mayor significado, en términos de la profundidad de información acerca de artistas 

individuales, son: Lam (varios), Mariano Rodríguez (varios), Bermúdez (2000), Consuegra 

(2001), Gattorno (2004), Pogolotti (2008), Abela (2010), Víctor Manuel (2010), Carlos Enrí-

quez (2010), Raúl Martínez (2012), Agustín Fernández (2012), Portocarrero (2014), Ravenet 

(2015), Martínez-Pedro (2017) y los Concretos (2015 y 2019). Las monografías de Amelia Pe-

láez y de Fidelio Ponce están a punto de salir. Lam y Mariano tienen además catálogos razona-

dos. Revisando las ilustraciones de estas publicaciones, con la excepción de Pogolotti, podemos 

ver que un número considerable de las obras están en colecciones privadas en Miami. El hecho 

de que coleccionistas locales hayan ayudado a financiar la mayor parte de estas publicaciones 

no quita la importancia de las obras incluidas, a la vez que han hecho posible la publicación de 

estos libros tan valiosos.  

Un aspecto importante del coleccionismo que estamos analizando, y que a menudo se da 

por sentado, es la preservación. Motivados por proteger sus inversiones, y por un sentido de 

responsabilidad de su herencia material, muchos de los coleccionistas que he conocido se han 

asegurado de proteger sus obras y restaurarlas si es necesario. En Cuba, la falta de temperatura 

controlada en la mayoría de las casas, y la falta de dinero para restauraciones, ha significado que 

la mayoría de las piezas que han llegado a Miami necesitan intervención. 
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Las piezas que fueron compradas en los 1940s y los 1950s, y las que vinieron a Miami de 

Latinoamérica, el Caribe, e incluso de este mismo país, también han necesitado a menudo una 

restauración, o por lo menos una limpieza. Todas las piezas que he visto en colecciones y gale-

rías están bien conservadas. Muchas han sido restauradas desde que llegaron. No todos los res-

tauradores son competentes, pero la mayoría de ellos son profesionales y han salvado muchas 

piezas de los efectos del paso del tiempo. Este proceso ha asegurado que las piezas estén en 

buenas condiciones en el presente, para exhibiciones y estudios futuros. 

Creo que ser el depósito mayor de arte cubano le da cierta responsabilidad a las institucio-

nes y a los coleccionistas de Miami. Esa responsabilidad es la de compartir con la comunidad, 

de la que un gran porcentaje es cubana o de descendencia cubana, a través de exhibiciones. 

Desafortunadamente, los museos locales, mayormente dedicados al arte contemporáneo, 

han mostrado muy poco interés en curar exhibiciones monográficas o colectivas de Arte Mo-

derno Cubano. Dos excepciones recientes fueron la exhibición retrospectiva de Amelia Peláez 

en el Pérez Art Museum Miami cuando reabrió en el 2013, y la retrospectiva de Rafael Soriano 

en el Frost Art Museum en el 2018. El Lowe Art Museum y el Frost Art Museum serían lugares 

ideales para una exhibición exhaustiva de este periodo del arte cubano, ya que ambos tienen 

centros académicos dedicados al estudio de la cultura cubana. Reto a estos museos a usar los 

recursos de sus instituciones y de la ciudad para curar una gran exhibición de este tema. Tam-

bién reto a los coleccionistas a financiarla. 
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Epílogo 
 

Aunque no es parte de este testimonio, hay unas pocas colecciones institucionales que in-

cluyen Arte Moderno Cubano y que deben ser reconocidas. El Lowe Art Museum de la Univer-

sidad de Miami tiene numerosas pinturas y dibujos de artistas cubanos modernos, incluyendo 

algunas piezas raras. La mayoría fueron heredadas del antiguo Museo Cubano de Arte y Cultura 

cuando éste cerró a finales de los 1990s. Hay dos colecciones que hicieron legados a este museo 

en los 1980s y que debo mencionar. El periodista nicaragüense Eduardo Avilés Ramírez donó 

quince dibujos y al menos una pintura. Mientras vivió en Paris en los 1920s y 1930s, Avilés 

Ramírez se hizo amigo y ayudó a muchos de los artistas cubanos que estaban visitando, juntan-

do una pequeña pero importante colección de arte cubano moderno. Estas son piezas seminales 

de Carlos Enríquez, Abela y Víctor Manuel, que revelan un estilo maduro y precoz que desarro-

llaron en París. Una donación mayor fue la del antiguo coleccionista Rafael Casalins, el crítico 

de arte y comida de El Nuevo Herald en los 1980s. Lo más destacado de la colección es un Lam 

y ocho pinturas de los 1950s del grupo Los Once, que introdujo el “expresionismo abstracto” en 

el arte cubano durante esa década. Hay dos pinturas de cada uno de estos artistas: Guido Llinás, 

Raúl Martínez, Hugo Consuegra y Antonio Vidal. En los 1980s y 1990s había pocas pinturas de 

estos artistas en Miami, y muy poco interés en arte abstracto cubano. Que yo sepa, el señor 

Casalins ha sido el primer coleccionista de arte cubano que ha legado su colección a una institu-

ción local. 

La reconocida etnógrafa cubana Lydia Cabrera legó su colección de obras de arte de Lam 

directamente al Lowe Art Museum. Ella era una amiga cercana de Wifredo Lam en los 1940s y 

coleccionó docenas de dibujos y tres de sus pinturas únicas. Muchos de los dibujos dan una 

percepción del incipiente estilo maduro de Lam, una síntesis de Cubismo y Surrealismo. Las 

pinturas son retratos de Cabrera (dos) y de un amigo (una) en estilos que van desde un Cubismo 

intermedio a un expresionismo único. Estos retratos no son los típicos Lam en cuanto al lengua-

je visual y son muy personales.  

El Pérez Art Museum Miami tiene unas cuantas pinturas modernas cubanas donadas por el 

hombre de negocios y filántropo Jorge Pérez. La colección incluye obras de primera de Peláez, 

Lam y Bermúdez, entre otros. 
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Mural de Antonio Gattorno de 1938 para Bacardi Company 

 

 

El señor Pérez también donó una colección ecléctica de pinturas cubanas, incluyendo piezas 

modernas modestas, al Frost Art Museum de la Universidad Internacional de la Florida. Esta 

colección tiene pinturas magníficas y pequeñas, no las típicas, de Mirta Cerra, Carlos Enríquez, 

Acosta León y Mario Carreño, entre otros.  

Desde 1963 la Cintas Foundation ha otorgado un premio anual monetario de bases competi-

tivas a artistas cubanos que viven fuera de la isla. También otorga premios en literatura y arqui-

tectura. El año pasado abrió la competencia a artistas, escritores y arquitectos que viven en Cu-

ba. La colección está integrada por obras de arte regaladas por artistas cubanos y cubano-

americanos que han recibido el premio. Incluye un grupo grande de pinturas de artistas moder-

nos que se fueron de Cuba después de la Revolución. Esta colección permite ver pinturas post-

Cuba de artistas como Bermúdez, Mijares, Soriano, Consuegra, Llinás y Agustín Fernández, 

entre otros. Estas piezas dan fe de los cambios y del crecimiento en la obra de estos artistas, 

como reacción a una nueva vida. Hay una larga trayectoria de artistas cubanos trabajando fuera 

de la isla desde finales del Siglo 19
th
, con una gran concentración después de 1959. 



 

95 
 

 

Finalmente, la Bacardi Company tiene una colección valiosa de Arte Moderno Cubano en 

su sede de Coral Gables. Tiene pinturas representativas de muchos de los modernos cubanos de 

la primera y de la segunda generación. Su tesoro es un mural de Gattorno de 1938 de un campo 

cubano idealizado. Fue pintado para la sede de esta compañía que entonces estaba en el Empire 

State Building en Nueva York, y fue traído a Miami en los 1960s. 

Estas colecciones son parte de la cantidad y calidad del Arte Moderno Cubano en Miami. 

Aunque estas instituciones rara vez muestran este tipo de arte, si se solicita están disponibles 

para ser vistos y para estudios. 
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Juan A. Martínez (La Habana, 1951) 
 
Doctor en Historia del Arte, Arte Moderno. Profesor, 
investigador y curador de arte. 

 

Es Profesor Emérito (2013-presente) del Departa-
mento de Arte e Historia del Arte de la Florida Inter-
national University, Miami. De este departamento ha 
sido Presidente (2006-2011), Profesor (2005-2013), 
Profesor Asociado (1996) y Profesor Asistente (1990). 
Sus responsabilidades de enseñanza han abarcado el 
Arte Moderno, Arte y Política, Historia del Arte Cu-
bano, Arte Moderno Latinoamericano, Metodología y 
Temas Especiales en Arte del Siglo XX. 

 

Del Departamento de Artes del Miami-Dade Commu-
nity College, Wolfson Campus, Miami, ha sido Profe-
sor asociado (1984-89), Profesor Asistente (1981-84), 
Instructor (1978-81). Con las siguientes responsabili-
dades docentes: Encuesta de Historia del Arte I y II, 
Arte Moderno y Humanidades Interdisciplinarias. 

 

Sus textos, recomendados para estudiantes de Histo-
ria del Arte, pueden ser consultados en dos espacios 
digitales de su autoría, que están en constante am-
pliación de sus contenidos: 

 

https://miamigeneration.com 
https://moderncubanart.com 
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