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La colección de obras del Maestro dominicano universal, Jaime Colson, reunidas en la presente 

exposición Colson Errante, representa para mí la realización de un sueño y la ratificación de un 

compromiso con el arte dominicano. 

Desde hace más de una década, me cautivó la condición trashumante de Colson, motivándome a 

difundir hasta el día de hoy, su espléndida producción en diferentes latitudes y lugares claves en 

su producción pictórica. 

 

En esta ocasión, con gran orgullo muestro al público dominicano un inestimable conjunto 

de cuatrocientas obras que he ido atesorando desde los años setenta, incluyendo la primera 

adquisición bajo la propia recomendación de Colson, un formidable Bodegón de 1943, realizado 

durante su estancia en Barcelona. Debo confesar que esta fue la pieza que encendió mi pasión por 

coleccionar la obra de este gran puertoplateño. 

También exponemos importantes obras adquiridas en Santo Domingo durante treinta y cinco años 

y otras tantas recuperadas en diferentes urbes gracias a la Exposición Retrospectiva Itinerante de 

Jaime Colson por Europa y Latinoamérica (1996-2008), que ha permitido completar momentos 

claves de la trayectoria del artista en la Colección Bellapart.  

 

Colson Errante permite recuperar la trascendencia de este singular maestro, cuya carrera 

internacional fue cimentada con propuestas renovadoras para el lenguaje pictórico. De la misma 

manera, permite augurar, sin temor a equivocaciones que, a treinta y tres años de la partida 

del artista, con la integración de estas obras su producción podrá ser valorada en su justa 

dimensión.

JUAN JOSÉ BELLAPART, PRESIDENTE

Un sueño hecho realidad

La exposición trae nítidamente a nuestra memoria a ese trabajador incansable del arte que fue 

Colson. También nos ha hecho revivir su extraordinaria capacidad compositiva, su aguda apropiación 

de la estética grecorromana, su acento clásico y a la vez moderno, sus efluvios mediterráneos y 

antillanos, sus escenarios misteriosos y surreales, y su capacidad inigualable de transmitir tanto 

sentimientos de misticismo como hondas emociones terrenales. 

 

Para el presente acercamiento a la obra colsoniana, en el Bellapart hemos acertado en encomendarlo 

a tres personas claves en lo que ha sido el estudio y divulgación de la obra de Colson: Doña 

María Ugarte, Marianne de Tolentino y Ricardo Ramón Jarne. Ellos han realizado importantes 

lecturas sobre la vida y la obra de Jaime Colson, con textos que se incluyen en el catálogo de esta 

exposición. A estos entrañables amigos, expreso mi profundo agradecimiento por su colaboración 

constante en la difusión de las colecciones del Museo Bellapart. 

Debo especial mención al escritor y ensayista Cándido Gerón, quien influyó de manera decisiva en 

la fundación del Museo Bellapart, y en el inicio de la Exposición Retrospectiva Itinerante de Jaime 

Colson, en la Sede de la UNESCO en París, durante sus gestiones como Embajador Dominicano 

en Francia. 

Asimismo, a Luisa Auffant, Directora fundadora del museo, quien ha sido la curadora de tan 

importante exposición, que ha viajado por renombradas instituciones artísticas de Europa, América 

del Norte, América del Sur y Asia. 

 

Por último, quiero dedicar esta exposición tan soñada, a la juventud dominicana, con la esperanza 

de que vean en Jaime Colson el ejemplo de un dominicano que, por su talento, esfuerzo constante 

y compromiso con el arte, trascendió las fronteras insulares, dejando en su deambular por Europa 

y América y finalmente en su tierra natal, entre colegas, discípulos y público de arte, una huella 

indeleble y su inmenso legado pictórico y humanista. 

Periodista Carlos Curiel, 1952
Óleo sobre tela
81 x 66 cm.
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Sin Título (A Don Telésforo Calderón) 
(Detalle),1939
Óleo sobre tela
50.5 x 33 cm.

Bodegón, 1943
Óleo sobre tela
35.5 x 51 cm.
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El Museo Bellapart se ha convertido en tres décadas gracias a la visión, dedicación y generosidad 

de su fundador y propietario, el coleccionista Juan José Bellapart, en el poseedor del mayor y más 

completo fondo universal de la producción de Jaime Colson, en sus múltiples etapas de creación 

pictórica y dibujística. 

Obras claves en la trayectoria del gran artista dominicano forman parte del patrimonio del 

museo, que gracias a su dinámica política de adquisiciones, se acrecienta constantemente con la 

introducción de piezas valiosas y significativas, constituyéndose la Colección Colson en referencia 

obligada para la investigación, conocimiento y disfrute del universo colsoniano.

Tras más de treinta años de impulso y promoción nacional e internacional de la producción del 

artista, se hacía necesario exponer de manera integral el importante legado de más de 400 obras 

atesoradas por el museo, que son un reflejo de toda su existencia. Por ello, en honor a Colson y a 

su libertad de expresión enriquecedora, se realiza Colson Errante conmemorando el 33 aniversario 

de la partida del Maestro.

La exposición porta como novedad el hecho de ser la primera que muestra en una única colección 

la gran fertilidad de un artista poseedor de diferentes estilos, acentos y expresiones que se 

entremezclan y contrastan provocando el diálogo fructífero que su espíritu indomable anhelaba.

Como parte medular del proyecto expositivo figura esta publicación, reveladora, junto a otros 

detalles, de los pasos cumplidos para que Colson Errante manifieste, de manera espléndida, la 

aspiración de integralidad y excelencia que orientó su gestación. La publicación reúne los ensayos 

encomendados a cuatro eminentes estudiosos de la obra de Colson, dentro y fuera del país: 

Ricardo Ramón Jarne, Marianne de Tolentino, María Ugarte, y Abelardo Mena Chicuri, especialista 

del Fondo Colson del Museo de La Habana. 

PAULA GÓMEZ JORGE, DIRECTORA

Colson: Fuerza e instinto creador

Es importante enfatizar la relevancia y novedad de tales ensayos para la profundización del 

conocimiento de la obra y el pensamiento del gran artista dominicano. Conducen de manera 

magistral por los caminos que Colson exploró en sus diversas aproximaciones al quehacer artístico 

de las vanguardias. Proporcionan una mirada renovada a sus referentes ideológicos, filosóficos y 

visuales, como también a su permanente referencia a la hibridez antillana. Analizan de manera 

aguda las diversas líneas creativas portadoras del nuevo humanismo colsoniano fundamentado 

en la búsqueda de la belleza grecolatina y neoclásica. La última entrevista que ofreció Colson en 

vida, a Doña María Ugarte, evidencia de manera singular la fuerza de su carácter indomable, tan 

semejante a su instinto creador. 

Jaime Colson fue un creador que conquistaba a cada paso su autodeterminación bebiendo de 

la fuente clásica que reclamó como herencia de la humanidad universal y, por tanto, apropiable, 

articulándola en cada soporte que elegía para plasmar su creatividad. Exaltando su humanismo 

construyó un discurso personal y propio. 

Colson Errante logra reflejar la condición nómada del artista y se constituye en la primera exhibición 

que abarca su mirada caleidoscópica por cuanto presenta todas las etapas de su producción 

visual. Esta condición motivará, indudablemente, nuevas y múltiples lecturas del contenido de 

su obra con el denominador común de dejar, tanto a expertos como a iniciados, cautivados por 

su espíritu.

No nos cabe duda de que Colson Errante constituirá un acontecimiento cultural relevante, al 

redimensionar la obra de Jaime Colson e incitar a nuevos espectadores a entrar en contacto con 

su mundo. De igual manera, al reconfirmar a los colsonianos de siempre en la verdad y fuerza 

de su legado, y avivar su admiración e inspiración por el artista más trascendente que registra la 

historia del arte dominicano. 

Sin Título (Detalle), 1942
Óleo sobre tela 
45 x 38 cm. 
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Jaime Colson 
En el Museo Bellapart1

Escribir sobre la obra de Colson en la colección Bellapart, es escribir sobre Colson en su totalidad, o 

casi. Tras largos años de coleccionismo, Juan José Bellapart ha logrado para su museo, el COLSON, 

dicho con mayúsculas, con todas las etapas del artista representadas, no sólo a través de sus obras 

maestras sino también por aquellas que las complementan y explican. Podría decirse que más del 

80 por ciento de la producción conocida de Colson se encuentra en la colección Bellapart. 

Pero no sólo ha sido su interés el tener la mejor colección de Colsons del mundo, sino que sobre 

todo ha trabajado arduamente para dar a conocer a Colson en todos los ámbitos y en numerosos 

países, patrocinando numerosas exposiciones internacionales y conferencias, editando libros y 

catálogos sobre sus obras. Colson desde donde esté se lo agradece y los miles de colsonianos que 

estamos en el mundo también.  

1 Buena parte de la investigación sobre la que se fundamenta este ensayo se hizo con motivo de mi libro Jaime Colson. La Vanguardia 

Trashumante, Centro Cultural de España y Museo Bellapart, Santo Domingo, 2004. Aquí hemos centrado el estudio exclusivamente en la 

colección Bellapart, con algunas referencias inevitables a otras obras.

POR RICARDO RAMÓN JARNE

Autorretrato japonés, 1927 
Mixta sobre cartón
36 x 24 cm. 
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Período de aprendizaje 
en España 1918-1924

La obra mas antigua de Colson, que se conserva en el museo, es un óleo: La puerta sur de la 

Catedral de Barcelona, firmado y fechado en 1919. Es una pintura de aprendizaje, aunque muy 

premonitoria de su interés por los espacios arquitectónicos que luego veremos desarrollar en las 

pinturas metafísicas de 1938 y en la serie La Catarsis de 1947.

Jaime Colson que como sabemos había nacido en Tubagua cerca de Puerto Plata en 1901. Tras una 

infancia de la que poco sabemos, se traslada, después de extrañas circunstancias, con 17 años, a 

España, para comenzar su época de aprendizaje. En 1918, cuando llegó Colson a Barcelona, todavía 

el noucentisme estaba considerado como el arte que definía la cultura cotidiana, superando los 

ambientes artísticos y literarios. El término acuñado por Eugenio d’Ors reunía varias dimensiones, 

entre ellas una política -nacionalismo catalán- y otra estética basada en el clasicismo.1 Clasicismo y 

mediterraneidad, con una visión épica y mítica de la cultura. El noucentismo pretendía llegar al nivel 

de las grandes civilizaciones mediterránea: era lo opuesto al modernismo y al romanticismo.

En esta compleja relación entre lo clásico y la vanguardia se puede analizar la obra de Colson, que 

durante su trayectoria se debate entre la tradición y la innovación, con sus numerosos componentes 

de mediterraneidad que nunca abandonó. Es probable que en su juventud no tuviera conciencia de 

que al llegar a Barcelona, en esa época, estaba donde tenía que estar, o posiblemente lo asimilara 

más tarde, pero una cierta base noucentista es fácil de apreciar en sus pinturas posteriores, hasta 

en su última serie Long Beach.

En Barcelona estudió preparatorio de dibujo en La Lonja, donde estaba la Escuela de Bellas Artes 

de Barcelona, teniendo como tutores al artista cordobés Julio Romero de Torres, al valenciano 

Cecilio Plá y como profesor, entre otros, al ya anciano Pedro Carbonell, autor del monumento a 

1 VITALI, Christoph. Tradición e innovación 1906-1920. Cat. expo. Picasso, Miró, Dalí y los orígenes del Arte Contemporáneo en España 1900-1936. 

Ministerio de Cultura, Madrid 1991. p. 7.

Puerta sur Catedral de Barcelona, 1919
Óleo sobre tela 
22 x 15.5 cm.

Serie Metafísica, 1938 
Óleo sobre tela
79 x 62 cm.
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Colón, de Santo Domingo, a quien le gustaba conversar con Colson y recordar su vivencias en la 

isla. También comenzó a leer con entusiasmo a los griegos, así como a Marx y a Engels, aunque 

nunca se considerara comunista ni siquiera simpatizante.

Colson, abandona Barcelona y se instala en Madrid en 1920, matriculándose en la Escuela de 

Bellas Artes de San Fernando, en la que coincidiría, entre otros, con Dalí, Maruja Mallo, Fernando 

Briones y el escultor Cruz Collado. Entre sus profesores se encontraba Sorolla, quien enseñó 

pintura en la Academia de Bellas Artes de San Fernando hasta 1923. En esos años Colson conoció 

también a Ramón María del Valle Inclán quien había sido cancelado como catedrático de Estética. 

Los alumnos de la Escuela de Bellas Artes tenían una sociedad académica, en la que Valle-Inclán 

recomendaba que no se dejase entrar a ningún miembro que no hubiera demostrado su aversión 

al arte académico, con alguna fechoría. Ese espíritu inconformista no le abandonaría nunca. 

De esta época no se conservan obras firmadas y fechadas. Un estudio de desnudo masculino y 

otros, que aunque no tienen firma ni fecha, los considero de la época de San Fernando, por sus 

características académicas y similitud con algunos conocidos de sus compañeros y por ser un 

ejercicio habitual el dibujar desnudo de frente y de costado que los alumnos de esta época hacían 

en el mismo papel.

En 1923 expone en el Salón de Otoño de Madrid. Colson vivió durante estos años en una pequeña 

habitación sin luz, por lo que no podía trabajar en casa. Tras licenciarse se traslada a Barcelona y 

de allí a París.

Sin Título, 1920
Lápiz sobre papel
28 x 21.5 cm.

Sin Título, 1922
Lápiz sobre papel
27.5 x 20.5 cm.

Sin Título, 1922
Lápiz sobre papel
27.5 x 20.5 cm.
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Las vanguardias en París y 
abrazo al cubismo 1924-1928

Es curioso que las primeras obras que tenemos de Colson en cada ciudad donde inicia su aprendizaje 

sea un óleo realista. Si en Barcelona era La puerta sur de la Catedral de Barcelona, en París será un 

Paisaje del Sena, ambas como postales de entrada a una ciudad y a un mundo nuevo. 

Aunque los noucentistas habían asumido el cubismo y ya en Barcelona en la Galería Dalmau se 

había realizado en 1912 una exposición de esta tendencia, fue en París capital del cubismo, donde 

Colson, empujado por Hernández Franco, inicia tardíamente esta tendencia, con algunos buenos 

ejemplos, como el Homenaje a Juan Gris y su réplica Naturaleza muerta en la que como es evidente 

la influencia del gran cubista y amigo español es muy notoria. Otro Homenaje a Picasso y algún 

apunte más, son el producto de su acercamiento cubista por el que tiene que pasar en su período 

de aprendizaje y búsqueda de un lenguaje personal. Cierta tendencia geometrizante derivada de 

este cubismo la retomará a mediados de los años cincuenta en sus retratos haitianos y otras obras 

de esta etapa.

A parte de los cuadros cubistas pinta otras rarezas propias de su infatigable curiosidad como 

Autorretrato japonés de 1927, realizado por influencia de su mujer la también artista Toyo 

Kurimoto. Se trata de un juego en el que Colson se apropia de la tradición del país de su esposa, 

en una obra que no tendrá ninguna repercusión en su producción futura, como la desaparecida 

Sexos opuestos, donde asume el mundo de Francis Picabia del que fue amigo y del pre-pop que 

con tanto talento protagonizó… pero el tránsito real del cubismo a la figuración neohumanista lo 

expresan claramente tres obras importantes de la colección Bellapart: 

Jesús con discípulo en primer lugar. En ella los elementos cubistas más característicos, como 

el bodegón, se estilizan, se descomponen en líneas, pasando de una geometría cerrada a una 

abierta, siendo ésta la característica más interesante de esta composición y la que define, además, 

la ruptura. Aparece también el clásico vano de la puerta con personaje atrás para diferenciar 

planos y abrir perspectivas, tan común de su época neohumanista y heredado de sus admirados 

Naturaleza Muerta, 1927
Óleo sobre cartón
24.5 x 20.5 cm.

Homenaje a Juan Gris, 1927
Óleo sobre cartón
25 x 21 cm.

Paisaje de Sena, 1924
Óleo sobre tela 
35 x 26.5 cm. 
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Piero della Francesca y Giorgio De Chirico1. En Sin Título las líneas van formando figuras más 

compactas, más volumétricas. Esta interesante composición se plantea una perspectiva central, 

con una arquitectura en ángulo que distribuye perfectamente una composición, en la que aparece 

un personaje sentado de espaldas y una mujer desnuda, que por su posición y características es 

familia de su obra más clásica de este período, Mujer de cuarenta años, aunque aquí la volumetría 

geométrica gana definitivamente la batalla frente a la descomposición cubista. La figura luce en 

todo su esplendor sin ningún tipo de fragmentación, con un peso escultórico que será patente 

en su posterior evolución. Colson está intentando buscar una figuración que lo identifique y 

lo diferencie, está creando como Picasso, como Léger, una figura propia en la que se enlace el 

clasicismo y la contemporaneidad. Las manos y los pies son de gran tamaño, la volumetría del 

cuerpo muy marcada, las sombras del mentón son el color de la imprimación del cuadro; los 

ojos inexpresivos y fríos, en principio, llegaran a desaparecer de los rostros, las articulaciones 

muy marcadas, en ocasiones se desencajan y se mantienen como figuras geométricas casi puras, 

algunas partes del cuerpo, como los glúteos y los senos. El color va poco a poco apareciendo con 

mayor intensidad, así en Joven en la ventana y Familia catalana2 surgen colores cálidos y fríos en 

un contraste más vital, que puede expresar también una época más feliz de su vida en París. En 

la segunda se ven por primera vez los cielos con nubecitas alargadas, que aparecerán en muchas 

de las obras neohumanistas y que han sido utilizadas por numerosos surrealistas como Dalí y 

Magritte, además de los árboles enanos y esquemáticos propios de la iconografía surrealista.

Colson poco podía aportar a u cubismo ya en decadencia cuando él lo practicó. El galerista Léonce 

Rosemberg le animó a abandonarlo y a acogerse el incipiente neohumanismo, que es donde vio 

el maravilloso potencial de Colson, su personalidad diferente y donde podía destacar como artista 

en un París cada día más difícil.

1 Giorgio De Chirico crea la pintura metafísica hacia 1910, en una mezcla de nueva visión pos -enfermedad de la realidad cotidiana e 

influencia de Böcklin.

2 Las dos obras de 1928 y pertenecientes a la colección Bellapart.

Jesús con un Discípulo, 1927
Óleo sobre cartón
35 x 26 cm.

Sin Título, 1928
Óleo sobre cartón
42 x 62 cm. 

La Mujer de 40 años, 1927
Óleo sobre cartón
29 x 43 cm.
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Este aprendizaje típico de entreguerras lo describe perfectamente el crítico del ABC José Marín 

Medina: ”al principio la claridad incisiva de las geometrías cubistas de Braque y de Juan Gris; 

mas adelante, los desnudos de contorno delicadamente conciso del Picasso Neoclasicista; luego, 

las volumetrías tecnológicas de la iconografía laboral y popular de Leger; y al final el ensueño 

misterioso de las imágenes metafísicas de Giorgio De Chirico en su premonición del surrealismo…

La vitalidad antillana de Colson logró asumir aquel entramado de inquietudes en un lenguaje 

propio y diferente a lo largo de su primera estancia en París (1924-1934)”1.

1 Marín Medina, José. Jaime Colson, en ABC, Madrid, 1996, citado por Danilo de los Santos en Memoria de la Pintura Dominicana. Tomo 

II. Impulso y Desarrollo Moderno. 1920-1950, Ed Centro Cultural E. León Jiménez, Santiago de los Caballeros, República Dominicana, 

2003, p.304.

Familia Catalana, 1928 
Óleo sobre cartón
80.5 x 65 cm. 

Joven en la Ventana (Detalle), 1928 
Óleo sobre madera
53.5 x 19 cm. 

Homenaje a Picasso, 1927
Óleo sobre cartón 
33 x 46 cm.
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Colson cambia su habitación del Barrio Latino a Montronge, en el sur de Montparnasse, en la Rue 

Hippolyte Maindrov esquina con Moulin Verte. En este barrio se dedicaba a encuadernar libros por 

el día y a pintar en las noches. 

En París, Colson conoció la obra de Giorgio De Chirico y de Pablo Picasso. La influencia del italiano 

se puede apreciar en sus obras de los años 30 y 40, en el uso de la perspectiva y de la escenografía, 

reconducidos por De Chirico hacia lo metafísico en una reinterpretación surrealista del primer 

renacimiento italiano, la vuelta a lo clásico, la atmósfera irreal, la recuperación de la mitología 

mediterránea. Todo esto caló profundamente en la estética de Colson. El misterio y la soledad que 

emanan de las pinturas de De Chirico, se aprecian también en Colson. 

La posibilidad de ver en directo las creaciones de Picasso, en las que clasicismo, mediterraneidad y 

modernidad van unidos, en un concepto creativo completamente novedoso de retorno y avance, 

como sólo el genio malagueño podía realizar, le causa un gran impacto a un Jaime Colson si bien en 

continua búsqueda, ya muy cerca de encontrar su propio camino, reflejo de estas influencias y de 

su propia indagación personal. Sus obras de este período están entre Picasso y Giorgio De Chirico. 

De Picasso por la presencia corpórea muy definida de figuras con los pies grandes y muy asentadas 

en la tierra; de De Chirico, por todo lo contrario, por esa sensación al mismo tiempo de irrealidad, 

de situarse al margen del mundo cotidiano, de ubicar a los personajes en decorados esquemáticos, 

dando un carácter esencialmente onírico a la composición.

Las inquietudes filosóficas de Colson se unen a las artísticas, profundiza en las lecturas de los 

clásicos griegos y latinos, siguiendo una tendencia general humanista de preocupación por los 

valores estéticos y humanos, al mismo tiempo.

En Figuras Metafísicas de 1930 Colson abandona las figuras modulares, el aire legeriano de las 

mismas, así como las facciones neocubistas de los rostros, que lo asemejan al primer Miró en 

El triunfo del 
Neohumanismo 
1929-1934

Figuras Metafísicas, 1930
Óleo sobre cartón
80 x 63.5 cm. 

Sin Título, 1929
Colección Charles Weiss
Archivo de la Familia Grisolía

Paisaje Metafísico, 1929
Archivo de la Familia Grisolía
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Familia Catalana. Las figuras se hacen más clásicas, más escultóricas, renuncian a toda humanidad, 

incluso aparece una figura con la cabeza flotante donde mezcla surrealismo y clasicismo en una 

de las mejores obras de este período. El clasicismo y la teatralidad impuesta por la escenografía en 

perspectiva hacia un cielo monótono de pequeñas nubes alargadas, que no sólo resulta repetitivo 

en esta obra, sino que es iconografía frecuente en buena parte de su trayectoria y del surrealismo 

en general y que confiere un lento movimiento de fondo en el estatismo de la composición, en la 

que las figuras vestidas como antiguos romanos, ocupan el espacio creado por Colson, sin ningún 

tipo de emoción. 

Otro elemento iconográfico que surge en esta fase son las líneas de postes que en perspectiva 

irán dando profundidad a la composición. La arquitectura tiene en estas obras una importancia 

que no tendrá en series posteriores. Es un período de figuras deformadas al estilo del clasicismo 

picassiano, con grandes cabezas y pies, torsos pequeños y desproporción de brazos y piernas 

como en Bañistas de 1932, y Retrato y Busto ambas de 1933. El canon extrañamente se estiliza 

en tres obras desaparecidas y en las que los personajes juegan con la arquitectura en un contexto 

más surrealista 1.

Otras referencias en Picasso, como muy bien señala Nancy Versaci2 están en la pintura de Colson 

de 1933, Niño con caballo que es una reminiscencia en tema y composición de Niño Conduciendo 

un Caballo, pintado por Picasso en 1906, así como de Las costas de Tesalea obra de De Chirico de 

1926. Pero Colson utilizaba una paleta de vivos colores, cuyo empaste le da un cierto aire caribeño 

a la escena mediterránea, diferenciándose claramente de las anteriores.

1 Las fotos de estas obras se encuentran en el Archivo Grisolia y reproducidas en Ricardo Ramón Pág. 431

2 Nancy Versaci, investigadora norteamericana, realizó un excelente trabajo inédito sobre Colson, Jaime Colson and Early Modernism in the 

Caribbean Area, que sería importante publicar, sobre todo por sus aportaciones a su época de París donde da claves muy exactas para 

comprender este complejo período, como ejemplo en la pág. 32 hace esta certera relación del la obra Muchacho con caballo. 

Busto, 1933
Óleo sobre cartón
54.5 x 45.5 cm. 

Retrato, 1933
Óleo sobre cartón
34 x 26.5 cm. 

Bañistas (detalle),1932
Óleo sobre tela 
53.5 x 44.5 cm. 
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Pablo Picasso
El niño con el caballo, 1906 
Museo de Arte Moderno, NY.

Giorgio De Chirico
Las Costas de Tesalea, 1926
Colección Particular

Niño con caballo, 1933 
Óleo sobre cartón
30 x 23.5 cm. 

Sin Título, 1932 
Plumilla sobre papel
30 x 22 cm. 



38

Co
ls

on
 E

rr
an

te

39

Co
ls

on
 E

rr
an

te

México 1934-1938

Las penurias económicas de Colson en París fueron enormes, las ventas de sus obras eran mínimas, 

por eso, con idea de mejorar su situación, aceptó los consejos y sugerencias de algunos artistas 

mexicanos amigos suyos, como el poeta Maple Sarce, quienes le hicieron sentir curiosidad por el 

país azteca, decidiéndose ir a probar suerte allí. 

El México post-revolucionario a diferencia del París que había abandonado, donde las revoluciones 

eran puramente plásticas, necesitaba de mano de obra intelectual para trabajar el arte como un 

agente de cambio social, el arte debía servir para el progreso de la nación y sus habitantes. 

El 29 de octubre de 1934 se inaugura su exposición en la Sala de Arte de la Secretaría de 

Educación, que fue muy anunciada con cárteles por toda la ciudad. La muestra se componía 

de 70 obras, entre pinturas realizadas al temple, guaches, acuarelas y algún dibujo. La mayoría 

eran de tendencia neohumanista y en el catálogo se reproduce, entre otras, Ciudad metafísica. 

Solo vendió 4 ó 5 cuadros. A pesar del poco éxito económico, si hubo éxito de crítica y público. 

El periódico Excélsior, uno de los más importantes de México, publicó 13 guaches de su serie El 

sueño del escultor, que ilustraban un texto suyo.

Para subsistir, Colson se tenía que emplear en todo lo que le ofrecieran, consiguió una plaza de 

profesor de escenografía en la famosa Escuela de Arte para Trabajadores y también se dedicó a 

la ilustración, destacando el libro ECO del famoso poeta y amigo Elías Nandino, que se publicó en 

1934 y cuyas ilustraciones en blanco y negro, con abundancia de torsos y genitales masculinos, 

heridas sangrantes y órganos mutilados, tan cercanas al surrealismo, fueron celebradas por el 

poeta guatemalteco Luis Cardona Aragón.

En 1935 expone con la élite mexicana: Orozco, Rivera, Siqueiros y Rufino Tamayo en la inauguración 

de la Galería de Arte, además de ellos con su amigo parisino Germán Cueto, miembro de Cercle 

et Carré, y Gabriel Fernández Ledesma.

Sin Título, 1937
Lápiz sobre papel
37.5 x 26.5 cm.

Intregrantes de la Escuela de Arte para Trabajadores.
Jaime Colson primero de la tercera fila a la izquierda.
Foto Archivo de la Familia Grisolia
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En Septiembre de 1936, Colson exhibe 30 trabajos cubistas en la Sala de Exposiciones Permanente. 

La conferencia inaugural la dio el escritor Arqueles Vela. El catálogo de la misma fue prologado 

por el poeta Xavier Villaurrutia. El trato que da a Colson, es de maestro y de ejemplo para las 

jóvenes generaciones de artistas mexicanos, a pesar de que el pintor dominicano tiene 35 años.

Colson no deja fuera su sentido autocrítico y relativiza su exposición, aunque insiste en que fue 

la primera cubista que se hizo en México, “considerándolo bien, los cuadros míos que fueron 

expuestos en aquella ocasión no eran verdaderamente cubistas, eran mas bien una versión libre 

del ya entonces muy difunto estructuralismo mal llamado cubismo”. Para Colson el cubismo era 

una disciplina1. 

En México los artistas se reunían en el Café de París, allí Colson conocerá, además de María 

Izquierdo, al poeta Gorostiza, a Antonin Artaud, a Wifredo Lam y a su alumno cubano, Mario 

Carreño. 

En 1937 realiza una serie de dibujos de los que 23 se conservan en la colección Bellapart y 4 en 

la colección de Frank Marino Hernández, en los que Colson presenta un dominio absoluto de 

la técnica, realizados sobre papel marrón, mezcla pasteles, ceras, carboncillo y tinta, trazando 

directamente el dibujo sin correcciones, con una seguridad de maestro. Estos dibujos constituyen 

una maravillosa serie de exaltación al desnudo, tanto masculino como femenino, con ciertos 

componentes eróticos, siempre tratados con una distancia muy colsoniana, hay insinuación pero 

nunca evidencia. En esta serie de dibujos, se sitúa la escena en interiores ligeramente esbozados 

o en espacios neutros, en las dos únicas ocasiones que saca las escenas al exterior, el paisaje 

es esquemático, y sin definición, las figuras sostienen paños y telas de los que se acaban de 

1 Colson, Jaime. Jaime Colson. Memorias de un Pintor Trashumante. París 1924 / Santo Domingo, 1968 Ed. Fundación Colson, Inc. Santo Domingo, 

1978, pág.55

Sin Título, 1937
Tinta y gouache sobre papel
37.5 x 27.5 cm.

De la Serie Ciudad Metafísica, 1931
Archivo de la Familia Grisolía

Sin Título, 1932
Archivo de la Familia Grisolía

Catálogo Exposición Cafe de París,
México, Fotografía Archivo de la 
Familia Grisolía
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desprender, que marcan espacios vitales del personaje y sirven para acentuar más su desnudez. 

Diversos autores hablan de un cierto reflejo del período arcaico griego y no es cierto, están más 

próximos a un cierto manierismo que culminará con la serie Long beach, gestos, incluso en el 

trazo de las tizas y pasteles sobre el papel, que son claras reminiscencias de la pintura pompeyana 

de la que Colson era totalmente adicto. El crítico Abil Peralta hizo una exposición sobre esta 

serie en el Museo Bellapart: “Son sus dibujos de 1937, una descarga de humanidad y honradez 

emocional desbordante, representativos de su decir a través del poderoso sentido del dibujo como 

arquitectura esencial de la forma artística...”2. 

La última exposición en México la hizo en la Galería Hipocampo, donde ya había expuesto en 

1936 en una gran colectiva con todos los grandes mexicanos de entonces, Diego Rivera, José 

Orozco, María Izquierdo y Lazo, entre otros. En esta ocasión expone junto a Carlos Mérida3 y 

Manuel Bravo.

De los cuadros que pintó en México podemos destacar Estudiante mexicano, que es un cuadro que 

tiene con el mismo modelo, un estudio de cabeza perdido, pero que conservamos la fotografía en 

el archivo Grisolía y una replica en la colección Rutman, con posición invertida y silla con respaldo. 

Estas obras, sobre todo la de la colección Bellapart menos realista y más misteriosa, trasmiten 

un aire neohumanista pero con colorido muy vivo y propio de su entorno, él mismo nos explica 

en sus memorias “... el medio en el que vivimos, directa o indirectamente ejerce su inevitable 

influencia sobre nosotros. Esto solo pude comprobarlo al llegar a La Habana, pues en México ni 

siquiera mis más íntimos amigos lograron percatarse de la influencia que aquel país había ejercido 

en mi producción”4. Picasso si se dio cuenta y en una exposición que realizó en París, en la Sala 

2 Abil Peralta, El dibujo como herramienta en la construcción del pensamiento estético de Jaime Colson, cat. exposición “Jaime Colson Dibujos del 

1937”, Museo del Dibujo Contemporáneo, Santo Domingo, noviembre-diciembre del 2001, pág. 9.

3 El conocido artista guatemalteco, colaborador de Diego Rivera en el mural de la Escuela Nacional Preparatoria, amigo de Klee, de Miró y 

alumno de Anglada Camarasa. En esta época estaba realizando una abstracción de influencia surrealista.

4 Colson.... págs. 51-52

Sin Título, 1937
Tinta y gouache sobre papel
37.5 x 26.5 cm.

Sin Título, 1937
Tinta y gouache sobre papel
37.5 x 27.5 cm.

Sin Título, 1937
Tinta y gouache sobre papel
37.5 x 26.5 cm.

Sin Título, 1937
Plumilla sobre papel
27.5 x 20.5 cm.
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Berhein, elogió “la belleza de mis colores mejicanos”. Otra obra mexicana pero más naturalista y 

precedente de los retratos de Barcelona, es El niño pobre de 1938.

En 1937 Colson obtiene el Premio de honor de la exposición de Estampas de América, celebrado 

en México.

Sin Título, 1937
Tinta y gouache sobre papel
38 x 27.5 cm.

Sin Título, 1936 
Plumilla sobre papel
25.5 x 23 cm.

Estudiante Mexicano, 1937
Óleo sobre tela
72.5 x 59.5 cm.

Portada del Catalogo de la 2da Exposición Colectiva
Tienda de Arte, México
Archivo de la Familia Grisolía
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Sueño, 1938
Óleo sobre tela
58.5 x 99 cm.
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lienzo en una trama donde se producía el dibujo. Primero esboza las figuras, incluso las sombrea, 

después realiza el fondo, de esa manera puede calcular el nivel de presión que va a ejercer la 

arquitectura sobre sus personajes. En Merengue, la presión viene ejercida por el techo de una 

terraza campestre, bajo la que se colocan los personajes y que marca una perspectiva lateral, 

que se verá contrarestada por la ejercida por la disposición de los personajes, estos se dividen en 

parejas, la central y las dos de los laterales en el plano posterior, en primer plano los dos músicos 

que tienen correspondencias lineales, el del acordeón con la señora del abanico y el del tambor 

con el que toca la calabaza. Es una composición a la vez hierática y animada, muy colsoniana, 

entre el estatismo escultórico y un movimiento más natural. En esta relación arquitectura-figura, 

sigue los cánones de los artistas del quatrocento italiano, con una composición escenográfica que 

produce una mayor irrealidad, potenciando esa no verdad de las figuras. Yoryi Morel reproduce el 

mismo tema 21 años después, con un estilo más impresionista en Fiesta campesina de 1959.

Como hemos comentado, este año viajero de 1938 llega a La Habana acompañado por Carreño, 

para realizar una exposición individual que se celebró en las aulas de la aristocrática “Sociedad 

Liceum”. Colson en sus memorias2 escribe que fueron exhibidas más de 30 obras de varias técnicas, 

en su mayoría óleos. El catálogo refleja 25 pinturas al óleo, un “duco” (material muy utilizado por 

los artistas mexicanos, sobre todo Siqueiros, es un derivado del petróleo, caracterizado por dar 

una textura gruesa y transparente), un guache y 5 estudios. Estas obras las tuvo que realizar en 

parte en México, ya que su estancia en Cuba no le dio tiempo para pintar toda la exposición. Los 

títulos hacen referencia a su procedencia Indio mexicano y Muchacho mexicano, por ejemplo. 

En relación a las pinturas que forman parte del catálogo Una aproximación a la pintura metafísica 

de Jaime Colson, con texto introductorio del intelectual dominicano León David3, todas mis 

2 Colson.....pág. 57

3 David, León. “Una aproximación a la pintura metafísica de Jaime Colson”. Museo Bellapart, Santo Domingo, R.D. Octubre 2001

Sin Título (Detalle),1938
Lápiz sobre papel
22 x 28 cm.

En 1938 y no se sabe donde, porque Colson estuvo en México, La Habana, Santo Domingo y París, 

pintó dos obras muy diferentes, pero dos de las obras cumbres de la producción de Colson y del 

Museo Bellapart. 

La primera Sueño es como el punto final a su herencia parisina, a su leve relación con el surrealismo, 

y que sólo retomó en pequeños detalles en su serie perdida La catarsis. En ella con una perspectiva 

central marcada por un camino y una sucesión de postes que lo enmarcan, propone en primer 

plano una figura recortada y acostada, franqueada por dos arquitecturas, de una mujer desnuda 

sin rostro. Volvemos al Picasso poscubista en la figura, al De Chirico en la arquitectura, a Magritte, a 

Dalí en las nubes del cielo y en las filas de postes surrealistas. Esta obra tiene un boceto preparatorio 

en la misma colección, realizado en lápiz sobre papel Boceto para un sueño, que no sólo tiene un 

extraño parecido sino que es casi idéntica a otra obra de 1972 de Carreño, el discípulo de Colson 

que nunca lo declaro públicamente y que nada menos que 34 años después, fue capaz de copiarle 

casi exactamente una obra. La influencia que Colson tuvo en Carreño, fue fundamental para le 

desarrollo de la pintura de este artista cubano, como escribe la prestigiosa crítico dominicana 

Jeannette Miller: “Los dibujos de esa época del artista cubano-chileno arrojan claras influencias 

del maestro dominicano. Inclusive, el desarrollo evolutivo de ambos pintores demuestra puntos 

en común aún habiendo escogido formas de expresión diferentes. Principalmente en algunos 

recursos compositivos, el parentesco es evidente...”1. 

La otra obra fundamental de este año es Merengue. En fotografías halladas en el archivo Grisolía 

aparece claramente el proceso de trabajo de Colson en esta época, en otra obra clave de este 

año y de su producción titulada Electra, del Museo de La Habana; esta es mucho más escultórica 

y clasicista pero que técnicamente podemos compararla con Merengue. Colson dividía el lienzo 

en rectángulos, dentro de los cuales dibujaba rombos, que fragmentaban perfectamente el 

1 Jeannette Miller, Carreño: un discípulo de Colson, El Caribe, 21 de febrero de 1976, pág.5 

El periplo trashumante
1938 -1939
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opiniones al respecto sobre estas obras están desarrolladas en mi trabajo Colson. La vanguardia 

trashumante4.

El 26 de mayo de 1938, ya estaba Colson en Santo Domingo. Expone por primera vez en su país, 

en el Ateneo Dominicano, en la llamada, en esa época, Ciudad Trujillo. La muestra se inauguró el 

sábado 11 de junio y en ella se pudieron ver 16 obras, nueve óleos, tres guaches, dos ducos, una 

pluma y un lápiz. Estas obras las trajo de La Habana y no quiso traer más, porque consideraba 

que su país sufría un gran atraso y sus compatriotas no podrían entender los avances de su 

arte. En esta inauguración hubo un discurso del Presidente del Ateneo Dominicano, Virgilio Díaz 

Ordóñez.

El panorama político era atroz en plena dictadura del general Trujillo y el artístico tampoco era muy 

alentador. Urdaneta había muerto cinco años antes y todavía el recuerdo como el mejor pintor 

dominicano, seguía fresco en la memoria de los criollos. El mundo artístico estaba enquistado en 

los logros decimonónicos de artistas, cuyos temas favoritos eran los paisajes bucólicos, las ruinas 

coloniales, los bodegones, los retratos de los padres de la patria, y poco más. 

Esta primera exposición de Colson, que vestía a la francesa con cierto aire bohemio y que fascinaba 

en sus tertulias contando su vida en París, provocó admiraciones entre los jóvenes artistas, pero 

también fuertes críticas e incomprensión en la recatada sociedad dominicana de la época, esto 

según relata María Ugarte5.

La intención inicial, a pesar de la situación, era quedarse en el país e intentar conseguir un puesto 

de profesor de Bellas Artes, pero su estatus político no estaba muy claro, sus amigos le aconsejaron 

4 Ramón Jarne, Ricardo. Jaime Colson. La vanguardia trashumante. Ed. Centro Cultural de España-Museo Bellapart. Santo Domingo, 2004. 

págs. 46-51

5 Emigrante española, reconocida historiadora y pionera de la crítica de arte en República Dominicana y amiga personal de Colson.

Sin Título (Detalle), 1938
Lápiz sobre papel
22 x 28 cm.

Despedida que ofrecen a Jaime Colson sus amigos cubanos en 1938.
Amelia Peláez, Eduardo Abela, Mario Carreño y Fernando Boada, entre otros.
Colson en la izquierda superior.
Archivo de la Familia Grisolía

Desamparados, 1938
Óleo sobre madera
51.5 x 37 cm.



54

Co
ls

on
 E

rr
an

te

55

Co
ls

on
 E

rr
an

te

afiliarse al Partido Dominicano, el único del país. Esta desganada incorporación fue publicada en 

la prensa como era la norma. Fue el 31 de mayo de 1938.

Trujillo le encargó un retrato, pero Colson se empeño en hacerlo del natural, tuvo una sola entrevista 

con el Dictador, después nada. Realizó un primer boceto en el que lo retrataba demasiado realista, 

es decir, presentándolo como el mulato que era. Los propios subalternos del déspota le dijeron 

que si Trujillo llegaba a ver el boceto lo mandaba a fusilar inmediatamente, posteriormente lo 

rehizo pero no llegó a finalizarlo.

No consiguió trabajo y a pesar de los intentos de ayuda de sus amigos, al ver que su futuro no 

pasaba en estos momentos por residir en su país, decidió embarcarse el 5 de septiembre de 1938 

en el “Saint Domingue” para volver a París. 

En París expone en 1939 en la prestigiosa Galería Berheim-Jeune, diez pinturas y dibujos, junto a 

Mario Carreño y al pintor y polifacético artista Max Jiménez. Tanto Carreño como Colson, estaban 

sumergidos en ese período del nuevo clasicismo imperante, con las únicas particularidades de 

su estilo. Carreño en su biografía silencia la participación de Colson y Max Jiménez en esta 

exposición.

Colson frecuentaba el café “Au Dome”, donde se congregaba el grupo de amigos pintores 

españoles, Pedro Flores, Hernando Viñes, Honorio García Condoy, Oscar Domínguez, María 

Blanchard, por la que tenía una gran admiración, y los poetas Vicente Huidobro, César Vallejo, 

Moro, Gómez de la Serna y Antoni Artaud. 

En el verano del mismo año, Colson participa en la “Latin American Exhibition of Fine and Applied 

Art” que se celebró en el Riverside Museum de Nueva York, patrocinada por la Comisión de 

Jóvenes posando, 1938
Lápiz sobre papel
25.5 x 20.5 cm.

Bodegón (Detalle), 1937
Óleo sobre cartón
21.5 x 40 cm.
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la Feria Mundial de Nueva York, el catálogo llevaba introducciones del presidente Roosevelt y 

de Georges Marshall, y fue mencionado como: “el mejor conocido de los artistas dominicanos, 

residente en París y participante de la escuela moderna”6. 

Francia en esos momentos, estaba inmersa en una fuerte crisis económica, el mercado de arte 

no estaba en sus mejores momentos y los rumores de la inminente guerra, provocaron la huida 

de los artistas hacia España y América. Colson piensa en salir de París, posiblemente volver a 

Santo Domingo, por lo que redacta otro proyecto para la creación de una Escuela de Bellas Artes 

y un programa para realizar murales en República Dominicana que envía a Trujillo, al no obtener 

respuesta, decide probar fortuna en la Barcelona de sus inicios.

6 Latin American Exhibition of Fine and Applied Art. Cat. expo.. Riverside Museum, New York, 1939. 

Sin Título, 1938
Plumilla sobre papel
28 x 20 cm.

Merengue, 1938
Óleo sobre cartón
52 x 68 cm.
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La obra de Colson en Barcelona supone en general, salvo La catarsis y otras obras sueltas que se 

pueden relacionar con los inicios del Dau al set, un paso atrás en su evolución pictórica, lo que 

más conservamos es una serie de retratos de gran calidad técnica pero que aportan muy poco a 

su trayectoria. Su situación económica no era muy boyante y había que subsistir con los encargos. 

De esta época podemos destacar El lector, El colegial y Hermanos, retratos de 1942 de la colección 

Bellapart que muestran todavía atisbos en el color de su período mexicano, con un tratamiento 

de la pincelada fragmentada, con toques de luz muy certeros que dan una extraña vida a estas 

obras en las que denota su gran maestría. Los retratos de Toni Marti y de su esposa, también de 

la colección Bellapart de 1943, son más abocetados en los fondos, se obscurece el color y nos 

trasportan a la seriedad y suficiencia de la sociedad burguesa de Barcelona, que Colson hace 

suya en su pincelada. Hay una tristeza general que se manifiesta sobre todo en Jaume y sus hijos 

de 1945, posiblemente realizado tras la muerte de su amigo y que aparece difuminado detrás 

de sus dos hijos cogidos por el brazo. Es una obra de una extremada dureza que nos coloca a 

Colson entre los artistas, que a pesar de realizar obras bastante convencionales en lo formal, son 

capaces de trasmitir profundas cargas de sentimientos al espectador. Hay una versión catalana 

de Estudiante mexicano, donde se ve perfectamente la evolución del retrato de un país a otro, 

de una época a otra. También en Barcelona debió tener algún modelo masculino fijo, porque hay 

varios retratos del mismo en la colección Bellapart, uno vestido y otro desnudo. Existen numerosos 

retratos esparcidos por Barcelona, algunos ya perdidos y otros ilocalizables que podrían completar 

este aspecto del Colson retratista y que volverá a manifestarse en Santo Domingo con los múltiples 

retratos que realizará a sus discípulos y alumnos.

Colson siguió practicando el dibujo con asiduidad y constancia como siempre, entre los que se 

conservan hay bocetos de estudios de muchachos, marineros, niños pobres, en los que resalta el 

remiendo de sus ropas, y algún intento de ilustración de obras literarias, se conservan esbozos de 

algún dibujo realizado para El Satiricón y alguno de vuelta a las vanguardias parisinas, como los 

Barcelona 1939-1949 
Pintura de subsistencia 
y religiosa. La catarsis

El Colegial, 1942
Óleo sobre tela 
67.5 x 53.5 cm.

El Lector, 1942
Óleo sobre cartón
66 x 52 cm.
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Retrato (Toni Marti Valls), 1943
Óleo sobre madera
44 x 36 cm. 

Retrato (María Carrasco viuda 
de Marti), 1943
Óleo sobre madera
44 x 36 cm.
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Sin Título, 1946
Óleo sobre tela
91 x 58.5 cm.

Sin Título (Detalle), 1948
Óleo sobre tela
99 x 79 cm.
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dos de la colección Bellapart dedicados a Picató..., algún paisaje como el del Monasterio de Llunch 

pero siempre con el trazo decidido, con la seguridad del maestro en todos los temas que dibuja.

En esta década barcelonesa de los cuarenta, la producción de Colson tiene dos obras cumbres: 

Los frescos de Cala Murta y La serie de guaches La Catarsis, como continuación de su 

neohumanismo.

La vida española de posguerra no era fácil, la situación económica estaba muy deteriorada, pero la 

recuperación en Barcelona fue más rápida que en el resto de España. En esa ciudad, a pesar de lo 

que Colson describe en sus memorias, tuvieron cierto éxito. Kurimoto tuvo varias exposiciones con 

alguna rentabilidad económica, una en la galería Costa del Barrio Gótico. Toyo recibió numerosos 

encargos, publicó e ilustró en la editorial Juventud sus libros Cuentos japoneses y Memorias del 

gato Tora y fue directora artística en los talleres de cerámica Toguí, donde realizó excelentes 

trabajos en esa técnica.

Colson realiza una importante exposición en la galería Pictoria en 1944, la exposición contó con 

cuarenta trabajos1, los que incluyen su última producción de óeos, guaches, acuarelas y frescos 

transportables. La exposición fue un éxito de crítica, pero lamentablemente este éxito no fue 

correspondido, como siempre en las ventas.

Colson, junto a su amigo Roberto Helman frecuentaban La Campana de San Gervasio, un bar, que 

había sido una carbonería, pero que tenía muchas paredes limpias para pintar. Colson reunió a 

varios amigos artistas y poco a poco se fue convirtiendo en un bar-galería, donde se debatía sobre 

arte y se entablaban animadas tertulias. Su propietario era aragonés y le daba copas a crédito, 

no en vano había dado una nueva vida al bar. Colson pintó un gran Baco a la entrada y Kurimoto 

1 Colson habla de sesenta en sus Memorias... Pág.82

Petronius “Satiricon”,1946
Lápiz sobre papel
18 x 15 cm.

Pinturas Murales al fresco realizados 
por Colson en 1948.
Fragmento de La Resurrección.
Cala Murta, Mallorca.
Archivo de la Familia Grisolía

Bajo el Cielo de Anahuac, 1947 	
De La serie La Catarsis
Archivo de la Familia Grisolía

Jaime Colson y Toyo Kurimoto
París, años 20

Monasterio de Llunch, 1948
Plumilla sobre papel
21.5 x 16 cm.
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Sin Título, 1945
Óleo sobre tela
80 x 63.5 cm.

Sin Título (Detalle), 1946
Óleo sobre tela
91 x 58 cm.
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un paje japonés borracho. Manolo Hugue también había contribuido a la “decoración” con un 

hermoso bajorrelieve en terracota, boceto para un monumento al poema de Joan Maragall, La 

vaca ciega y que tras el cierre definitivo del bar, Colson devolvió a su viuda que no se encontraba 

en buena situación económica. Este bar, gracias a Colson siguió la tradición de los bares de artistas 

en Barcelona, y cuyo precursor más celebre fue Els Quatre Gats, donde se reunía el joven Picasso 

y que en estos años fue reemplazado por otro llamado “La puñalada”.

Los artistas que frecuentaban La Campana de San Gervasio, llegaron a formar grupo, aunque 

efímero, y realizaron una exposición colectiva con ese nombre, presentados por la galería Pictoria 

en las Galerías Reig de Paseo de Gracia, inaugurando el 17 febrero de 1945. Allí estaban casi 

todos los amigos de Colson en Barcelona, entre otros, Manolo Hugué, Bayón, San Juan, Sucre, 

Gabino, etc, y la misma esposa de Colson, Kurimoto. Esta exposición fue un hito en la ciudad, ya 

que era la primera vez que una taberna presentaba un grupo de artistas tan heterogéneos, en la 

Barcelona burguesa de los años cuarenta.

Según el conocido crítico de arte catalán Rafael Santos Torroella, amigo de Colson en esta época, 

el artista dominicano estaba considerado como un genio por los jóvenes artistas que lo escuchaban 

en las tertulias de La Campana de San Gervasio, donde Colson pasaba el día y donde bebía 

alegremente2 . En esta taberna se produce el contacto de Colson con el Dau al Set3 a través del 

miembro del grupo y amigo de Colson, Joan Ponc. Este llevó al resto del grupo, en el que estaban 

los pintores Tapies, Cuixart, Tharrats, Brossa y los críticos y poetas Arnau Puig y Juan Eduardo Cirlot. 

Lourdes Cirlot relata este encuentro en su monografía sobre el Dau al Set: “La Campana, pequeña 

2 Versaci Nancy… pág.45

3 El Dau al Set es un grupo de vanguardia español de la posguerra, formado por Tápies, Tharrats, Cuixart, Ponc como pintores y como 

escritores Juan Eduardo Cirlot, Joan Brossa y Arnau Puig. Editó una revista de arte y literatura, con el mismo nombre, que comenzó a 

publicarse en septiembre de 1948, cuando se formó el grupo, y se concluyó en 1956, aunque la disolución del grupo original fue anterior, 

en 1953, cuando Joan Ponc se trasladó a Brasil. Este grupo supuso una ruptura, por un lado, con el arte anterior, y por otro, la posibilidad de 

una continuación del arte español en los movimientos de vanguardia internacionales, tras la ruptura de la Guerra Civil.

Catalagos Exposición Toyo Kurimoto
Galería Costa y Syra, Galerías de Arte
Fotografía de la Familia Archivo Grisolía 

Picató, 1946
Tinta sobre papel
20 x 15 cm.
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taberna situada en la calle de San Eusebio en el barrio de Gracia, en la que se reunían un grupo 

de amigos suyos. Entre ellos destacaba un pintor dominicano que durante años había vivido en 

París y que ejerció alguna influencia en el posterior Dau al Set; era Jaime Colson. A veces explicaba 

temas relacionados con el arte del siglo XX a los artistas que se reunían en la taberna. Consideraba 

que el cubismo era una tendencia que podía entroncar con el clasicismo, a diferencia de las 

vanguardias artísticas posteriores a ese <<ismo>>”4, Colson en animada tertulia, acompañado 

en ocasiones por su esposa japonesa que solo contemplaba y ayudado en su elocuencia por los 

efluvios del alcohol, relataba a los absortos miembros del Dau al Set, historias sobre el vudoo y 

sobre los elementos mágicos, antiguas tradiciones y las ricas leyendas de los campos dominicanos, 

llenos de personajes misteriosos que influenciaron notablemente a los artistas catalanes del grupo, 

en algunos en los primeros años de su carrera como en el caso de Tápies y Cuixart, y en el caso 

de Ponc para toda su vida. Los homínidos de Joan Ponc son herencia directa de esos relatos 

escuchados con atención en la taberna. En el primer número de la revista Dau al Set de octubre de 

1948, aparece un poema de Elías Nandino titulado, “Poema a los hombres del campo”, inspirado 

en relatos de Colson5.

El crítico de arte Arnau Puig recuerda la amistad de Colson y Ponc: “Nuestro amigo Jaime 

A. Colson artista muy curioso, inteligente sensible torturado y negroide, había dicho de Ponc 

estas palabras imitativas del culto vudú que se celebraba en Haití, la república negra que hay 

al extremo de la isla de Santo Domingo. Decía Colson -imitando la voz entre el francés y el 

castellano de la zona fronteriza del país del vudú- transcribo de memoria y por tanto con una 

fonética arbitraria, pero en el sentido real de lo que decía -<<au citoyen Joan Ponc Pei doy 

passapoite siguro para que pueda passar ei Guarico sin´apuro>>. Con estas palabras Colson 

reconocía el tratamiento especial y muy personal de la obra y del propio Ponc y le proporcionaba 

4 Cirlot, Lourdes, El grupo Dau al Set. Ed. Cátedra. Madrid, 1986, pág. 18. 

5 (Puig, Arnau, La historia de sí mismo en ABC Cultural, Madrid, núm. 521, del 19 de enero de 2002, pág. 27).

Virgen (Bar La Campana 
de San Gervasio),1947
Fresco sobre ladrillo
15 x 13 cm.

Virgen (Detalle) 1947
Fresco transportable
58.5 x 53.5 cm. 
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una invitación de entrada en aquel mundo especial del vudú o, si quería, de sus trascendencias 

físicas y síquicas”6.

Hay una obra de Colson en la colección Bellapart que es muy representativa de este período y que 

ilustra perfectamente esta relación con el Dau al Set y con Ponc, con tema mitológico Baquinís o 

rituales de muerte infantil, tema común en algunos pintores dominicanos como Darío Suro, en 

ellos se ve claramente ese mundo onírico que Colson contaba a los miembros del Dau al Set, y 

que estos reflejaban de una manera parecida en sus pinturas. Era muy difícil imaginar que en el 

sórdido y triste momento de la posguerra barcelonesa se pudieran pintar mundos tan exóticos, 

tan mágicos, tan alejados de la España franquista, sin la influencia de un personaje del tamaño y 

calidad de Jaime Colson.

Arnau Puig lo recordaba perfectamente: “En aquellos años difíciles, oscuros y de aislamiento, Col-

son era para nosotros como una bocanada de aire fresco. Nos hablaba de la Europa, de la efer-

vescencia, nos leía lo que entonces nacía en Europa, nos abría una ventana al mundo. En casa de 

Colson vimos las primeras pinturas cubistas que nos marcaron e impactaron para siempre. Para 

nuestras primeras publicaciones, nos prestaba libros que las enriquecían, estimulaba en nosotros 

la lectura y nos instaba a que no nos dejáramos permear por las corrientes de la época”. También 

el pintor Modesto Cuixart recuerda a Colson: “... era un gran teórico, poseedor de una gran cultura 

y de un pensamiento profundo, y muy avanzado para su tiempo. Era un hombre rotundo, libre y 

abierto. Su pintura era pura, como la de los grandes pintores. Influyó mucho en el arte de Ponc, y 

para nosotros, los integrantes de Dau al Set, fue la presencia viva del París de los 40”7.

6 Puig, Arnau, L´obra de Joan Ponc, les desraons de llamp, cat. expo Joan Ponc, Fundació La Caixa, Barcelona, 2002, pág 26. En catalán en 

el original, la traducción es mía. 

7 Marianne De Tolentino, Museo Bellapart, Dau al Set y Jaime Colson, Listín Diario, domingo 15 de septiembre de 1996.

Baquiní y la ciguapa del Camú, 1949
Gouache sobre papel 
50 x 32.5 cm.
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Cuando la guerra mundial acabó las reuniones de La Campana, estas fueron perdiendo interés 

poco a poco, pues muchos de los artistas comenzaban a abandonar Barcelona, todavía seguían 

asistiendo jóvenes inquietos pero la fuerte animación de los primeros años fue decreciendo.

Este año Colson gana el primer premio de la Exposición Internacional de Bilbao.

En 1947 realiza la serie La Catarsis, compuesta por 25 guaches, tristemente desaparecida en 

Caracas, pero de la que se conservan fotografías en blanco y negro realizadas por la fotógrafa 

alemana Ana María Schwartz. Esta es una obra de excepcional importancia en la trayectoria 

de Colson, que todavía se mantiene en su estética clásica grecorromana, aunque actualiza los 

temas e introduce elementos contemporáneos y surrealistas, aparecen piernas ortopédicas, 

toreros, mezclas de vestimenta actual con túnicas clásicas, hay en todo un intento de adaptar los 

mitos griegos a la contemporaneidad, los títulos: Imagen paranoica, El descenso de Edipo a los 

infiernos, Miedo, La mutilación de los Hermes por Alcibíades, Estupros Tentación..., son temas que 

presentados en la sociedad trujillista dominicana tenían por parte de Colson, una dosis de valentía 

inusual, por eso cuando en 1954 se expuso esta serie en Santo Domingo, causó gran escándalo, 

incluso un periódico realizó una encuesta sobre la moralidad en el arte.

 

En 1948 realiza los murales de una iglesia pequeña en Cala Murta, Mallorca, los únicos finalizados 

en toda su trayectoria. La composición es sencilla y plana, las figuras son bastante hieráticas y 

mantienen la frialdad de su época neohumanista. Los colores son austeros de una sobriedad 

monacal, dominando los ocres a base de tierras de Siena y tierras de Sevilla, todo perfilado con 

negro marfil y contrastado con azul ultramar. Las figuras gozan de un planteamiento geométrico 

que las desplaza de la realidad, esto se aprecia en la anatomía del Cristo resucitado y en los ropajes 

del resto de personajes.

 

Autorretrato de Colson incluido en la 
parte inferior de la pintura
La Resurrección.
Archivo de la Familia Grisolía

Pinturas Murales al fresco realizados por Colson en 1948.
Cala Murta, Mallorca.
Archivo de la Familia Grisolía

Sin Título (Anunciación) 
(Detalle) Barcelona, 1942 
Óleo sobre tela 
176 x 130 cm.
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Este mismo año realiza una exposición en el Bar Kito de la calle Córcega de Barcelona, del 17 de 

abril al 2 de mayo de 1948, en la que presenta dieciséis obras, entre las que se encuentra el óleo 

El compte Arnau en homenaje al poeta Juan Maragall, obra que se reproduce en el catálogo, hoy 

en el Museo Bellapart. El texto del mismo se debe al pintor, crítico y amigo, José María de Sucre. 

Colson en sus memorias confunde el nombre, ya que llama “El marquito” al Bar Kito, un conocido 

cabaret bastante ambiguo, donde Colson se atrevió a exponer con el consiguiente escándalo, 

algunos marchantes intentaron boicotear la inauguración; este fue el último acto bohemio de 

Colson en Barcelona, ciudad en la que reconoce que trabajó, como en ningún otro sitio, aunque 

no fuera de su especial simpatía, ni ella, ni los catalanes. Realmente ni España, ni Barcelona 

estaban para modernidades en esa larga posguerra, y con la dictadura minando cualquier apunte 

de progreso y de actualidad. 

Compte Arnau (Poema de Joan 
Maragall), 1947
Óleo sobre tela
114 x 88 cm.

Portada del Catálogo Exposición de 
Pintura de Jaime Colson
En el Bar Kito, Barcelona, 1948
Archivo de la Familia Grisolía

Proyecto de mural - tríptico. 1943. 
Gouache sobre papel
64 x 38.5 cm.
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Sin Título, 1952
Archivo de la Familia Grisolía

Adolescente, 1949
Óleo sobre tela
51 x 40.5 cm.

Sin Título, 1947
Gouache sobre papel
48 x 33 cm.
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En el año 1949, y gracias a unos cuadros que le compró el doctor Horta, el matrimonio Colson 

reúne el dinero suficiente para volver a París. Colson se traslada al Pabellón Español de la Ciudad 

Universitaria donde se encuentra con su amigos de antes de la guerra, los artistas españoles Oscar 

Domínguez, el surrealista canario, el escenógrafo y pintor Pedro Flores y el escultor aragonés 

Honorio García Condoy. Con ellos hace una exposición colectiva en L´art Pictural en la rue 

Champagne Première de Montparnasse, calle famosa por su número de galerías, del 21 de marzo 

al 25 de abril de 1949, en ella participaron desde Picasso, hasta Manuel Ángeles Ortiz, además 

de Hernando Viñes, Colmeiro, Clavé, Helman, Newman, Maurice André... Colson presentó 

Naturaleza muerta, una obra cubista de 1927 y Joven pensativo de 1948. 

Tras las primeras alegrías pronto se dio cuenta que la ciudad no era la misma, el París de Sartre 

y los existencialistas seguía dominado por el extraordinario genio de Picasso y por los intentos 

asimiladores de sus copistas, el ambiente estaba enrarecido, las oportunidades no eran las mismas. 

Lo que no era Picasso y sus acólitos, era abstracto, Auguste Herbin, era uno de los que dominaban 

el panorama. Tras la guerra, el centro del mundo artístico se había trasladado a Nueva York. 

Este era un entorno nada complaciente y muy agresivo para Colson y su Neohumanismo. Estas 

inquietudes las debió manifestar a su amigo Rafael Díaz Niese, auténtico protagonista del renacer 

cultural dominicano en la era de Trujillo, él estaba como Delegado de República Dominicana en 

la UNESCO en París y le ofreció su anterior cargo de Director General de Bellas Artes en Santo 

Domingo. Colson con casi 50 años, deprimido, dando un repaso pesimista de su vida, viendo que 

no había logrado lo que quería, pidió dinero prestado a su amigo el poeta dominicano Tomás 

Hernández Franco y partió en barco con destino a Nueva York, la nueva meca del arte. Colson 

ya no tenía ni fuerzas ni edad para intentarlo y tras una breve visita a la ciudad, sus edificios y 

museos, y ansioso por retornar a su patria, vuelve a Santo Domingo, tras doce años de ausencia.

Vuelta a París
1949

Retrato (A Fello y Alicia.
Rafael Díaz Niese y esposa), 1949 
Óleo sobre lienzo
102 x 76 cm. 

Portada del Catálogo de la Exposición Colectiva Quelques peinares et Sculpteurs 
Contemporains, En Ĺart Pictural, París, 1949
Archivo de la Familia Grisolía
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Volvió a República Dominicana y Trujillo lo nombró Director General de Bellas Artes, en una primera 

etapa, de 1950 a 1952, este nombramiento generó muchas envidias entre los que aspiraban al 

puesto y esto no hizo que fuera fácil su vuelta a Ciudad Trujillo. Colson se siente extraño en un 

mundo muy diferente al que se había imaginado, el poder de Trujillo llegaba hasta los aspectos 

más íntimos de las personas. Todo estaba regido por sus deseos más absurdos, a Colson no le 

quedó más remedio que adaptarse y hacer lo que todo el mundo, grandes loas al Dictador e 

intentar vivir de la forma más libre posible. 

 

Nada más llegar se encontró con su amigo Pedro Contín Aybar, que ya ejercía de crítico importante 

en la capital. 

Colson intenta en su país generar un movimiento similar al de México, pero puramente estético, 

con la realización de murales que acerquen el arte a la gente, que impregnen la ciudad de arte para 

mejorar la calidad del pueblo, pero esto sin ningún tipo de retórica ni maniqueísmo político, pero 

los murales en República Dominicana los estaba realizado Vela Zanetti, casi en exclusividad, ya que 

trabajaba con mucha rapidez y al gusto de los encargantes, por lo que Colson lamentablemente 

no pudo desarrollar su proyecto. 

El retraso estético era enorme, la censura impuesta por Trujillo impedía la llegada de publicaciones 

de vanguardia, aislando al país como coto de su propiedad, con una cerca que provocaba la 

imposibilidad de llegada de nuevos aires intelectuales y culturales. 

 

Expone en el Palacio de Bellas Artes, obras representativas realizadas desde 1923 a 1951. Una 

muestra retrospectiva que da un repaso a su trayectoria, para situar a los dominicanos en la 

evolución de su arte. En el catálogo, Colson se arropa con las mejores críticas realizadas por los 

más prestigiosos autores, lo que colabora para presentarse con rotundidad ante su gente.

República Dominicana
1950-1975

Sin Título, 1943
Óleo sobre tela
71 x 53 cm.

Nombramiento a Jaime Colson como Director General de Bellas Artes. En la foto 
aparecen Miguel Ángel Jiménez, Subsecretario de Educación y Bellas Artes, José de 
Jesús Alvárez, Pedro Rene Contín Aybar, Juan Francisco García, Manolo Pascual, Abel 
Einsenberg, José Gausachs, entre otros. Oficinas de la Dirección General de Bellas 
Artes, 1950. Fuente OGM El Caribe 
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Comienza a realizar los cursos de postgrado para artistas, que como reconoce Domingo Liz: “...

fueron la base fundamental para el desarrollo de un estado de receptividad para el conocimiento 

de los problemas esenciales que enfrentamos un grupo de los estudiantes que ya habíamos 

decidido seguir adelante contra todas las dificultades”1. Siguieron las enseñanzas del maestro, 

entre otros, Rafael Faxas Canto, José Ramírez Conde, Norberto Santana, Virgilio Méndez, Amable 

Sterling, Vicente Pimentel, Roberto Flores, Fernando Ureña Rib, Elsa Núñez, Felix Brito, Cándido 

Bidó, Dioniso Blanco, Leopoldo Pérez y José Rincón Mora que fue uno de los artistas jóvenes 

que más admiró Colson, artista que ha desarrollado posteriormente una carrera de prestigio en 

Alemania y es uno de los grandes pintores dominicanos de hoy.

Tito Cánepa, el pintor de San Pedro de Macorís, sigue posteriormente la línea de Colson en 

su clasicismo, en los rostros sin ojos, en la intensidad de los retratos y en algunas aportaciones 

surrealistas al paisaje.

En 1952 abandona el cargo de Director General de Bellas Artes, sus costumbres bohemias es-

candalizaban a la población y no eran compatibles con su cargo, además esta Dirección no era 

mucho más que el nombre, porque era mínimo el presupuesto destinado para poder hacer algo 

conveniente. La presión, la poca diplomacia del propio Colson, la insustancia de los aduladores y la 

insistencia de sus enemigos, le obligaron a cesar del puesto sin haber cumplido los dos años en el 

cargo. A raíz de su dimisión, su situación fue empeorando por el aislamiento al que lo sometieron 

sus enemigos, y buscó refugio en Tamboril, en casa de su viejo amigo Tomás Hernández Franco, au-

tor de Yelidá, un clásico dominicano, para ilustrar su libro Cibao, con ocho bellos dibujos en los que 

sigue fielmente las narraciones poéticas del escritor, con escenas de bohíos y campos dominicanos, 

retratando la vida cotidiana de los lugareños del Cibao. Allí le realiza también un famoso retrato.

1 Liz, Domingo, Jaime Colson, maestro, El Nacional de Ahora, suplemento dominical, 19 de enero de 1969

Los Hermanos en los Macaos (Detalle), 1952
Óleo sobre madera
51 x 51 cm.

El Aprendiz de Pintor (Detalle), 1950
Óleo sobre cartón
33.5 x 29.5 cm.
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Luego regresa a Tubagua, lugar donde nació, arropado por su familia, entre ellas su sobrina favorita 

Rafaela, allí pinta numerosas obras, utilizando como soporte el cartón tela, una creación inglesa 

muy adecuada para pintar al Óleo acuarelado, en el que Colson realizaba sus pinturas y en las que 

incluía el paisaje de su entorno, como podemos apreciar en Pastoral del Museo Bellapart. También 

pintó un San Juan Bautista con rasgos de Racine, destinado al dormitorio de Trujillo en Higüey. 

Una de sus mejores obras de esta época fue, Refugio antiaéreo, con la que participó en la Bienal 

Hispanoamericana de 1954 en La Habana, junto a Limbos de 1952 y Lázaro y el ciego de 1953, 

ambas joyas de la colección Bellapart.

La enorme fatiga, la depresión por la muerte de su amigo el poeta de Tamboril y los excesos del 

alcohol lo enfermaron, teniendo que ser internado y tratado durante más de dos meses, por 

desordenes nerviosos en el Hospital José María Cabral y Báez de Santiago de los Caballeros, en este 

hospital estuvo bajo el cuidado del doctor y amigo Alejandro Espaillat Grullón. Esta enfermedad le 

plantea un nuevo proyecto para su vida “renovarse o morir”. Se traslada a Santo Domingo y tras 

una breve estancia en el hotel Bahía, toma un estudio en la calle Arzobispo Meriño Nº 76 altos, 

en plena zona colonial, en la cuarta planta de uno de los pocos con esa altura de la ciudad, para 

aislarse, trabajar y empezar una nueva etapa de revisión del cubismo.

El Ciego y su Lazarillo, 1953
Óleo sobre tela
177 x 93.5 cm.

Pastoral (Bañistas en el Río Camú),1952
Óleo sobre cartón
101.5 x 65.5 cm.

Limbos. (Ilustración para el 
Poema de Henry de Grin), 1952
Tinta sobre papel
60.5 x 45 cm.
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Dos palabras que en arte africano suelen estar muy unidas, ya que muchas de las manifestaciones 

artísticas de las culturas del África negra llevan consigo un cubismo natural, e incluso religioso 

y mágico que da a las formas representadas a través de su esquematización o reexaltación 

geométrica, un concepto de visión de la realidad fuertemente transformada por su simbolismo. 

Colson aborda la negritud desde dos aspectos: el retrato y la realidad haitiana y dominicana con un 

expresionismo interior que no deforma, pero que trasmite intensidad y fuerza a lo representado, 

y por otro lado a través de la deformación de la realidad, por medio de la geometrización de los 

cuerpos y de la descomposición y fragmentación del espacio compositivo, ordenándolo en planos 

diferenciados en forma y color. ¿Podemos llamar a esto último cubismo? Si aceptamos el término 

por la relación formal con este movimiento, podríamos decir que si, pero hay aspectos novedosos 

que nos plantean dudas. Colson realiza obras en los que introduce elementos surrealistas, como 

en Fiesta en Guachupita de 1955 en la colección Bellapart, el mismo año y de la misma colección 

realiza Llanto en claroscuro, la más formalmente cubista de este período, pero también realiza otras, 

donde da una prioridad al color que lo acerca al simultaneismo de Delaunay, así mismo aparecen 

elementos futuristas, es decir, todas las vanguardias que el mismo Colson practicó tardíamente en 

París. Entonces, ¿Qué tiene de nuevo esa vuelta a las vanguardias en los años cincuenta? No sólo 

la incorporación de la negritud como tema, sino la forma de incorporarlo, esa asunción de lo negro 

como propio, con una visión europea en la forma, pero con una carga profunda de aceptación 

de la propia identidad negra como pintor caribeño que lo aleja de cualquier compromiso con el 

exotismo, como sucedió con los pintores europeos, y se manifiesta en una autenticidad que se 

superpone a la forma y lo conecta directamente con un arte tribal con connotaciones modernas, 

las que reflejan otra vez su manera de trabajar en una linealidad de concepto continua, pero con 

la dispersión de la forma tan característica de Colson.

Cubismo y negritud
Sin Título, 1958
Tinta y acuarela sobre papel
22.5 x 15 cm.

Jaime Colson posa junto a una pintura 
de la Serie Haitiana, 1958.
Archivo de la Familia Grisolía
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Llanto en Claroscuro (Detalle), 1955
Óleo sobre cartón
103 x 59 cm.

Jaime Colson en la casa del Coleccionista Naescher en Boca Chica.
Archivo de la Familia Grisolía

Jaime Colson en la casa del Coleccionista Naescher en Boca Chica.
Archivo de la Familia Grisolía
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En su obra neohumanista, Colson recrea mentalmente la realidad, llevándola a la abstracción 

para devolverla en sus cuadros en una nueva realidad diferente, como resultado de esa anterior 

descomposición abstracta. Así en su obra cubista negra, ese cubismo tradicional asumido por 

Colson en París, es enviado mentalmente a la realidad negra para volverse un nuevo cubismo 

caribeño, en el que lo negro, no sólo es un elemento iconográfico sino transformador. La diferencia 

en Colson es que contrariamente a lo que se podía pensar, lo negro no se hace cubista sino que 

al contrario, lo cubista se hace negro, aunque solo sea porque su etapa cubista es anterior a su 

etapa negra, pero Colson lo mismo que en su neohumanismo no sale porque si, por evolución o 

transformación de las formas, sino que hay un proceso intelectual profundo que acaba alimentando 

el proceso creativo, en este período negro, además del proceso intelectual, hay sobre todo un 

proceso interior vivencial de reconocerse negro, asumirlo y manifestarlo plásticamente utilizando 

formas ya trabajadas, por eso el artista lo concibió así, en su coherencia de gran maestro; esto 

es lo que hace que estas obras de Colson sean diferentes y actuales, a pesar de que sus obras de 

este período puedan mantener a primera vista la imagen de las vanguardias de las dos primeras 

décadas del siglo XX. Sería entonces Colson el creador de un poscubismo negro en el Caribe.

Colson, que antes pintaba de memoria, salvo excepciones, ahora utiliza siempre modelos, “Cuando 

se retiene en la mente tantas formas, por tanto tiempo, existe el peligro de repetirse. Por eso ahora 

utilizo modelos, como una disciplina que yo mismo me impongo”1. La mayoría de los modelos 

serán sus discípulos, niños y jóvenes del barrio, casi siempre masculinos. 

Desde 1953 alternará sus dibujos realistas con una vuelta a la geometría, las caras se descomponen 

en planos en las que aparece una cierta intención futurista, pero pronto volverá a un neohumanismo 

con matices antillanos.

1 de Prentice, Victoria, Colson 50 años de labor artística, El Nacional de ¡Ahora!, suplemento dominical, Santo Domingo, 19 de enero de 

1969.

Fiesta en Guachupita (Detalle), 1955
Óleo sobre madera
103 x 59 cm. 

Sin Título (A Aída Huedo), 1955 
Óleo sobre cartón
96 x 65.5 cm.
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En septiembre de 1954 expone en la Galería Nacional de Bellas Artes, recibiendo una crítica de 

Horia Tanasescu, en la que le reprochaba la escasez de obra reciente, ya que de las más de sesenta 

obras expuestas, lo más contemporáneo eran diez obras de 1952, el resto se remontaban al año 

1947 y anteriores, llegando a exhibir obras de 1921. Casi siempre, Colson ponía lo que le daba 

la gana en sus exposiciones, con un criterio curatorial muy propio de él, además no llevaba fama 

de ser un gran trabajador, por lo que su producción no fue muy extensa, como tampoco vendía 

mucho, algunas de sus obras se repetían en sus diferentes exhibiciones. 

Sus amigos le ofrecen una cena homenaje en el Casino de Güibia, la playa del malecón de Ciudad 

Trujillo, en el menú de esa noche se degustó Pollo Neohumanista, Cóctel Cubista, Legumbres 

Abstractas y otras lindezas culinarias, entre los amigos se encontraban Contín Aybar, Manuel 

Rueda, Rafael Auffant, Rafael Miranda, Luis Escobar y un largo etcétera de personalidades 

dominicanas, las que arroparon a Colson en este acto.

Forma con José Gausachs, Clara Ledesma y Gilberto Hernández el grupo de “Los Cuatro”, preocupado 

por difundir el arte en todos los niveles y sobre todo la producción nacional, realizarán una exposición 

dedicada a Matisse en la Alianza Francesa y otras en el Centro Obrero de Santo Domingo.

En ese año recibe el Primer Premio de la VII Bienal Nacional de República Dominicana, con su obra 

Fragmentos para un mural, hoy en las colecciones del Museo de Arte Moderno. Esta obra en óleo 

sobre lienzo redunda en el interés de Colson por la pintura mural, y parece un boceto de una obra 

a gran formato destinada a cubrir una pared. Con esta pintura y con los bocetos para la iglesia de 

Baní, podemos tener una idea de lo que hubiera dado de si como pintor de murales en República 

Dominicana, tras su bautizo técnico en Cala Murta. Realmente por estos ejemplos está muy lejos 

de superar la intensidad de sus retratos, el misterio de sus pinturas neohumanistas y negras, y la 

maestría de sus dibujos.

El Ídolo Azul, 1956
Óleo sobre madera
65.5 x 29.5 cm. 

Rostro Geométrico (Detalle), 1954
Óleo sobre cartón
43.5 x 32.5 cm.
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En este año de 1955 Colson es incluido en una importante exposición organizada por el Ateneo de 

Caracas, donde representa a República Dominicana junto a José Gausachs y Gilberto Hernández 

Ortega. En la misma participaron Leger, Hartung, Portinari, Picasso, Lam, Soulanges, Rouault, 

Bores, Pelayo, Magritte, Diego Rivera, Vasarely, Petorutti, Siqueiros y Guayasamín. 

En Julio de 1956 expone en el recién inaugurado Palacio de Bellas Artes y ese año gana el Primer 

Premio de Dibujo de la VIII Bienal Nacional, con su obra La isla solitaria.

En 1957 viaja a Caracas, Venezuela, a realizar una exposición. Colson ya había presentado su 

obra en Venezuela, en la Exposición Internacional de Pintura de Valencia, la que se realizó en 

conmemoración del cuatrocientos aniversario de su fundación. En esta ocasión había llevado 

multitud de obras para mostrarlas en el Museo de Bellas Artes de Caracas, dirigido entonces por 

el pintor Armando Barrios, después de todas las entrevistas en prensa anunciando la exposición, 

la Comisión, presidida por el director general de Bellas Artes no la aprobó. No se sabe el motivo, 

posiblemente envidias profesionales o cuestiones políticas, entre ellas la animosidad del gobierno 

venezolano contra Trujillo, el embajador dominicano no hizo nada en su favor, y esta desgracia le 

obligó a cambiar sus planes. No se explica bien su actitud, pero Colson salió prácticamente huyendo 

a Haití con muy pocas obras de reducidas dimensiones, dejando personalmente al embajador de 

su país, Brea Mesina, una enorme colección de obras, entre ellas, toda la serie de “La Catarsis” y 

las mejores de su período de “revivir el cubismo” que desaparecieron hasta hoy. 

En agosto de 1957, con motivo de la toma de posesión, una vez más, del generalísimo Trujillo 

y de su vicepresidente Joaquín Balaguer, se realiza una exposición de arte dominicano, en la 

que participa Colson, Darío Suro, Clara Ledesma, Hernández Ortega y prácticamente todos los 

pintores activos de cierto renombre en la isla. Entre los jóvenes, Rafael Faxas, alumno de Colson y 

el que en esa muestra mantiene vínculos estilísticos más próximos con su maestro.

N.- 1 1957
Plumilla sobre papel
23 x 18 cm.

N.- 6. (Detalle), 1957
Plumilla sobre papel
25 x 20 cm.

N.- 2. (Detalle), 1954
Plumilla sobre papel
25.5 x 20 cm.



100

Co
ls

on
 E

rr
an

te

101

Co
ls

on
 E

rr
an

te

También expone en septiembre de ese año en la Galería Remponeau de Puerto Príncipe, Haití. 

Durante su estancia en Haití, Colson realiza numerosos dibujos que posteriormente en 1958, 

expondrá en el Ateneo Dominicano, producto de ese contacto con una nueva realidad y con 

aspectos vitales nuevos, que el choque con la personalidad tan fuerte de Haití, le provoca a un 

alma sensible como la de Colson. Haití es un país que a nadie deja indiferente. 

La colección de retratos de muchachos haitianos de 1958, es una de las cumbres de la obra 

de Colson, ha captado perfectamente la fuerza, la sinceridad, la filosofía de vida, la alegría y la 

naturaleza de la expresión del joven haitiano, y al mismo tiempo como retratos, la individualidad 

personal y las especificidades de cada modelo, en unas obras luminosas y llenas de maestría.

El 30 de mayo de 1961 muere asesinado el dictador Trujillo, dando por finalizados por parte 

de Colson los obligados homenajes y citas a la figura de El Jefe, en sus declaraciones públicas. 

El régimen de terror y las persecuciones que se dieron inmediatamente después, culminaron 

con la tortura y el asesinato de muchos inocentes, la familia de Trujillo y sus más inmediatos 

colaboradores querían venganza por el ajusticiamiento del tirano. Ante la insistencia de Balaguer, 

primer colaborador de Trujillo, de mantenerse en el poder y forzado por los Estados Unidos, se 

creó un Consejo de Estado que él presidió, hasta que tras un fallido golpe de estado propiciado 

por el mismo Balaguer, para mantenerse en el poder, abandona el país y se confiscan todas las 

posesiones de la familia Trujillo.

Colson en su cuadro Los héroes de la calle Espaillat de 1962, no sólo recoge perfectamente toda 

su evolución, desde el cubismo, la pintura religiosa, la pintura al fresco y el neohumanismo, sino 

que además por su temática, ahonda en lo social y en lo político. Esta obra, la colección Hernández 

Lópezgil, va a rendir un homenaje maestro a los estudiantes que pagaron con su vida la rebelión 

contra la dictadura, el 20 de octubre de 1961.

Sin Título, 1957
Gouache sobre papel
35.5 x 25.5 cm.

Serie Haitiana, 1957
Tinta sobre papel
31 x 20 cm.

Serie Haitiana (Detalle), 1957
Tinta sobre papel
31 x 20 cm.
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Primer Pensamiento N.- 7 (Detalle), 1962
Lápiz sobre papel
30.5 x 20 cm.

Héroes de la Calle Espaillat.
Pintura mural al fresco
Escuela de Mural, 
Palacio de Bellas Artes

Jaime Colson y sus discípulos: Norberto Santana, José Ramírez Conde, Amable 
Sterling junto a mural de Ramírez Conde. 
Revista ¡Ahora!, No. 272, 1969, Archivo Montserrat Prats 

Cabeza (Detalle), 1963
Óleo sobre tela
76 x 46 cm. 

Héroes de la calle Espaillat, 1962
Óleo sobre tela
Colección Hernández López Gil
Revista ¡Ahora!, No . 272, 1969, Archivo 
Montserrat Prats 
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En 1962 se crea la Escuela de Pintura Mural en la Escuela Nacional de Bellas Artes, confiando su 

dirección al maestro Jaime Colson, en ella tuvo como alumnos a Candido Bidó, Amable Sterling, 

Norberto Santana, Leopoldo Pérez y Ramírez Conde, entre otros. Desgraciadamente las enseñanzas 

de Colson no sirvieron para que se vieran plasmadas en grandes realizaciones murales, ya que los 

ingenieros y arquitectos no contaban en sus proyectos con la participación de artistas y tampoco se 

dieron encargos oficiales en este sentido. Solo en 1964, la Junta del Bicentenario de la fundación 

de Baní le encarga los murales para la Iglesia de Nuestra Señora de Regla. Colson iba a representar 

al fresco una procesión en la que los feligreses llevan a la Virgen, todo con multitud de figuras en 

diferentes aptitudes y con una composición de perspectiva central, como podemos apreciar en el 

boceto conservado en el Museo Bellapart, pero al final el mural no se hizo.

El 21 de diciembre de 1965 en la Galería Auffant de la Calle el Conde se inauguró la exposición de 

34 dibujos de Jaime Colson, entre ellos algunos de la actual colección Bellapart, como: Cabeza de 

muchacho, Cargador de muertos, Muchachos en la calle, casi todos a sanguina y lápiz negro. En 

ella se presentan algunos de la extraña serie “Ritos de Adolescentes”, en la que varios adolescentes 

desnudos protagonizan raros rituales entre la sensualidad y la muerte. Esta exposición tuvo mucho 

éxito de crítica, Manuel Valldeperes escribió una muy elogiosa en El Caribe2 y también animó a 

exponer a otros artistas sus dibujos, a dignificar la obra sobre papel, que todavía en los trópicos 

por razones climatológicas e históricas, el dibujo se mantenía en los estudios de los artistas como 

ensayos o bocetos de cuadros. 

La serie Long Beach de 1968 realizada en la playa del mismo nombre en Puerto Plata, está formada 

por dibujos y pinturas en las que Colson introduce la naturaleza de una manera esencial, lejos 

de la evidencia, fusionando cuerpo humano y medio natural, de tal manera que crea un universo 

2 Manuel Valldeperes, Los dibujos que exhibe Jaime Colson nos dan su sensibilidad, su talento y su inteligencia, El Caribe, 1 de enero de 1966, 

pág. 5-A.

Sin Título, 1964
Sanguina sobre papel
58 x 38 cm.

N.- 14 Bis, 1964
Sanguina sobre papel
61 x 41 cm.

Cargador de muertos, 1963
Tinta sobre papel
25.5 x 20 cm.

Cargador de muertos, 1965
Carboncillo sobre papel
56 x 38 cm.

Cargador de muertos, 1965
Carboncillo sobre papel
56 x 38 cm.
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propio de rara belleza y de indiscutible calidad plástica, que es intransferible y único dentro de su 

producción y de la del arte dominicano en general.

El 24 de Enero de 1969 se produce el segundo nombramiento de Colson como Director General 

de Bellas Artes.

Su última exposición Colson la inaugura el 17 de febrero de 1973 en la Sala de Arte María 

Rosa, es una antológica de su obra, para la que su esposa Toyo le envía varios cuadros desde 

París. La muestra se compone de 33 cuadros, 41 dibujos enmarcados y 49 en carpeta, en ella se 

mostró desde el Homenaje al poeta Hernández Franco, realizado en París en 1928, hasta sus más 

recientes producciones, repasando toda su trayectoria. Como reza en el catálogo, esta exposición 

está dedicada al triunfo de la juventud y a la gloria del desnudo. En él mismo, se reproduce un 

dibujo de dos desnudos masculinos realizados en La Habana en 1938. 

Colson en su vejez, pasó las mismas penalidades que durante toda su vida, en 1975 con 74 años, 

ofreció donar toda su obra al estado a cambio de obtener una pequeña pensión vitalicia y que a 

su muerte, esta pasara a su mujer.

En la madrugada del jueves 20 de noviembre de 1975 muere Jaime Colson a la edad de 74 

años, a causa de un edema pulmonar, dejando en el caballete de su estudio-habitación el retrato 

inacabado de Joselito, el hijo de la criada de su hermana Ana, a la que también retrato en 

numerosas ocasiones. Fue enterrado en el cementerio de Puerto Plata, justo delante de otro ilustre 

puertoplatense, el reconocido tenor Eduardo Brito. Con el dinero que le quedaba se pudo pagar el 

entierro “con cura y a lo grande”, como él mismo pidió, y aún sobraron 4.968 francos de la época, 

que sus sobrinos mandaron a su esposa Toyo.

Sin Título, 1968
Tinta y acuarela sobre papel
40.5 x 30.5 cm.

Sin Título, 1968
Acuarela sobre papel
41 x 30.5 cm.

Sin Título, 1967
Acuarela sobre papel
35.5 x 25.5 cm.
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Se le hicieron varios homenajes, entre ellos, una exposición colectiva en el Teatro Nacional, 

acompañando las presentaciones de la Orquesta Sinfónica de Moscú. 

La repercusión del obra de Colson desde entonces, ha sido enorme, y en esa repercusión el Museo 

Bellapart ha tenido un papel fundamental, su cuidada colección permanente y las exposiciones 

itinerantes por todo el mundo, han conseguido que el nombre de Jaime Colson y el del arte 

dominicano estén en primer nivel, toda la crítica internacional se ha manifestado a favor de una 

obra que tiene que estar en las más altas cumbres del país, porque sin ninguna duda, Colson es 

el Picasso dominicano.

Retrato Detalle), 1970 
Óleo sobre tela 
46 x 35.5 cm.

Retrato (Ana), 1969
Óleo sobre cartón
51 x 40.5 cm.
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Cuando el dominicano Jaime Colson redescubre el Cubismo en el París libertino de 1924, apenas 

un año antes de la Revolution Surrealiste, ya la tendencia ha sido integrada en la larga cadena de 

ismos artísticos surgidos con el nuevo siglo. Sin embargo, a diferencia de los enfoques historiográ-

ficos que evalúan la creación latinoamericana en función de su adhesión sincrónica a las corrientes 

metropolitanas, sean académicas o vanguardistas, nos interesa hacer notar la capacidad crítica de 

los creadores del continente en la asimilación de los ismos. 

Ellos se involucraron en el manejo de instrumentales pictóricos que les permitieran desembarazarse 

tanto de la formación académica como de las poéticas modernistas en boga a fines del siglo XIX. Bajo 

este prisma, es notable la función de los preceptos o prácticas cubistas sobre el itinerario estético de 

numerosos latinoamericanos: Diego Rivera, Torres García, Barradas, los cubanos Amelia Peláez, Enri-

que Riverón, el salvadoreño Toño Salazar, cada uno de ellos utilizó los despojamientos enunciados por 

Picasso, Braque, Gris, según sus propias necesidades evolutivas y bajo un tempo propio.

De manera que la “militancia” cubista de Colson no resulta un gesto anacrónico, encaja perfecta-

mente en un proceso que lo ha llevado de la Barcelona noucentista, donde intercambia con Torres 

García, a San Fernando en Madrid, con Sorolla de profesor y Dalí de camarada. El salto a París, 

común en su generación, era ya una necesidad imprescindible para tan inquieto caribeño. En la 

Ciudad Luz, estudiará profundamente los repertorios del Cubismo, su desestructuración/recom-

posición del objeto, la negación de toda literatura o moraleja, el respeto a la certeza planimétrica, 

y produce numerosas pinturas bajo estos principios: desnudos, retratos, bodegones. Tal es el caso 

de Naturaleza muerta de 1927, un consumado ejercicio de estilo adscrito a la corriente sintética 

enunciada por Juan Gris. Los objetos propios del género, botellas, periódicos, cafeteras, frutas, 

pipas, tazas, fundidos incluso a una silueta humana modelada en ausencia, son reconstruídos a 

través de nítidos planos de color-forma que se imbrican unos con otros, en franco desconocimien-

1 Mena, Abelardo. “Caminos en la modernidad artística latinoamericana” en Arte Latinoamericano. Sala de Exposiciones Kubo, Fundación 

Kutxa, San Sebastián 2008. pags. 26-38

to de las reglas geométricas y espaciales clásicas. Es curioso hacer notar, sobre la postal ilusoria 

insertada en el extremo superior derecho, las letras “Trom Card/Doza Ara/gón 58”, referencia 

probable al escritor y cónsul guatemalteco Luis Cardoza y Aragón, residente en París y activo par-

ticipante en los círculos intelectuales hispanoamericanos del momento.

También en París, el dominicano descubrirá dos pintores esenciales en sus obras de los años 

30: el italiano De Chirico, y Piero della Francesca. El primero lo conducirá por los senderos de la 

irrealidad, la entrada al mundo de los sueños y las pesadillas, a través de espacios disruptivos de 

la lógica urbana. El segundo, descubierto en las salas del museo del Louvre, le propondrá una 

aproximación a la composiciones clásicas, al modelado escultórico de las figuras, a la concepción 

de espacios sobrecogedores por su escala. Ciudad Metafísica, de 1932, sintetiza al Colson de es-

tos momentos. Mujeres y hombres de aspecto romano se desplazan, penetran, interactúan con 

un espacio opresivo, una ciudad moderna de altos edificios como los rascacielos de Nueva York, 

meca de la modernidad, en una aparente contradicción de sentido cronológico. La composición 

ha sido diseñada con líneas de fuga centrales para sugerir la máxima sugerencia espacial posible. 

En primer plano, en una nota autorreferencial, el pintor se ha incluído a sí mismo, jugando las 

funciones simultáneas de personaje y demiurgo de la extraña escena. 

Con Euterpe, Colson exhibe ya las marcas neo-humanistas por las que transita su creación des-

pués de los años 30. Sin interés alguno por las soluciones costumbristas producidas por artistas 

latinoamericanos ante la tensión nacionalismo vs vanguardia, el dominicano encuentra en los 

espacios del mito clásico las coordenadas temáticas, y en el Picasso del retorno al orden su más 

fuerte inspiración. Para la mitología clásica, la figura de Euterpe, “la muy placentera”, “la de agra-

dable genio” o “la de buen ánimo” en griego, es la musa de la música, especialmente protectora 

del arte de tocar la flauta, se le representa coronada de flores y portando un doble flautín. Colson 

modela una representación armoniosa construída en base a volúmenes netos, de rostro introspec-

tivo y gesto detenido, alrededor de la cual está ausente toda referencia geográfica.

Jaime Colson: 
Desde el Caribe a la Modernidad1

POR ABELARDO G. MENA CHICURI

Naturaleza muerta, 1932
Óleo sobre tela
Museo de La Habana

Ciudad metafísica, 1938
Óleo sobre tela
Museo de La Habana

Euterpe, 1938
Gouache sobre papel
Museo de La Habana
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No hay una palabra que mejor convenga a Jaime Colson que la “pasión”. En primer lugar el término 

se refiere etimológicamente al sufrimiento (pathema en griego, passio en latín), a la contrariedad 

extrema, a una enfermedad dolorosa, tres estados propios del maestro puertoplateño a lo largo 

de su vida. Luego “pasión” es un amor absoluto, una fijación incontrolable, una fuerza afectiva 

más poderosa que la razón, esos sentimientos también le identifican. Finalmente, en su sentido 

más actual, la pasión equivale al entusiasmo que empuja a dedicarse en cuerpo y alma, por tanto 

a crear –¡quien más que Colson!-, y llegamos a considerarla como deseable y bienvenida… 

No hay pues un valor más idóneo que se pueda atribuir al gran artista puertoplateño, nacional y 

cosmopolita. Fue un ser de pasiones, las cuales hicieron que, en vez de reaccionar por la desolación 

y la incoherencia como a la usanza antigua, Jaime Colson, hombre moderno, nos legase una obra 

única, entregado a ella hasta los últimos y penosos meses de su quebranto fatal.

La Pasión por el Maestro

Ahora bien, antes de abordar sus varias facetas pasionales y apasionadas, queremos aludir a la 

pasión de y por Colson… apego y deslumbramiento ante el maestro que han manifestado sus 

alumnos, siendo varios de ellos también artistas magistrales. El siguiente testimonio de Domingo 

Liz legítima esa admiración: “Colson venía con una larga experiencia y vivencias que tenían el 

poder de vincular nuestro mundo, todavía aislado, a las tradiciones más auténticas. El empezó 

a dar lecciones y conocimientos que harían disiparse las dudas impidiendo nuestro avance. En 

un trabajo contínuo, y con el entusiasmo del niño que maneja un juguete nuevo, asimilábamos 

hora tras hora, esta sustancia de contenidos iluminadores que nos aportó la personalidad de 

Colsón”1.

1 Domingo Liz, Maestros dominicanos, Catálogo, Santo Domingo, 1980	

Las Pasiones de
Jaime Colson

POR MARIANNE DE TOLENTINO

Cástor y Pólux, 1939
Gouache sobre papel
57 x 37 cm.
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Eran los tiempos de Trujillo. Reinaba un verdadero aislamiento –en sentido propio y figurado-, y 

los estudiantes de la Escuela Nacional de Bellas Artes tenían sed de información sobre la historia 

del arte y la modernidad. Ciertamente los profesores del exilio europeo habían extendido sus 

conocimientos y abierto inquietudes, pero Jaime Colson, Dominicano, estaba precedido por el 

aura de su formación y sus estancias, no sólo en España y Francia sino en Cuba y México para citar 

países donde él observó, residió y pintó.

Más allá del agradecimiento y la admiración, compartidos por buena parte del medio artístico en 

general, los jóvenes en particular veneraban al “artista mayor”, y este acogía placenteramente 

esa actitud de inclinación ante el mentor excepcional. Es más, quien pretendía distanciarse o 

independizarse podia perder estima y favores, pues a partir del ascendente natural que Jaime 

Colson ejercía y de la devoción que le manifestaban, se establecía una relación de afecto y 

colaboración. Dotados y sumisos, eran las cualidades que generaban un aprecio correspondido. 

Hoy, perduran los recuerdos de aquella docencia sin par, y todavía la llama “votiva” se mantiene 

encendida.

La Pasión y el Cuerpo

Jaime Colson conoció las pasiones en ambas acepciones de sufrimientos y de entusiasmos. Nos referiremos en 

primer lugar a los segundos, a las atracciones invencibles, a la entrega sin concesiones, dejando los innegables 

padeceres para el final. ¡Colson no inventó el determinismo de sus desgracias! Ahora bien, veremos cuánto varía la 

intensidad pasional, y nuestras reflexiones abarcarán desde la búsqueda de lo absoluto hasta opciones existenciales 

más matizadas. Como para la mayoría de los grandes artistas, el destino y la creatividad de Jaime Colson se 

nutrieron de fijaciones y de excesos, de obsesiones y de fe, de aventuras y de desventuras. ¡El tuvo la suerte de llegar, 

a pesar de esa vida tumultuosa, hasta una edad avanzada, sobre todo si se tiene en cuenta a las circunstancias 

adversas que atravesó! 

Sin Título (Estudio de joven hippie), 
1969
Lápiz sobre papel
40.5 x 25.5 cm.

Joven Hippie, 1969
Óleo sobre tela 
99 x 62 cm.

Jaime Colson posa junto al óleo Muchacha
Fotografía Archivo de la Familia Grisolía

Muchacha (Ana), 1968 
Óleo sobre tela
87.5 x 63 cm.
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Cuando leemos los textos que historiadores del arte y críticos han escrito sobre la obra de Jaime 

Colson, comprobamos que, en su inmensa mayoría, insisten en el neoclasicismo del estilo, en una 

simbiosis de razón, pureza e ideales. En nuestro concepto, en vez de elevar la expresión colsoniana 

la han empobrecido considerablemente con sus afanes de atribuirle una perfección descansando 

en espiritualidad a ultranza y desprendimiento de los apetitos terrenales. En el 1964, la reseña de 

la Galería Nacional de Bellas Artes así lo define: “Colson es un defensor del orden lógico, un orden 

que alcanza a la vez profundidad y forma. Al mismo tiempo, hay una materia en sus obras, que, a 

pesar de su fuerza humana, no destruye el mensaje estético, vale decir su pureza”2. El mensaje es 

algo sibilino, como si la obra tuviera por fundamentos mayores, el orden y la pureza, y “la fuerza 

humana” debilitara la comunicación estética. Justamente sucedía lo contrario: su arte, bello en 

el sentido hegeliano, hervía de sensualidad y emoción contenidas, y la figuración singular ejerce 

todavía una atracción casi perturbadora.

Jaime Colson conservó siempre ese amor a la vez erótico e intelectual por el físico, masculino y 

adolescente principalmente, hasta el punto de que la ambigüedad de los rostros -cejas depiladas, 

ojos brillantes, boca pulposa- y aún gestos amanerados en los retratos podian desconcertar y 

fascinar a la vez. Con pocas excepciones –los paisajes de principiante y las naturalezas muertas 

cubistas de los años 20 -, incluso en las variantes estilísticas, la creatividad, la virtuosidad, el 

academicismo de Jaime Colson se dedican a plasmar el Cuerpo, en retratos reales o en escenas, 

ilustrando mitos personales y antiguos, sin olvidar el panteón religioso. Imagen, imaginación, 

imagenería estuvieron ligadas estrechamente, desde los inicios y hasta la producción postrimera. 

La retrospectiva del 1973, dos años antes de la muerte de Colson, llevaba como título: “Exposición 

dedicada a la Juventud y a la Gloria del Desnudo”. Quien vió esta exposición no la puede olvidar. 

Era un conjunto prácticamente monotemático, de cuerpos apolineos y jóvenes, sino adolescentes, 

2 Galería Nacional de Bellas Artes, Folleto, Santo Domingo, 1964	

Sin Título, 1960
Plumilla sobre papel
46 x 30.5 cm.

Ritmos, 1968
Óleo sobre tela
60 x 50 cm. 
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delgados, firmes, en los albores de la plenitud, exhibidos en la seducción triunfante de la 

naturalidad. De frente, de espaldas, de pie sentados, acostados, alternando sus poses la danza, 

la contemplación y la holgazanería. Llegando a la senectud y a la morada definitiva en Santo 

Domingo , el artista ya no pretendía buscar un sustrato sicoanalítico, sino plasmar “relámpagos 

de juventud”, encarnados por criaturas deseables, y en lo concreto por modelos algo “tigueres”, 

aprovechados y no siempre honestos.

La Catarsis

En la obra maestra y serie perdida de La Catarsis, que data del 1947, la factura realza por su 

nitidez, la morfología neoclásica, enfatiza y modula los volúmenes, a manera de una estatuaria 

en vivo… Los protagonistas exhalan distintos comportamientos pulsiones y estados sicológicos, 

como lo pretenden señalar los títulos cuando no se refieren a la mitología. Sin embargo, salvo 

excepciones cuales el Narciso, lucen petrificados, como si de repente un castigo divino les hubiera 

condenado a una inmovilidad perenne. Los contornos son netos, las formas neoclásicas, los 

volúmenes enfatizados. El pintor disfrutaba modulando a aquellas ignotas anatomías florecientes, 

que se destacan académicamente sobre perspectivas y escenografías frías, esquemáticas, 

geometrizantes.

Desgraciadamente, los 25 (un número aproximado) gouaches sobre papel, que hubieran debido 

ser la obra cumbre legada por Colson, en su vertiente neo-humanista orlada de surrealismo, 

desaparecieron en Caracas, sumándose a la cantidad de dibujos y pinturas que, en etapas sucesivas, 

estuvieron abandonadas o pasaron a manos ajenas. Nos quedan como testimonios las fotografías 

de Ana-María Schwartz en blanco y negro, reproducidas en “Memorias un Pintor Trashumante”, 

que permiten apreciar la esencia y el tratamiento de ese mundo denso, a la vez violento y sereno, 

Sin Título, 1958
Acuarela y tinta sobre papel
33 x 25.5 cm.

Hijo de Hermes y Afrodita, 1947
De la serie La Catarsis
Revista ¡Ahora!, No . 391, 1971
Archivo Montserrat Prats 

Narciso, 1947
De la Serie La Catarsis
Revista ¡Ahora!, No . 391, 1971
Archivo Montserrat Prats 
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donde un evidente sadomasoquismo -más que estoicismo- sugiere el goce y las consecuencias de 

su privación3.

¿De lo contrario cómo explicar a aquellos cuerpos y fisionomías impasibles, siendo la mutilación 

de los miembros, las extremidades, el sexo aun, una suerte de exorcismo o expiación? En la 

transferencia de las visiones freudianas al lenguaje gráficopictórico, Jaime Colson, discípulo 

intelectual del siquiatra vienés, expresa angustias e inhibiciones, fijaciones y líbido reprimida. 

El intenta resolver en el arte obsesiones y fantasmas: la época no era tolerante, las pasiones 

marginales se hacían discretas necesariamente. 

Por otra parte el mundo freudiano y su semántica encuentran un eco en el artista, su estudio de 

la mitología, su representación de divinidades y héroes antiguos. Los personajes de sus cuadros se 

llaman Edipo, Hermes, Afrodita, Electra, Narciso, transferencia moderna por un pintor criollo de 

las aventuras olímpicas.4 Podría interpretarse como una manera de fugarse de los infortunios (aquí 

la pasión / pathema), sublimar lo real vivido y también declarar su autonomía de las corrientes 

plásticas mediante figuras, signos y símbolos de filiación grecorromana, renacentista o clásica. 

Cabe recordar que Colson también se adhería estilísticamente a un cierto surrealismo y a un 

humanismo metafísico, a veces directamente inspirado de De Chirico, a quién él mencionaba 

como uno de sus mentores y pintores preferidos, como a un amigo al que jamás conoció… 

El elemento de la raza o las razas no escapaba a la pasión contenida en La Catarsis. En particular 

Manuel Rueda, músico y escritor polifacético, ha percibido la incidencia racial, que era parte de 

la fuerte sensualidad del artista: “En varias imágenes, late un caos de pertenencias étnicas, de 

relaciones dudosas entre blancos y negros que las exhiben en el baño en común, secándose con 

3. Jaime Colson, Memorias de un Pintor Trashumante, Fundación Colson, Santo Domingo, 1978

4. Jaime Colson, Memorias de un Pintor Trashumante, Fundación Colson, Santo Domingo, 1978

una misma toalla, pasando de la égloga al melodrama se cercenan los miembros viriles” 5. Llegan 

a mutilarse recíprocamente y no obstante conservan factura petrea y máscara de impavidez. 

Rueda, en una apreciación ambigüa, mencionará insistentemente las “imágenes aberrantes” y 

las “aberraciones”6.

Sin embargo, esa presencia negrista –con facciones arias sorprendentemente-, muy intensa 

cuando se produce, no predomina en el conjunto iconográfico de La Catarsis. Los colores de piel 

alternan, contrastan, aunque se mestizan escasamente. De todos modos la temática racial es en 

nuestro criterio secundaria en esta serie pictórica.

Raza y Antillanismo

Próximamente, una nueva etapa cambiaría el enfoque racial, al Colson declararse, enfática y 

reiteradamente antillano, a manera de revalorización de los orígenes y una tipología vernácula: 

adoptó entonces un realismo exacerbado, un retorno al cubismo o un neo-cubismo caribeño con 

rasgos diferentes, una fase por cierto asombrosa y original, que curiosamente ignoraban o no 

tomaron en cuenta en las retrospectivas del Cubismo latinoamericano… 

Esa época, haitiana y africanista, corresponde al sentir íntimo de Jaime Colson, que ya no guardaba 

el mismo entusiasmo por Europa , tampoco perdonaba el extravío de La Catarsis y otras obras 

en Caracas. Fue su período negro, uno de los de mayor relevancia, por retornar casi trenta años 

después al cubismo, pero en una expresión mucho más personal que la primera, transfiriendo allí 

su nueva profesión de fe racial y regional. Escribe Ricardo Ramón Jarne: “Además del proceso 

intelectual, hay sobre todo un proceso interior de reconocerse negro, asumirlo y manifestarlo 

5. Manuel Rueda, El Neohumanismo de Jaime Colson. Libro-Catálogo. Museo Bellapart. Santo Domingo, 1996

6. Manuel Rueda, El Neohumanismo de Jaime Colson. Libro-Catálogo. Museo Bellapart. Santo Domingo, 1996

Sin Título (Detalle), 1946
Óleo sobre tela
91 x 58 cm.

Sin Título (Detalle),1948
Óleo sobre madera
71 x 30.5 cm.
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plásticamente. (…) ¿Sería entonces Jaime Colson el creador de un poscubismo en el Caribe?”7 El 

investigador español, entonces director del Centro Cultural de España, observa luego que, pese a 

una exposición y la extension de esa fase creativa en el tiempo, la prensa y la crítica se quedaron 

prácticamente calladas. ¿Una indiferencia respecto a esa serie -sin embargo excelente- del pintor? 

¿Una consecuencia del prejuicio racial y antihaitiano, cuando se identificaba a Jaime Colson con 

un neo-humanismo oriundo del clasicismo europeo?

Ahora bien, esta revalorización de las raíces, la proclamó en obras y palabras apasionadamente: 

“Nosotros no tenemos nada de indios, somos afroamericanos”8. El había representado a efebos 

mulatos, pero el retorno al lar natal y el viaje a Haití en 1957 incrementaron la iconografía 

negroide, y esa renovada toma de consciencia, ahora insistente, de los orígenes procreó obras 

maestras: retratos de las Series Haitiana y Africanista, insólito y única versión negra del Cubismo 

en el continente. Jaime Colson se sumergíó con fervor en la negritud y el sincretismo religioso, 

se volcó hacia las divinidades y el panteón vodus, hizo galas de una reivindicación vernácula, 

racial y cultural. A título de ejemplos, Llanto en Claroscuro, Fiesta en Guachupita o los Baquinis 

se sitúan entre los Colson contundentes y auténticos, tanto en la estética como en la esencia. Los 

rostros de mujeres y hombres, de jóvenes y ancianos negros, parecen una apologética del legado 

afroantillano. De ahora en adelante, Jaime Colson no saldría más del país.

Importancia de la Religión

Esa nueva fijación relativamente tardía se inscribía en la idiosincrasia religiosa del maestro, que, 

si no la podemos calificar de pasión, tampoco “de devoción ni de misticismo” – según lo señaló 

María Ugarte-, impregnaba sus dibujos y pinturas. En una conferencia dictada delante de los frescos 

7. Ricardo Ramón Jarne, Colson, La Vanguardia Trashumante. Col Monografías de Arte Dominicano, Centro Cultural de España. Santo 

Domingo, 2004	  

8. J. C. Memorias… Obra citada	

Sin Título, 1961
Gouache sobre papel
35.5 x 25.5 cm.

Alegoría de Baquiní (Detalle), 1955
Óleo sobre cartón 
96 x 65.5 cm. 
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de la Capilla de Cala Murta, luego llevada a un ensayo9, hicimos una propuesta interpretativa, 

mostrando que Colson había sido marcado por la pintura sacra de los siglos anteriores, incluyendo 

al Medio-Evo, otorgando en los conjuntos compositivos importancia a la figura central. Ese eje real-

simbólico se acentuaba en la temática directamente religiosa, así -para referirnos a la religiosidad 

popular dominicana- La Alegoría del Baquiní con su simetría rigurosa y espacios perfectamente 

balanceados. La iluminación también intervenía en el carácter transcendental de la pintura.

Sin embargo no fue solamente un asunto de erudición sino también de íntima convicción. La 

tradición cristiana, del nacimiento a las residencias sucesivas, fue un factor indiscutible de esa 

impronta manifestada en el arte. Vale recalcar que, en la vida privada, aunque sin ser practicante, 

él manifestó un gran respeto por la fe. Mencionaremos dos ejemplos: su rechazo tajante de 

asociarse a manifiestos anticlericales en México, y su matrimonio según los ritos católicos con 

Toyo Kurimoto, su esposa japonesa llamada cariñosamente Yoo-San, bautizada el mismo día del 

casamiento y “desde entonces católica ferviente”.

Hubo pues un Jaime Colson que se interesó reiteradamente por la representación de temas 

bíblicos y hagiográficos, siendo uno de los primeros testimonios un óleo sobre cartón del 1927, 

Jesús con sus Discípulos, habitado por ritmos interiores y de composición tripartita, con Jesús 

en el centro, e Influencia Celestial, escena neo-realista pintada en el 1942 y posiblemente 

proyecto de mural. El pintó en distintas técnicas y soportes, varias Vírgenes a manera de retratos 

imaginarios, sobresaliendo la magistral y antillana Virgen de los Desamparados (1960), que invita 

espontáneamente a la oración. 

Podemos finalmente considerar a Colson como el pintor dominicano más motivado por la temá-

tica religiosa, abarcando las fuentes de inspiración cristiana tradicional -mayormente-, la religio-

sidad popular e invocaciones voduistas. Esta afirmación se fortalece con los murales realizados al 

9 Jean-Michel Delacomptée. Magazine littéraire #464. Paris, 2007	

La Virgen de los Desamparados, 1955
Óleo sobre cartón
96.5 x 66 cm. 

Toyo Kurimoto
Virgen y niño
Colección Museo Bellapart 
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fresco y su obra monumental en el arte sacro, un encargo privado para la Capilla de Cala Murta 

en Palma de Mallorca, hoy en excelente estado. Estos impresionantes frescos, que parecen vivir la 

glorificación marial y el Misterio Divino, partieron de bocetos febrilmente trabajados, luego acep-

tados por el dueño, y el artista se entregó con una dedicación absoluta a esa epopeya mística. Fue 

una de las pocas grandes satisfacciones de su carrera. Sabemos que, en Dominicana, él preparó 

otros proyectos de murales religiosos, pero quedaron a nivel de estudios preparatorios y culmina-

ron en las bien conocidas frustraciones…

Por tanto ameritan recordarse las palabras de Colson, al iniciar esas pinturas de Cala Murta: “Sin 

exagerar puedo decir que el día que ejecuté el primer fresco, un San Francisco de Asis, en la 

capilla, fue un día solemne, no solamente para mí sino para la admirable Yoo-San, quien me sirvió 

de ayudante y animadora”. Quienes han tenido la dicha de contemplar esos murales exaltantes, 

pintados con amor y emoción, no vacilan en concluir que fueron realizados por un hombre de fe, 

transportado por la espiritualidad y la devoción. 

En el contexto caribeño de creencias, leyendas y tradiciones, aparte de mitos y ritos del Vodú, 

Colson abordó también, aunque de manera menos profunda, la mitología precolombina del 

ancestro desaparecido, el taíno. El artista, sintiéndose acosado, incomprendido y desposeído de 

sus cuadros prácticamente de país en país, se identificaba naturalmente con los antepasados, 

expoliados, desterrados a la fuerza y exterminados por los conquistadores.

Impulsos creativos y Energías

Haciendo un balance de la herencia cultural, de la vida y de la obra de Jaime Colson, valoramos 

en ellas la religión, nunca como la pasión devorante de un místico sino como uno de los conjuntos 

de valores y sujetos que fomentaban sus energías y le incitaban a crear. O sea una pasión, en la 

actual significación de entusiasmo que impulsa a actuar. Hubo otras…

Sin Título (Detalle), 1928
Óleo sobre madera
41 x 3 cm.

Jaime Colson junto a un amigo y 
Toyo Kurimoto 
París años 20
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Entregándose al arte como se entra en religión, Jaime Colsón se apoderó del Cubismo como de 

una pasión formal desde que lo descubrió, siendo una fuente de disciplina y de renovación hasta 

tal punto que él lo retomó, treinta años después, cuando el movimiento y escuela había pasado 

a la historia del arte moderno. Trasmitió entonces soluciones estructurales, fragmentaciones y 

ritmos en el período africanista, y logró, lo vimos, crear “su” propio lenguaje cubista. 

Ahora bien, en el arte occidental la admiración apasionada de ese visitante de los museos recorrió 

y absorbió la Antigüedad mediterránea, la Edad-Media, el Renacimiento, el Clasicismo y el Neo-

Clasicismo, las corrientes del siglo XIX, el Cubismo, parcialmente el Expresionismo y el Surrealismo. 

Los había disfrutado principalmente en París y sus innumerables atractivos, a la vez que atribuía a 

la capital francesa una decadencia artística después de la Segunda Guerra Mundial y no dejó de 

lamentarla enormemente.

Lógicamente, él no limitó su interés a las corrientes y escuelas de manera global, sino que sintió 

una verdadera devoción por genios de diferentes épocas, mezclándose a veces la fascinación por 

la obra y la personalidad, sin que descartemos un mecanismo de identificación subconsciente. 

Mencionaremos, entre ellos, a Leonardo Da Vinci, Rembrandt, Ingres, Chassériau, Goya, Van 

Gogh, y entre los modernos a Juan Gris y Giorgio De Chirico -una amistad virtual que nos hace 

pensar en la de Baudelaire por Edgar Poe-. En cuanto a Pablo Picasso, “ese nuevo Zeus” según 

sus propias palabras, él le profesaba veneración, tanto más que el genio catalán, ya en la cima de 

la gloria, visitó su última exposición individual en París, le dedicó elogios, le expresó advertencias 

respecto al medio parisino. ¡Una distinción excepcional e inolvidable para cualquier artista!.

Jaime Colson es nombrado Director de Bellas Artes por el Dr. Joaquín Balaguer en 
1969. 
Archivo de la Familia Grisolía

La Carreta (Detalle), 1953
Óleo sobre cartón
56 x 51 cm. 
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Amistad y Sentimientos

 

Nos consta que Jaime Colson escribía muy bien –críticas, ensayos, poemas y hasta una novela-, 

que leía mucho, tenía gran admiración por varios escritores europeos y latinoamericanos, y que 

mantuvo vivas amistades en los medios literarios a través de su itinerancia. Sin embargo, hubo 

un autor dominicano por el cual sintió un afecto particular, de confidente, de consejero, de 

colaborador, de hermano, de compañero de tragos, sin que haya la menor ambigüedad en sus 

relaciones. 

Fue el poeta Tomás Hernández Franco, al que solía llamar “mi entrañable amigo”. El diplomático 

y escritor de Tamboril hizo descubrir al artista de Puerto Plata el Cubismo en 1924, y la amistad 

entre ellos continuó hasta su muerte durante 30 años. La podríamos calificar de pasión amistosa, 

y siempre ha evocado para nosotros la famosa amistad de dos escritores franceses en el siglo 

XVI, Montaigne y La Boétie, que tampoco fueron amantes, con la conocida explicación de su 

vínculo afectivo: “Porque era él, porque era yo”. Cuando falleció La Boétie, Montaigne se sintió 

solo y abandonado: “El amigo perdido fue irremplazable, para siempre presente en su ausencia 

misma.10”

Así sucedió para Jaime Colson y Tomás Hernández Franco. Escribió Colson: “La prematura 

desaparición de Hernández Franco me había afectado hondamente.” El artista cayó en una 

profunda y larga depresión, prometiéndose que suspendería los excesos de bebida, responsables 

de la muerte del amigo. Tomás lo acompañó, lo ayudó, lo hospedó en Tamboril –igualmente su 

viuda Amparo Tolentino en la casa de San Carlos-. El ilustró sus cuentos e hizo varios retratos del 

escritor, siendo El Hombre de la Pipa (1927) una obra maestra.

10 Jean-Michel Delacomptée. Magazine littéraire #464. París, 2007		

Tomás Hernández según retrato 
del 28, 1968
Tinta sobre papel
20 x 13 cm.
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Queremos citar al respecto unas frases emocionantes de Jaime Colson: “Ya al final de mi estancia 

en Tamboril pude hacer el retrato de Tomás, unos pocos meses antes de su lamentable fin. Creo 

que en ese género es una de mis mejores cosas y, sin duda, la mejor y verídica efigie del gran poeta. 

Pues no representa al personaje de la leyenda, ni al dipsómano impenitente, sino al artista en la 

triste incertidumbre de sus monótonos últimos días.” Colson estaba muy celoso en su amistad con 

Tomás. No pudo soportar que Yoryi Morel le haya hecho un retrato, y, después de su muerte, él 

pintó otro retrato encima del primero. Una radiografía, que por cierto encargamos a una clínica, 

mostraba claramente la superposición…

Jaime Colson tuvo muchos amigos –más que enemigos-, mucha gente que le guardaba cariño en 

su tierra y en otras, así el aprecio y reconocimiento recíproco manifestado por Darío Suro, pero 

ninguno alcanzó la intensidad del afecto por Tomás Hernández Franco. Nos hemos referido a la 

actitud dominante del profesor antes sus alumnos, los cuales en una buena proporción quedan 

vivos, otros ya han desaparecido como José Ramírez Conde -particularmente distinguido por el 

maestro-. En los años postrimeros, agriado y hostíl, Colson opinaba que “el arte mundial está hoy 

barbarizado” -¡¡¿que pensaría él en el 2008?!!-, y que “ Santo Domingo no escapa pues a esa 

deplorable situación, agregando que era un país de principiantes y aficionados, desprovisto de 

arte nacional”. Una auténtica rabia, una pasión negadora, que abarcaba a los críticos de arte, le 

obnubiló, provocando reacciones diversas y adversas. 

Por otra parte no mencionaremos, entre sus pasiones, los sentimientos por su esposa Toyo Kurimoto/ 

Yoo-San, paciente, abnegada y generosa, colaboradora y buena artista también, compañera por 

veinte años antes de que el vínculo culminara en matrimonio. Más que amor embriagado, él 

sintió por ella un infinito agradecimiento, admiración y ternura, y la necesitaba. La insistencia en 

ponderar y alabar sus cualidades no deja de encubrir un complejo de culpa, pues no fue el mejor 

de los maridos… Cansada de tanto soportar, la admirable Yoo-San se alejó definitivamente en el 

Retrato de Tomás Hernández 
Franco, 1952
Óleo sobre tela
71 x 59 cm.
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1949 –aunque Colson dice mantuvieron relaciones epistolares-. Tal vez hubo pasión –incluyendo 

el sufrimiento– de ella hacia él y durante años, pero no de él hacia ella.

El Pintor Trashumante

Otra pasión que ameritaría un estudio, es el compromiso intenso que movilizaba las fuerzas de 

Jaime Colson en el arte, pues, con excepción de períodos depresivos y de pesimismo abismal, y a 

pesar de la “bohemia” él trabajaba mucho, bocetando, pintando y… escribiendo. No obstante, 

la magnitud de semejante estudio que abarcaría varias décadas, lo hace impensable en este 

pequeño ensayo, circunscrito a aspectos más puntuales -aunque sujetos a interpretación-, así el 

nomadismo de Colson.

“Memorias de un Pintor Trashumante” se llama el volumen de recuerdos, abarcando más de cuatro 

décadas, que escribió el artista11. En el prólogo, él dedica una página melancólica a sus vaívenes, 

mencionando a los apodos de pintor “nómada” y “sin patria” que le dieron, y agrega, partiendo 

el corazón de sus lectores: “Pero quizas hubieran debido mejor calificarme de trashumante, 

vagabundo errante o apátrida, lo que en el fondo viene a ser lo mismo.” El desencanto por esa 

errancia, “fatalidad del vagabundeo”, según él, explica la incoherencia y fragilidad, sino fracaso 

de su obra. Continúa filosofando sobre el tema y pronuncia una sentencia contundente: “El 

desastre comenzó en Madrid en el año 23.”

Cuando observamos las 14 etapas de su itinerancia que incluyen los retornos a la República 

Dominicana, no las sentimos tanto como inestabilidad e imposibilidad de fijarse. La errancia tiene 

su vertiente positiva que es la búsqueda de si mismo y la aspiración a encontrar un lugar más 

fructífero en diferentes aspectos esenciales para el desarrollo de la personalidad. Numerosos son 

10. J.C, Memorias…

Reminiscencias, 1943
Óleo sobre tela
72 x 53 cm.

Maternidad, 1949
Óleo sobre madera
51 x 41 cm.
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los creadores en esa situación, y hoy además, en la era de las comunicaciones y los viajes, Jaime 

Colson probablemente no se sentiría perseguido por el determinismo de un éxodo inexorable, 

resultando de ello una perturbación interior permanente, acompañada por un descontrol agudo… 

que él hubiera querido corregir. Aquí interviene nuevamente la pasión, pero sinónimo de dolor.

Ese estado y sensación de inseguridad, como si siempre se deslizara el suelo bajo sus pies, o 

fuera una moderna versión del mito de Sísifo, se agravó por la pérdida reiterada de las obras 

–extraviadas, destruidas, hurtadas o vendidas por y a otros-. El fenómeno se convirtió en desgracia 

aparentemente inevitable. París, Madrid, México, Cuba, Caracas, Santo Domingo fueron los 

teatros de un auténtico y obsesivo infortunio. Refiriéndose al episodio de Caracas, Jaime Colson 

expresa: “No obstante, me consuela el creer que, en el presente caso, el afán mercurialista no 

habrá permitido que tan bellas pinturas fueran destruidas, y que en Dios sabe que rincón del 

mundo deben encontrarse”. Sabemos perfectamente que no había tal consuelo, y que ese énfasis, 

expresado en distintas formas y circunstancias similares, fungía de paliativo, de alarde, tal vez de 

una suerte de exorcismo de la fatalidad.

El Gran Sufrimiento Final

Jaime Colson no dejó de sufrir intensamente durante decenios, y escasos fueron los momentos 

de felicidad. Sus escritos testimonian insatisfacción y conflictos, exteriores e interiores, que se 

agravaron en la época ultima de su vida. No se trataba solamente de dificultades materiales, de 

pérdidas, de traiciones: en Santo Domingo, salvo el primer instante del reencuentro, él confrontaba 

un medio que le era agobiante e insoportable en tiempos de Trujillo, y, muerto el tirano y la 

libertad recobrada, el viajero empedernido no tuvo adonde ir para escaparse, ¡una fuente más 

de malestar! Tomás Hernández Franco ya no estaba para acompañarle y aliviar sus penas. Ese 

desastre existencial, ese tedio profundo, se volvieron desesperanza, agresividad, aislamiento, y la 

pasión se iba tornando puro dolor. 

Sin Título, 1932 
Óleo sobre cartón
50 x 48 cm.

Amigas, 1963
Óleo sobre tela
86 x 61 cm. 

Sin Título, 1966
Óleo sobre tela
57 x 40 cm.
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“La voluntad no me ha fallado pero, ¿qué le vamos a hacer si el cuerpo ya no corresponde? Si yo 

hubiera sospechado el estado en que me iba a quedar, después de las operaciones que me hicieron, 

hubiera preferido mil veces la muerte”, escribió en una carta patética del 1972, Jaime Colson a 

su amigo Darío Suro. Todavía le quedaban tres años de vida en míseras condiciones. Desgastado, 

bebedor incorregible –pese a que a la muerte de Tomás se había prometido enmendar el vicio-, 

fumador de varias cajetillas diarias, le golpeó un cáncer de la laringe, perversamente anunciado 

por un cosquilleo recalcitrante.

Operación, traqueotomía, ablación de las cuerdas vocales dejaron a Jaime Colson mudo y en un 

estado peor que la invalidez. No hemos olvidado el susurro cavernoso y monocorde que brotaba del 

aparato electrónico y aquel artefacto colocado debajo del mentón… Una impresión espeluznante, 

un “infierno personal” (Manuel Rueda), y tal vez lo peor era su total lucidez y agilidad mental en 

medio de la tortura. 

Coda

El expuso en el 1973, dibujó, pintó aunque mucho menos y con grandes dificultades. Cohabitaban 

la pasión por el arte y la pasión del sufrimiento. El 20 de noviembre 1975, la muerte le liberó del 

martirio. A partir de entonces no han cesado los homenajes, y que nos permitan mencionar a Juan 

José Bellapart, amigo personal de los últimos años y coleccionista ferviente, que siempre mantiene 

encendida la llama del colsonismo y ha llevado su obra allende los mares. 

Ojalá, desde el reposo eterno, Jaime Colson sepa cuánto le recuerdan, le quieren, le agradecen, 

y cuánto sus incontables fieles veneran, real y míticamente, la obra del más apasionado de los 

artistas dominicanos. 

Sin Título, 1939
Gouache sobre papel
68.8 x 47 cm.
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El arte, en el plano mundial, esta hoy en día barbarizado, a juicio de Jaime Colson. El pintor 

puertoplateño es categórico en sus opiniones y afirma que Santo Domingo no se escapa a esa 

deplorable situación en las artes plásticas.

“Aquí tampoco hay críticos”, agrega, “pero eso es natural, pues un país en el que no hay artistas 

no puede haber críticos. Además, no se necesitan. Es bueno que se sepa que la labor del crÍtico 

no interesa al artista, aunque es preciso reconocer que sirve para orientar al público”.

 

“El crítico de arte es una invención moderna”, explica y recuerda el artista que perdió la voz 

como resultado de una intervención quirúrgica y tiene que valerse de ese instrumento para 

comunicarse con los demás. La ronca voz de antaño ha sido sustituida por una voz artificial, débil 

y sin modulaciones, a la que es preciso acostumbrarse para entender lo que dice.

Colson habla rápido, contesta a las preguntas con una asombrosa agilidad mental y su característica 

agresividad verbal se ha tornado más acerba, más cruda. En sus opiniones se muestra intransigente 

y radical. 

El pintor reitera su punto de vista acerca de la decadencia artística en el país y en el mundo - y 

considera- que se ha llegado a un punto parecido al momento en el Roma consiguió barbarizar 

el arte. Y afirma que hoy en día son muy pocos los que saben pintar y dibujar y “¡de esculpir ni 

hablemos!”. Todos modelan en barro, hacen vaciados en yeso y vuelven a vaciar en bronce. “Eso”, 

observa, “lo despreciaban los griegos y lo despreciaba Miguel Ángel”.1

Al referirse al movimiento conocido con el nombre de Hiperrealismo, Colson comenta: “Como 

estoy en Santo Domingo puedo decir como dijo el torero El Gallo cuando se le pregunto que qué 

1. Listín Diario, 25 de Abril de 1975, Pág. 6-a.	

Jaime Colson considera que el arte 
contemporáneo está barbarizado1

Entrevista realizada a Jaime Colson en 1975

POR MARÍA UGARTE

Jaime Colson por Thimo Pimentel
Archivo de la Familia Grisolía
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pensaba del movimiento, refiriéndose al régimen político implantado por el generalísimo Franco 

en España. El gallo contestó: bueno yo pienso que salió mas bien un amaneramiento. Eso se lo 

aplico yo no sólo al Hiperrealismo de moda, sino a todo arte moderno”.

En cuanto a su opinión sobre la integración de las artes, propugnada por las corrientes plásticas 

contemporáneas, Colson señala: “¿Integración en las artes? Eso se hizo desde los babilonios 

y en la época de Alejandro Magno”. “Las invasiones de Alejandro”, agrega, “eran invasiones 

integrales: delante iban las armas, detrás el arte y la cultura”.

“Ahora, en vez de estar integrado se esta desintegrando todo”, afirma Colson. Y a modo de 

explicación añade: “Hasta la época del pintor Rosales, y aún después, un pintor en España era un 

señor que sabía hacer de todo. Hoy son especialistas, y dentro de cada especialidad. Hablan de 

estructuralismo y yo pregunto: ¿Acaso las pinturas de Rafael y Leonardo no están estructuradas? . 

¿Y el Palacio de Vaticano no es una estructura formidable donde están integradas las artes, desde 

la alfarería hasta la cúpula construida por Miguel Ángel?”

“Miguel Ángel era un artista que disponía de cinco armas”, explica Colson. Y enumera: “era un 

pintor, escultor, arquitecto, poeta y escritor formidable ¿No es eso estar integrado todo en un 

solo hombre?”. A Colson le gusta mas hablar del arte en general que de sus propias obras, pero 

al insistirle en que diga algo sobre sus preferencias por alguna etapa de su trayectoria artística, 

Colson responde que no tiene ninguna. Y con nostalgia agrega: “Lo que esperaba, y no llegará 

nunca porque no puedo trabajar, era realizar una obra ópera, para emplear la palabra italiana - 

que yo no sé lo que es ni como sería -; algo que posiblemente, se hubiera quedado en sueños 

porque ningún artista realiza una obra que le deje satisfecho”. Y a modo de ejemplo observa: 

“Miguel Ángel, desde su punto de vista, no llegó realizarla, aunque yo considero que sí”.

Sin Título, 1937
Óleo sobre cartón
63.5 x 54 cm.
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Mientras Colson frente a su propia obra no tiene preferencias, las tiene en cambio en cuanto a la 

obra realizada por la humanidad. “Hay un momento que para mí es la maravilla más grande: el 

arte pompeyano, que es lo que mas me ha gustado y conmovido. Luego, lo griego y lo romano. 

Lo bárbaro me repele; lo medieval lo acepto como una etapa de arte primitivo”, explica el pintor. 

“Y considero que lo mismo que el arte del renacimiento giro alrededor de Leonardo da Vinci, en 

nuestro tiempo y durante muchos años mas, girara en entorno a Picasso”.

“Picasso nos enseño a comprender mejor el arte considerándolo como una cosa en sí que tiene 

estrecha relación con la naturaleza, pero no pretende sustituirla en modo alguno”, agrega. No 

resulta fácil llevar al pintor al tema de su propia trayectoria artística. Siempre trata de hablar en 

términos generales del arte o de las grandes figuras de la historia. Pero al pedirle que señale las 

diferentes etapas de su carrera artística dijo que la primera es la de influencia de los pintores 

españoles de su época: Sorolla, Zuloaga, Anglada.

“Después, al llegar a París, caí en la órbita de Picasso, quien era el astro rey - y lo sigue siendo- sin 

dejar de tener mis coqueteos con Giorgio De Chirico. Luego, sin proponérmelo, he caído en lo 

que algunos llaman Colsonismo”, afirma. “Guardando las distancias”, agrega el pintor, “me 

pasó lo que a Picasso, que quería ser militar, pero tenía que llegar a general; que pensó en ser 

clérigo, pero aspiraba a ser Papa. Se metió a pintor y llegó a ser Picasso. Yo aspiré a muchas cosas: 

empecé a pintar y ahora me encuentro con que soy Colson, que hasta el nombre de familia lo he 

perdido”, dice con una sonrisa burlona. (El verdadero nombre del artista es Jaime González Colson). 

Colson en una época pintó murales al fresco. Y al preguntarle si prefiere ese tipo de trabajo al de 

pintura de caballete; responde de inmediato con una comparación: “La pintura mural es a la de 

caballete lo que la ópera es a la música de cámara. La música de cámara es la verdadera música. 

La ópera es el gran espectáculo en el que intervienen muchos factores que no tienen nada que ver 

Oungun Dios de la guerra, 1957
Tinta y gouache sobre papel 
32.5 x 24.5 cm.

Jaime Colson en su estudio en la Arzobispo Meriño de la Zona Colonial, años 70 
Archivo de la Familia Grisolía



146

Co
ls

on
 E

rr
an

te

147

Co
ls

on
 E

rr
an

te

con la música, entre ellos especialmente la moda. Por eso la ópera esta casi muerta, puesto que 

en cualquier desfile de modistos se puede ver ahora lo que antes se veía en el escenario y desde 

ese punto de vista la ópera ya es innecesaria”.

Y como no puede Colson perder la oportunidad de exteriorizar sus críticas, al llegar a este punto 

observa: “y aquí, donde no hemos podido llegar a crear un ballet dominicano estamos ahora 

empeñados en resucitar la ópera”. El pintor puertoplateño dice, al referirse a su edad, que está 

“en la cuesta de los 80”. Tiene, exactamente, 74 años. “La Biblia afirma que la vida del hombre 

son 70 años y que sólo los fuertes llegan a los 80, sufriendo horriblemente cada día, pero para 

poderme contar entre los fuertes quisiera llegar a cumplirlos”, comenta. Y añade a seguidas: “un 

hombre debería estar orgulloso de tener muchos años”.

El aspecto físico del veterano artista es bueno, pero al decírselo, Colson comenta:

“Eso me recuerda a mi profesor Julio Romero de Torres, que cuando alguien le decía que se le veía 

muy bien contestaba siempre: el entierro va por dentro”. La mirada de Colson es extremadamente 

expresiva, y en su conversación, cuando no lanza fulminantes y destructivas críticas, afina un fino 

sentido del humor. Y en vez de tratar de desviar la conversación sobre su estado físico, muestra 

interés en hablar con toda clase de detalles sobre su precaria salud y sobre la historia de su cruel 

enfermedad.

“Sufría de efisema pulmonar desde hace muchos años, una enfermedad larga que para matar 

necesita un cómplice. Gausachs también la padecía, y se le presento ese cómplice: su corazón. El 

mío, en cambio, no ha fallado”, explica.

Y añade: “me molestaba la traquea hasta tal grado cuando desempeñaba el cargo de director 

de Bellas Artes, que pedí al presidente Balaguer que me retirara y así lo hizo concediéndome una 

pensión. Luego un día amanecí con un cosquilleo y tuve una intuición. Eso puede ser cáncer, le dije 

a la criada. Empecé con remedios de comadres, pero al continuar las molestias consulte al Doctor 

Alejandro Espaillat y este me refirió al Doctor Batlle. Me hicieron la biopsia y dio un resultado 

positivo: tenia cáncer en la laringe. Sin perder tiempo fuí operado por el Doctor Capellán”.

Se le extirpó la laringe y para poder hablar necesita hacer uso de una laringe electrónica. También le 

fue colocada una traquea artificial en un orificio abierto en la garganta, que le ayuda a respirar.

Colson no se hace muchas ilusiones acerca de su salud y en un momento, refiriéndose al cáncer, 

comenta con amargura: “veremos por donde resucita el maldito”.

En la Exposición de Pintura y Escultura que el Banco Central de la República Dominicana está 

organizando para la segunda mitad de mayo en ocasión del la XVI Reunión Anual de la Asamblea 

de Gobernadores del Banco Interamericano de Desarrollo, a celebrarse en esta capital, Jaime 

Colson presentará tres cuadros de etapas diferentes.

Como desde el año 1972 no ha vuelto a pintar, los organizadores de la maestría han hecho con 

el una excepción y le han pedido que participe con obras que no tienen que ser contemporáneas 

y hechas especialmente para la exposición, como se solicita a los demás artistas.

Los cuadros que Colson se propone enviar a este evento artístico fueron pintados en México en 

1938, en París en 1949 y en Puerto Plata en 1968.
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Los pasos de Colson 1918-1958 
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1901 
Nace en Tubagua, el 13 de enero, en San 
Felipe de Puerto Plata, República Domini-
cana. 
Hijo póstumo de Antonio González, in-
migrante asturiano agricultor y ganadero, 
quien muere cuando su esposa María Au-
relia Colson Tradwell, alias Maraya, tiene 
cinco meses de embarazo de Jaime.
La familia de su madre provenía de Bos-
ton, Cataluña y Alemania.
Es el menor de seis hermanos. 

1918 
Viaja a Barcelona, España. Ciudad en la 
que las artes plásticas estaban controla-
das por el “noucentisme” basado en el 
clasicismo, aunque también asumieron el 
cubismo y otras vanguardias de manera 
selectiva. Colson ingresa en La Lonja don-
de estudia preparatorio de dibujo, tenien-
do como profesor, entre otros, a Pedro 
Carbonell, autor del monumento a Colón 
de Santo Domingo.
Comienza a leer con entusiasmo a los 
griegos y a Marx y Engels. 

1920
Colson abandona Barcelona y se instala 
en Madrid, viviendo en una minúscula 
habitación sin luz. 
Ingresa a la Academia de Bellas Artes de 
San Fernando, graduándose en 1923. 
Entre sus profesores se encuentra Joaquín 
Sorolla. 
Con la idea de presentarse al “Salón Na-
cional” de 1924, realiza varios bocetos y 
Óleos. Finalmente por no tener espacio 
para trabajar, ni dinero para los materia-
les, se traslada a Barcelona.

1923
De nuevo en Barcelona, ingresa en el Real 
Círculo Artístico por auspicios de Santiago 
Rusiñol.
Expone en el Salón de Otoño de Madrid.

1924
Viaja a París reclamado por Rafael Díaz 
Niese, allí tiene contacto con las princi-
pales vanguardias artísticas de la época. 
También se encuentra con el poeta Tomas 
Hernández Franco, quien es su guía en 
esta primera época parisina.
Realiza Paisaje del Sena, uno de los pocos 
paisajes en su carrera. 
Conoce a la artista japonesa Toyo Kurimo-

to, con la que forma pareja.
Vive siete años en una pequeña habita-
ción en el Barrio Latino, luego instala su 
estudio en Montrouge.

1925 
Realiza su Autorretrato, a los veinticinco 
años.

1926
Pinta Japonesa, obra atípica de su produc-
ción y que antecede su período cubista. 
Expone en el Salón de los independientes. 
Afectado por la muerte de Juan Gris, rea-
liza un cuadro cubista titulado Naturaleza 
muerta, homenaje a Juan Gris.
Produce obras radicalmente cubistas.
Conoce a Léonce Rosemberg quien lo 
anima a investigar y profundizar en el 
neohumanismo incipiente que se advertía 
en sus pinturas cubistas.
La obra La mujer de cuarenta años inicia 
esa transición y marca la búsqueda de un 
estilo propio.
Expone en el Salón de los Independientes.
Exhibe en la exposición “Quelques Pein-
tres de L’Amerique Latine”, celebrada en 
Bruselas.

1927 
Redacta un plan para el establecimiento 
de una Escuela Nacional de Bellas Artes, 
el cual envía al Ministro de Educación en 
República Dominicana.
Expone en el Salón de los Independientes.

1928
Expone en el Salón de los Independientes.

1929
Expone en el Salón de los Independientes.
Exhibe también en el Salón de Sur inde-
pendants.

1930
Es miembro del grupo Cercle et Carré, 
una propuesta de estricta abstracción 
geométrica y xpone con este grupo en la 
Galería 23.
Expone en el Salón de Sur independants.
Participa en “L’exposition du groupe 
latino-americain de Paris” organizada por 
Torres García.
Conoce la obra de Giorgio De Chirico, 
Magritte y Dalí.
En el Louvre pasa largas horas analizando 
las obras de Piero Della Franchesca.

Comienza a demostrar su verdadera ma-
durez artística en la obra Figuras Metafí-
sicas.

1934 
Viaja a México animado por consejos 
de artistas mexicanos, decide ir a probar 
suerte.
Exhibe con gran éxito de crítica y público 
70 obras en la Sala de Arte de la Secreta-
ría de Educación, la mayoría de tendencia 
neohumanista. Sólo vende unos 5 cua-
dros.
Para poder subsistir comienza una labor 
docente como profesor de escenografía 
en la Escuela de Arte para Trabajadores.
Ilustra con una estética surrealista el libro 
Eco, del famoso poeta y amigo Elías Nan-
dino.
Intenta sin fortuna realizar un mural de 
grandes dimensiones.

1935
Exhibe en la inauguración de la Galería 
de Arte junto a Germán Cueto, Orozco, 
Rivera, Siqueiros, Tamayo y G. Fernández 
Ledesma.

1936 
Expone 30 trabajos cubistas, todos de su 
época parisina y fechados entre 1924 y 
1928 en la Sala de Exposiciones Perma-
nentes, en la calle San Idelfonso. Recibe 
un trato de maestro a sus 35 años.
En la Galería Hipocampo exhibe en una 
colectiva con los grandes mexicanos de la 
época.
Conoce a su alumno cubano Mario 
Carreño, sobre el que ejerce indudable 
influencia.

1937
Realiza una serie de dibujos en los que 
proclama un triunfo del clasicismo.
Pinta Electra, uno de sus cuadros emble-
máticos.
Hace la última exposición mexicana en la 
Galería Hipocampo junto a Carlos Mérida 
y Manuel Bravo.
Obtiene el Premio de Honor de la Exposi-
ción de Estampas de América celebrada 
en México.

1938
Llega a La Habana, Cuba, acompañado de 
Mario Carreño.
Realiza exposición individual en la “So-
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1 La Licda. Olga Esteva ha sido nuestra colaboradora en la realización de la cronología de Jaime Colson que incluimos en este catálogo. 

1. Sin Título, 1918. 2. Jaime Colson y Rafael 
Díaz Niese  en París, años 20. 3. Jaime Colson y 
Toyo Kurimoto en París, años 20. 4. Japonesa, 
1926. 5. Sin Título, 1927, Archivo de la Familia 
Grisolía 6. Jaime Colson por Stephen Store, 
Archivo de la Familia Grisolía 7. Portada del 
Catálogo Exposición de Jaime Colson en Sala 
de Arte México, 1934, Archivo de la Familia 
Grisolía 8. Roberto Montenegro, Retrato de 
Elías Nandino, 1936 9. Portada del Catálogo 
Exposición Colectiva en Café de París con obras 
de la Galería de Arte Mexicano, Archivo de la 
Familia Grisolía 10. Portada del Catálogo de la 
Exposición de la Obra Cubista de Jaime Colson 
1924-1928. Departamento de Bellas Artes, 
México, 1936., Archivo Montserrat Prats.

1.

2.

3.

4.

5.

6.

7.

8.

9.

10.
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ciedad Lyceum” propuesta por el Director 
de Cultura de Cuba, con notable éxito de 
crítica.
Tras una corta estadía en Cuba y una 
ausencia de veinte años, llega a Santo 
Domingo, entonces Ciudad Trujillo.
Expone por primera vez en República 
Dominicana en el Ateneo Dominicano.
El 5 de septiembre, deprimido por el am-
biente político y artístico en el país, decide 
retornar a París.
Realiza la obra Merengue, una de sus 
obras más emblemáticas. 

1939
Expone en abril en la prestigiosa Galería 
Berheim-Jeune, junto a Carreño y Max 
Jiménez. Picasso visita la exposición.
Durante el verano participa en la “Latin 
American Exhibition of Fine and Applied 
Art” que se celebra en el Riverside Mu-
seum de la ciudad de Nueva York, junto a 
Carreño entre otros artistas hispanoame-
ricanos.
En septiembre, al estallar la guerra, se 
traslada junto a su pareja a Barcelona.
En Barcelona realiza retratos por encargo.
Redacta un nuevo proyecto para la crea-
ción de la Escuela Nacional de Bellas 
Artes.

1941
Escribe en septiembre el texto, El senti-
miento cristiano en el arte clásico- Las dos 
academias- y Estudio para los fundamen-
tos de una orientación artística basada en 
la religión.

1942
Participa en la Exposición Nacional de 
Bellas Artes de Barcelona.

1944
El 5 de mayo realiza importante expo-
sición de sus obras más recientes en la 
Galería Pictoria, que incluye retratos y 
bodegones en diversas técnicas. La crítica 
elogiosa no se corresponde con las ventas.
Visita la isla de Mallorca y acepta el encar-
go de Ignacio Rotger para la elaboración 
de varios murales en su capilla en Cala 
Murta localizada en el Cabo Formentor. 
Regresa a Barcelona y comienza a realizar 
los bocetos.

1945
Se casa con Toyo Kurimoto por la iglesia, 
su esposa recibe el bautismo y se convier-
te al catolicismo.
El 17 de febrero realiza una exposición 
colectiva en Galerías Reig junto a un gru-
po de artistas que al igual que él frecuen-
taban el bar-galería La Campana de San 
Gervasio.
En este bar se produce el contacto de 
Colson con el grupo Dau al Set, a través 
de Joan Ponc, quien lleva al resto del gru-
po, en el que estaban los pintores Tapies, 
Cuixart, Tharrats, Brossa. 
Gana el Primer Premio en la Exposición 
Internacional de Bilbao.

1947
Realiza la serie la Catarsis compuesta por 
25 gouaches, tristemente desaparecida 
en Caracas, pero de la que se conservan 
fotografías realizadas por la fotógrafa Ana 
María Schwart. 

1948
Realiza murales religiosos en Cala Murta 
en tres meses, ayudado por su esposa y 
unos albañiles que preparaban los morte-
ros para el fresco. Son los únicos finaliza-
dos en toda su trayectoria.
De vuelta en Barcelona, realiza de abril 
a mayo una exposición en el Bar Kito. 
Presenta dieciseis obras entre las que se 
encuentra el Óleo La Leyenda del Conde 
Arnau.

1949
Realiza las obras Baquiní y La Ciguapa del 
río Camú, ambas de temática mitológica 
dominicana en un ambiente surrealista y 
en las que se evidencia la nostalgia que le 
envuelve por su tierra natal.
Con casi cincuenta años, retorna al París 
de posguerra. Expone en una colectiva en 
“L’art Pictural” de Montparnasse, entre 
los expositores se encuentra Picasso. 
Parte en barco con destino a Nueva York, 
nuevo centro hegemónico del arte. Tras 
una breve visita a la ciudad junto a su dis-
cípulo Carreño, regresa a Santo Domingo.

1950
Vuelve a República Dominicana y es nom-
brado Director General de Bellas Artes.
Visita la Academia Yoryi en Santiago.
Participa en la V Exposición Bienal de Ar-
tes Plásticas.

 1951
Expone en la Galería Nacional de Bellas 
Artes una muestra retrospectiva que reúne 
obras representativas realizadas desde 
1923 a 1951.
Realiza cursos de postgrado para artistas, 
siendo sus discípulos, entre otros, Pipe 
Faxas, J. Ramírez Conde, Norberto San-
tana, Virgilio Méndez, Amable Sterling, 
Vicente Pimentel, Roberto Flores, Fer-
nando Ureña Rib, Elsa Núñez, Felix Brito, 
Cándido Bidó, Dionisio Blanco, Leopoldo 
Pérez, y José Rincón Mora.
Ilustra el libro Cibao, del poeta Tomás 
Hernández Franco.

1952
Abandona el cargo de Director General de 
Bellas Artes y se refugia en Tamboril, en 
casa de su viejo amigo Tomás Hernández 
Franco.
A la muerte de su amigo, su hermana Ma-
rina le regala un estudio en Tubagua, su 
ciudad natal. Allí pinta numerosas obras.
Es internado y tratado en el Hospital José 
María Cabral y Báez de Santiago, por la 
depresión que le ocasiona la muerte de su 
amigo poeta.
Ya reestablecido se traslada a Santo 
Domingo y toma un estudio en la calle 
Arzobispo Meriño, de la Zona Colonial, 
donde se propone “renovarse o morir” y 
empieza una nueva etapa.

1953
Una de las mejores obras de esta época es 
Refugio antiaéreo, con la que participa en 
la Bienal Hispanoamericana de 1954 en La 
Habana.

1954
Realiza una muestra individual en la Ga-
lería Nacional de Bellas Artes. Expone 25 
gouaches de la serie La Catarsis. 
Forma con Josep Gausachs, Clara Le-
desma y Gilberto Hernández Ortega, el 
primer grupo de artistas visuales deno-
minado “Los Cuatro”, preocupados por 
difundir el arte a todos los niveles y sobre 
todo la producción nacional.
Recibe el Primer Premio de Pintura de la 
VII Bienal Nacional de República Domi-
nicana con su obra Fragmentos para un 
mural.

11. Fotografía de Mario Carreño por los años 
30 12. Invitación de la Exposición de Jaime 
Colson en la galería Berheim Jeune, 1939. 
Archivo de la Familia Grisolía 13.Portada del 
Catálogo Exposición Nacional de Bellas Artes 
de Barcelona, Ayuntamiento de Barcelona, 
1942, Archivo Montserrat Prats 14. Portada 
del Catálogo Exposición Pinturas de Jaime 
Colsonen la Galería Pictoria Barcelona, 1944 
Archivo Montserrat Prats 15. Portada del Ca-
tálogo de la Primera Exposición Colectiva De 
los artistas de la Campana de San Gervasio 
Presentados por Pictoria en la Galería Reig, 
1945, Archivo de la Familia Grisolía 16. Bajo 
el Cielo de Anahuac, 1947  De La serie La Ca-
tarsis, Archivo de la Familia Grisolía 17. Pin-
turas Murales al fresco realizados por Colson 
en 1948. Fragmento de La Resurrección.Cala 
Murta, Mallorca. Archivo de la Familia Griso-
lía. 18. Portada del Catálogo Exposición Jai-
me Colson 19. En la Galería Nacional de Bellas 
Artes, 1951. Archivo Montserrat Prats 20. Re-
fugio Antiaéreo, 1954 Colección Universidad 
Autónoma de Santo Domingo 21. Portada del 
Catálogo Exposición de los Cuatro, En el Cen-
tro Social Obrero, 1954

11.
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1955
Es incluido en una importante exposición 
organizada por el Ateneo de Caracas, 
donde representa a la República Domini-
cana, junto con Josep Gausachs y Gilberto 
Hernández Ortega. En la misma participan 
Leger, Hartung, Portinari, Picasso, Lam, 
Soulanges, Rouault, Bores, Pelayo, Ma-
gritte, Diego Rivera, Vasarely, Petorutti, 
Siqueiros y Guayasamín.

1956
Expone en el recién inaugurado Palacio de 
Bellas Artes.
Gana el Primer Premio de Dibujo de la 
VIII Bienal Nacional con su obra La isla 
solitaria.

1957
Escribe una obra de teatro titulada El Gi-
gante Apócrifo. 
Viaja a Caracas, Venezuela a realizar una 
exposición, pero finalmente la Dirección 
General de Bellas Artes venezolana no 
la aprobó. Sale rápidamente hacia Haití 
dejando al embajador dominicano una 
gran cantidad de obras que luego desapa-
recieron.
Participa junto a Darío Suro, Clara Ledes-
ma y Hernández Ortega, entre otros, en 
una exposición de arte dominicano que se 
realiza con motivo de una nueva toma de 
posesión de Trujillo.
En septiembre expone en la Galería Rem-
poneau, de Puerto Príncipe, Haití. Durante 
su estancia en esa ciudad realiza numero-
sos dibujos.

1958
Realiza una serie de retratos de mucha-
chos haitianos, considerados como cum-
bres de su obra.
Expone en el Ateneo Dominicano veintiún 
dibujos de la Serie Haitiana.

1959
Continúa su labor de ilustrador de libros.
Es nombrado profesor de talla y maderas 
preciosas de la Escuela Nacional de Bellas 
Artes.

1960
Gana el premio otorgado por el Consejo 
Administrativo del Distrito Nacional en 
la X Bienal de Artes Plásticas con el Óleo 
Naturaleza Muerta.
En una entrevista declara que no cree en 

el arte abstracto, desatando una polémica 
en el medio cultural dominicano.

1961
Pronuncia una conferencia en el paraninfo 
de la Universidad de Santo Domingo en la 
que repasa toda su trayectoria artística, y 
del arte nacional e internacional.

1962
Pinta Los héroes de la calle Espaillat.
Se crea la Escuela de Pintura Mural de la 
Escuela Nacional de Bellas Artes confiando 
su dirección al maestro Colson.

1963
Gana el segundo premio de dibujo en la 
XI Bienal Nacional de Artes Plásticas, con 
su obra Muchachos cargando bloques.
Expone en Santo Domingo “4 artistas y la 
Escuela de París” junto a Luichy Martínez 
Richiez, Silvano Lora y Fernando Peña 
Defilló.

1964
Recibe el encargo de la realización de 
unos murales para la Iglesia de Nuestra 
Señora de Regla en Baní.
Forma parte del jurado, junto con el críti-
co norteamericano Selden Roman, en el 
Concurso para Jóvenes Artistas patroci-
nado por la Esso Standard Oil y la Unión 
Panamericana, concurso que gana Fer-
nando Peña Defilló.
Fue jurado de Premiación del Concurso de 
Arte Eduardo León Jimenes.

1965
En la Galería Auffant, exhibe 34 dibujos, 
casi todos a sanguina y lápiz negro. Esta 
exposición tuvo mucho éxito de crítica.

1966
Fue jurado de Premiación del Concurso de 
Arte Eduardo León Jimenes.

1968
Realiza durante dos meses la serie Long 
Beach. Inocencia es una obra clave de este 
período y de su trayectoria artística.

1969
Por segunda vez es nombrado Director 
General de Bellas Artes.
Es condecorado con la Orden de Duarte, 
Sánchez y Mella, la más alta condecora-
ción del país otorgada por el gobierno.

Se realiza la exposición organizada por 
el Grupo Proyecta en la Galería Auffant 
denominada Proyecta Homenaje a Colson, 
que conmemora los cincuenta años de 
ejercicio de la pintura del maestro Colson.
Fue jurado de Premiación del Concurso de 
Arte Eduardo León Jimenes.

1972
Expone en una muestra auspiciada por la 
Alianza Francesa que agrupa a ocho gran-
des artistas dominicanos que habían ex-
puesto en Francia. Los otros artistas son: 
Bidó, Félix Gontier, Hernández Ortega, 
Ramón Oviedo, Peña Defilló, Guillo Pérez 
y Leopoldo Pérez.

1973
Realiza exposición antológica de su obra 
en la Sala de Arte Rosa María, su última 
individual en vida.

1975
El 20 de noviembre, a la edad de 74 años, 
fallece en Santo Domingo a causa de un 
edema pulmonar. 

1976 
Exposición Colectiva Homenaje al Maestro 
Colson, en el Teatro Nacional. 
Queda constituida la Fundación Colson 
mediante el Decreto 2034 del Poder Eje-
cutivo. 

1978
La Fundación Jaime Colson pone a circular 
el libro “Memorias de un Pintor Trashu-
mante” (autobiografía de Colson) en la 
Galería de Arte Moderno. 

1982
Inauguran Galería de Arte Jaime Colson, 
del propietario Tony López con la Exposi-
ción de 30 obras de Jaime Colson, com-
prendidas entre 1927 y 1967 

1996
Puesta en circulación del libro Jaime Col-
son. Con la participación de los escritores 
Manuel Rueda y Maria Ugarte. Patrocina-
do por Museo Bellapart. 

1996 -1997
Exposición Retrospectiva Itinerante de 
Jaime Colson, Colección Bellapart, iniciada 
en París (Sede UNESCO), continuando su 
recorrido por Barcelona (Sala de Exposicio-

22.

23.

24.

25.

26.

27.

28.

29.

22. Portada del Catálogo Exposición Jaime 
Colson, En la Galerie Remponeau, Haití, 
1957, Archivo Montserrat Prats 23. Estudio 
para mural de la Iglesia de Baní, 1964, Lápiz 
sobre papel, 39.5 x 60 cm. 24. Portada del 
Catálogo Exposición Dibujos , En la Galería 
Auffant, 1965  Archivo Montserrat Prats 
25 Portada del Catálogo Exposición Jaime 
Colson, En la Sala de Arte Rosa María, 1963 
, Archivo Montserrat Prats 26. Portada del 
Boletín Cultural Fundación Colson, INC., Vol. 
2 No. 20, 1976, Archivo Familia Grisolía 27 
Portada del libro Jaime Colson Memorias de 
un Pintor Trashumante. Fundación Colson. 
Barcelona, 1978 28. Portada del Catalogo 
libro Jaime Colson Pinturas . María Ugarte y 
Manuel Rueda, Palette Publications, 1996. 
Museo Bellapart 29. Señor Juan José Bellapart, 
Presidente del Museo Bellapart y su esposa, 
Doña Milagros de Bellapart en la inauguración 
de la exposición Retrospectiva de Jaime Colson. 
Casa de América, Madrid, España. 
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nes Banco Bilbao Vizcaya), Roma ( Sala de 
Exposiciones Instituto Italo Latino Ameri-
cano), Tokio (Galería Mikimoto), Palma de 
Mallorca ( Sala de Exposiciones Fundación 
Barceló), Madrid (Casa de América).

1996
Exposición Retrospectiva Itinerante de 
Jaime Colson. Colección Bellapart en el 
Salón de Honor del Palacio de la Alcaldía 
de Montreal, Canadá. 

2000
La Comisión Oficial Filatélica y el Instituto 
Postal Dominicano junto al Museo Bella-
part pusieron a circular 5 sellos que pre-
sentan en sus viñetas, las siguientes obras:
Autorretrato, 1925; Castor y Pólux; 1939; 
Fiesta en Guachupita, 1955; Merengue, 
1938; Comte Arnau, 1947.  

2001
Exposición Retrospectiva Itinerante de Jai-
me Colson. Colección Bellapart por Ame-
rica del Sur: Buenos Aires (Centro Cultural 
Borges); Río de Janeiro (Museo Nacional 
de Bellas Artes) y Santiago de Chile (Mu-
seo Nacional de Bellas Artes)  
Exposición DIBUJOS DEL 1937 en el Mu-
seo del Dibujo Contemporáneo con los 
auspicios del Museo Bellapart, en home-
naje al Primer Centenario del Natalicio del 
Maestro Colson. 
Amable Sterling presenta Exposición Va-
riaciones Colsonianas, dibujos sobre su-
perficie cerámica como un homenaje en el 
Centenario del Nacimiento de su Maestro, 
en la Galería Arawak.
Exposición y puesta en circulación del libro 
Una Aproximación a la Pintura Metafísi-
ca de Jaime Colson, por León David, con 
motivo del primer Centenario del Natalicio 
de Colson en el Museo Bellapart  
 
2004
Puesta en Circulación del libro Colson “La 
Vanguardia Trashumante” por Ricardo 
Ramón Jarne. Colección Monografías de 
Arte Dominicano del Centro Cultural de 
España, con los auspicios del Museo Be-
llapart. 

2006 
Exposición Retrospectiva Itinerante de 
Jaime Colson. Colección Bellapart Salón 
Principal de Arte del Ayuntamiento de 
Ottawa, Canadá. 

Dos obras de Colson “Jesús con Discí-
pulos“ y “Figuras Metafísicas” fueron 
seleccionadas para la Exposición Vasos 
Comunicantes
Vanguardias Latinoamericanas y Europa 
1900-1950. En el Museo de Arte Contem-
poráneo Esteban Vicente, Toledo, España.  

2007
Exposición Retrospectiva de Jaime Colson. 
Colección Bellapart, en la Unión Postal 
Universal de Berna, Suiza.

2008
Exposición Retrospectiva de Jaime 
Colson. Colección Bellapart en el Banco 
Interamericano de Desarrollo Washington 
D.C. para la celebración de la Semana 
Dominicana. 
Las Nuevas Catarsis. Una interpretación 
de la obra perdida de Jaime Colson por 
el artista dominicano Raúl Recio. Sala 
de Exposiciones de la Quinta Dominica, 
Santo Domingo. 
Exposición Colson Errante, en el 33 
aniversario del fallecimiento de Jaime 
Colson. Sala de Exposiciones Temporales 
Museo Bellapart, Santo Domingo.  
 

30.

31.

32.

33.

30. Señor Frank Marino Hernández, coleccionista 
dominicano observa el Autorretrato del pintor, 
en la exposición retrospectiva de Jaime Colson 
en el Banco Bilbao Vizcaya, Barcelona, España. 
31. Señora Luisa Auffant, ofrece el discurso 
inaugural de la Exposición Retrospectiva de 
Jaime Colson en el Palacio de la Alcaldía, 
Montreal, Canadá 32. Una Aproximación a 
la Pintura Metafísica de Jaime Colson, por 
León David 33. Portada del libro Colson. La 
Vanguardia Trashumante. Ricardo Ramón Jarne. 
Colección Monografía de Arte Dominicano. 
Volumen II. Centro Cultural de España/ Museo 
Bellapart. 34. Exposición Colson Errante, en 
el 33 aniversario del fallecimiento de Jaime 
Colson. Sala de Exposiciones Temporales Museo 
Bellapart, Santo Domingo

Colson Errante
Jueves 20 de noviembre de 2008, a las 8:00 pm, 

en la Sala de Exposiciones Temporales

1901 |

1918 | 
1918 | 
1920 | 
1923 | 
1924 | 
1928 | 

1934 | 
1938 | 
1938 | 
1938 | 
1939 | 
1949 | 
1949 | 
1954 | 
1957 | 
1957 | 
1958 |
1975 |
1996 |
2008 | 

SD
SD
B
M
B
P
H
CM
LH
SD
P
B
P
NY
SD
C
LH
SD
•
•
•

34.
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MARIANNE DE TOLENTINO

Francesa de origen, nacida en Barcelona, ha realizado toda su vida profesional en Santo Domingo, 
dedicándose a la educación, la cultura y el arte. De madre y padre artistas, ella está casada con el doctor 
Mario Tolentino Dipp, neurólogo. Egresada de la Universidad de París en Derecho y Letras Modernas, ella 
ha enseñado traducción jurídica y literatura francesa en la Universidad Autónoma de Santo Domingo, 
donde dirigió la Escuela de Idiomas y la Cátedra de Literatura y Civilización Romances, carrera que debió 
interrumpir al asumir en la Cancillería las funciones de Embajadora encargada de Asuntos culturales 
durante ocho años. Siguió dirigiendo las Relaciones internacionales del Museo de Arte Moderno y de la 
Dirección General de Bellas Artes. Representó el país en varios foros internacionales. Ha sido curadora, 
comisaria o coordinadora de la participación dominicana y/o caribeña en varias Bienales y Festivales de 
América Latina, el Caribe y Europa, aparte de la organización de exposiciones importantes y de asesorías 
–entre ellas el Banco Central-. Así mismo fue miembro del jurado en certámenes internacionales y 
nacionales de arte –Bienal Nacional, Concurso E. León Jimenes-. Ha dictado numerosas conferencias 
dentro y fuera del país. Dirigió tres suplementos nacionales de arte y cultura y colaboró con varias revistas 
internacionales. Ha escrito cientos de artículos sobre arte, numerosos ensayos y más diez monografías, 
aparte de las coautorías y de tres libros para niños. Tiene una columna semanal sobre artes visuales. 
Ganó por concurso la dirección del Centro Cultural Cariforo, hoy Fundación ONG, teniendo a su cargo 
la revista “Cariforum”, exposiciones intercaribeñas, cursos de administración cultural. Acaba de ser 
designada Directora de la Galería Nacional de Bellas Artes. Ha sido condecorada por los Gobiernos de 
la República Dominicana, Francia, España y Venezuela.

MARÍA UGARTE

Nació en Segovia, España, el 22 de febrero de 1914. Obtuvo el grado de Licenciada en la Universidad 
Central de Madrid. Fue designada para el cargo de Profesor Ayudante de clases prácticas de Historia 
Contemporánea de España (1934-35 y 1935-36). Reside en Santo Domingo desde 1940, disfruta de 
nacionalidad dominicana. Hizo investigaciones históricas durante las cuales descubrió importantes 
repertorios de documentos. Desempeño el cargo de jefe de la división de archivos, biblioteca y 
Mapoteca de la Secretaría de Estado de Relaciones Exteriores (1944-1947). También dirigió el Boletín 
de la Secretaría. Fue Ayudante del Jefe de Redacción de El Caribe desde su fundación en 1948. Desde 
marzo de 1966 a 1996 se reintegro fungiendo como directora del Suplemento Cultural de El Caribe. 
En 1996 fue ascendida a Directora de Suplementos de dicho diario. En el 1967 inicio una campaña de 
divulgación acerca del patrimonio cultural dominicano, su conservación, puesta en valor y restauración. 
Esta labor periodística le ha merecido varios premios y distinciones, entre ellos, el premio Pellerano 
Alfau de Cronista Cultural (1974) y una Mención Especial de la Sociedad Interamericana de Prensa (SIP) 
al otorgársele al periódico El Caribe el Premio de Mergenthaler (1975). Fue premiada con el Canoabo 
de Oro (1980), otorgado por la Sociedad de Periodistas y Escritores, el premio Alonso Zuazo 1977, 
del Voluntario del Museo de las Casas Reales en colaboración con la Embajada de España en Santo 
Domingo, y del Club de corresponsales de Prensa Extranjera en la categoría de Patrimonio Cultural, de 
1984. Por Decreto Real del 24 de junio de 1986, el Rey Juan Carlos de España le concedió la Orden 
del Mérito Civil en el grado de Comendador. El Presidente de la República, Doctor Joaquín Balaguer, le 
otorgó la orden de Duarte, Sánchez y Mella en el Grado de Caballero, (1990). Es miembro de número 
de la Academia de la Historia. Ha publicado las obras Monumentos Coloniales (1977), la Catedral de 
Santo Domingo, primada de América (1992), centre otros. Es coautora, junto a Jeannette Miller y Paula 
Gómez, del libro Murales Dominicanos (2000).

RICARDO RAMÓN JARNE

Doctor en Historia del Arte por la Universidad de Zaragoza, España. Cursos de postgrado en 
Museología, Nuevas tendencias artísticas, videoarte, arte electrónico. Es actualmente el Director del 
Festival Internacional de Música Contemporánea de Lima, uno de los mejores festivales americanos 
dedicado a difundir la música de nuestro tiempo, tanto española como iberoamericana. Actualmente 
dirige el Centro Cultural de España en Lima (Perú), donde realiza una importante labor en la difusión 
del cultura española y peruana. Fue contratado por el Ministerio de Cultura para la realización de la 
catalogación de la obra pictórica, escultórica y bibliográfica de las Colecciones del Museo de Bellas 
Artes de Huesca, fruto del cual descubre 12 cuadros inéditos del siglo XVIII de gran formato, entre los 
que se encuentra una obra importante de Francisco de Goya, El retrato de Antonio Beyan, lo que marcó 
su trayectoria profesional. Como museólogo ha trabajado en la creación del Museo Pablo Gargallo de 
Zaragoza, en el proyecto del Museo Aragonés de Arte Contemporáneo y en la creación del Museo 
Pablo Serrano. Ganó el Premio de investigación Fundación Pilar y Joan Miró en 1995 (Beca Sotheby´s). 
Ha sido Gestor Cultural y entre las actividades llevadas a cabo se destacan las de gestión, organización 
y coordinación de su programación cultural. Como Director del Centro Cultural de España en Rep. 
Dominicana ha comisariado y coordinado casi cien exposiciones de arte contemporáneo dominicano, 
español e iberoamericano, dirigiendo una programación cultural de alta calidad y abierta a todas las 
tendencias y corrientes de opinión dominicanas. Crítico de Arte fundador de la Asociación Aragonesa 
de Críticos de Arte. Miembro de la Asociación Española de Críticos de Arte y Miembro de la Asociación 
Internacional de Críticos de Arte. Ha coordinado, conceptualizado y curado numerosas exposiciones, 
tanto a nivel nacional como internacional, en Latinoamerica, Europa y Africa. Entre ellas, Exposición 
Antológica de Goya en Venecia. Palacio Ca´Pesaro. Venecia; Exposición "El Settecento Veneciano". La 
Lonja. Zaragoza, España, Museo de Arte Moderno, México, D.F; Exposición “Antológica de Darío Suro”, 
con Laura Gil, Bienal del Caribe, Santo Domingo; Exposición “Los Grabados de Goya”, Bienal de Sao 
Paulo. Autor de profusos artículos en revistas especializadas y libros sobre arte, entre los que destaca 
la dirección de la Colección de Monografías de Arte del Centro Cultural de España, Santo Domingo, 
Rep. Dominicana, colección iniciada con “Metamorfosis y Transmigraciones, Suro (1917-1997)”; Jaime 
Colson, la vanguardia trashumante y Fernando Peña Defilló y la naturaleza mística. Ha redactado textos 
y presentaciones de catálogos de numerosos artistas nacionales e internacionales. 

ABELARDO MENA CHICURI
Nace en La Habana, Cuba en 1962. Licenciado en Historia del Arte. Curador de la Colección de Arte 
Internacional del Museo Nacional de Bellas Artes de Cuba. Coordinador de Rayuela Art Project, gestión 
de contenidos culturales iberoamericanos. Miembro de la Unión Nacional de Escritores y Artistas de 
Cuba. Ha sido curador de múltiples exposiciones, “Sorolla y sus Contemporáneos”. Caixa Galicia, Ferrol, 
España, 2008; “René Burri, Fotógrafo, un Mundo” con Magnum Photo, 2007; “Mujeres en Cambio de 
Siglo: de Toulouse Lautrec a Massaguer”. Museo Nacional Cuba, 2007; “Equipo Crónica, 1964-1981”, 
con IVAM, Valencia, España, 2006. Curador de la exposición itinerante “Cuba Avantgarde”, Harn 
Museum, Gainesville, Florida, 2005; “George Baselitz, Dibujos 1958-1979” del Foro Ludwig de Arte 
Internacional”, 2005; “Erro: Retrospectiva 1958-2003”. “Maestros del Dibujo Cubano”, 2004; “De 
Jacques Callot a Matisse: Grabados Franceses en el Museo Nacional”, 2003; “El Rostro y la Máscara: 
Retratos en el Tiempo siglos XV-XX”, “De Picasso a Keith Haring; Arte Contemporáneo en el Museo 
Nacional”, VIII Bienal de La Habana, 2003; “Gustavo Torner”, conjuntamente con Sociedad Arte 
Español para el Exterior. “Jules Breton, La Chanson des Blés” (selección y correo) Museo de Arrás, 
Museo de Quimper, National Gallery of Ireland, 2002. Diseñador y coordinador del proyecto Hoteles 
con Arte (2002), patrocinado por la Oficina del Historiador de la Ciudad. (exhibiciones de Leonel Borrás, 
Abisay Hernández, Manuel Cervantes, Miguel Angel Báez). Curador de la colección Farber, de arte 
cubano contemporáneo (New York, EEUU). Recientemente ha publicado “Cuba Avant-Garde, Arte 
Contemporáneo de la Colección Farber, Universidad de la Florida 2007. 

Perfil Biográfico de Autores
SINTETIZADOS
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Sin Título, 1927
Óleo sobre cartón
54.5 x 65 cm.

La Mujer de 40 años, 1927
Óleo sobre cartón
29 x 43 cm.

Autorretrato japonés, 1927 
Mixta sobre cartón
36 x 24 cm. 

Naturaleza Muerta, 1927
Óleo sobre cartón
24.5 x 20.5 cm.

Homenaje a Juan Gris, 1927
Óleo sobre cartón
25 x 21 cm.

Naturaleza Muerta, 1927 
Óleo sobre cartón 
35 x 41 cm. 

Jesús con un Discípulo, 
1927
Óleo sobre cartón
35 x 26 cm.

Sin Título, 1928
Óleo sobre madera
41 x 3 cm.

Joven en la Ventana, 1928
Óleo sobre madera
53.5 x 19 cm. 

Sin Título (A mi amigo 
Fernando Voight), 1928
Mixta sobre cartón
31 x 23 cm.

Familia Catalana, 1928 
Óleo sobre cartón
80.5 x 65 cm. 

Sin Título, 1928
Óleo sobre cartón
46 x 62 cm.

Figuras Metafísicas, 1930
Óleo sobre cartón
80 x 63.5 cm. 

Bañistas, 1932
Óleo sobre tela, 
53.5 x 44.5 cm. 

Desnudos, 1932
Óleo sobre madera
37 x 30 cm.

Sin Título, 1932 
Óleo sobre cartón
50 x 48 cm.

Retrato, 1933
Óleo sobre cartón
34 x 26.5 cm. 

Niño con caballo, 1933 
Óleo sobre cartón
30 x 23.5 cm. 

Busto, 1933
Óleo sobre cartón
54.5 x 45.5 cm. 

Sin Título, 1934
Óleo sobre tela
23 x 19 cm. 

Puerta sur Catedral de 
Barcelona, 1919
Óleo sobre tela 
22 x 15.5 cm. 

Paisaje de Sena, 1924
Óleo sobre tela
35 x 26.5 cm. 

Autorretrato, 1925 
Óleo sobre madera
48.5 x 40.5 cm. 

Japonesa, 1926
Óleo sobre cartón 
41 x 35.5 cm.

Homenaje a Picasso, 1927
Óleo sobre cartón 
33 x 46 cm.

Catálogo de obras
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Virgen, 1947
Fresco transportable
58.5 x 53.5 cm. 

Retrato, 1948
Óleo sobre tela 
55 x 46 cm.

Sin Título, 1948
Óleo sobre madera
71 x 30.5 cm.

Sin Título, 1948
Óleo sobre tela
99 x 79 cm.

Sin Título, 1949
Óleo sobre madera
40.5 x 30.5 cm. 

Compte Arnau (Poema de 
Joan Maragall), 1947
Óleo sobre tela
114 x 88 cm. 

Virgencilla, 1947
Óleo sobre madera 
45 x 35.5 cm. 

Sin Título, 1947
Óleo sobre tela
67 x 51 cm.

Retrato, 1947
Óleo sobre tela 
60 x 50 cm. 

Virgen (Bar La Campana de 
San Gervacio), 1947
Fresco sobre ladrillo
15 x 13 cm. 

Jaime y sus Hijos, 1945
Óleo sobre tela
58.5 x 68.5 cm. 

Sin Título, 1946
Óleo sobre tela
61 x 51 cm.

Sin Título, 1946
Óleo sobre tela
91 x 58 cm.

Sin Título, 1946
Óleo sobre tela
98 x 80 cm. 

Maternidad, 1949
Óleo sobre madera
51 x 41 cm. 

Sin Título, 1943
Óleo sobre tela
71 x 53 cm.

Sin Título, 1945
Óleo sobre tela
80 x 63.5 cm. 

Sin Título, 1945
Óleo sobre tela
80 x 63.5 cm.

Sin Título (A L’ Amie Jaime), 
1945
Óleo sobre tela
46 x 37 cm. 

Sin Título, 1946
Óleo sobre tela
91 x 58.5 cm. 

Retrato (María Carrasco 
viuda de Marti), 1943
Óleo sobre madera
44 x 36 cm.

La Gitanilla, 1943
Óleo sobre tela
53 x 37 cm.

Reminiscencias, 1943
Óleo sobre tela
72 x 53 cm. 

Bodegón, 1943
Óleo sobre tela
35.5 x 51 cm.

Muchacho, 1943
Óleo sobre tela
72.5 x 46 cm.

Retrato de Díaz Niese, 1936 
Óleo sobre madera
21.3 x 56 cm.

Bodegón, 1937
Óleo sobre cartón
21.5 x 40 cm.

Estudiante Mexicano, 1937
Óleo sobre tela
72.5 x 59.5 cm.

Sin Título, 1937
Óleo sobre cartón
63.5 x 54 cm.

Sin Título, 1937
Óleo sobre cartón
74 x 53 cm. 

Merengue, 1938
Óleo sobre cartón
52 x 68 cm.

Desamparados, 1938
Óleo sobre madera
51.5 x 37 cm.

Serie Metafísica, 1938 
Óleo sobre tela
79 x 62 cm. 

Serie Metafísica, 1938
(Atribuido) Óleo sobre tela
80 x 65 cm. 

Serie Metafísica, 1938
(Atribuido) Óleo sobre tela 
79 x 65 cm. 

Serie Metafísica, 1938 
(Atribuido) Óleo sobre tela 
75 x 59 cm. 

Sueño, 1938
Óleo sobre tela
58.5 x 99 cm.

Sin Título (Para mi amigo 
Mario), 1938
Óleo sobre tela 
56 x 44.5 cm.	

Sin Título (A Don Telésforo 
Calderón), 1939
Óleo sobre tela
50.5 x 33 cm.

Sin Título, París, 1939
Óleo sobre madera, 
53 x 43 cm. 

Sin Título, Barcelona, 
1941-42
Óleo sobre tela
38 x 29 cm.

Sin Título (A Fello), 1942 
Óleo sobre madera
51 x 41 cm.

Sin Título, 1942
Óleo sobre cartón 
66 x 43 cm. 

El Colegial, 1942
Óleo sobre tela 
67.5 x 53.5 cm. 

El Lector, 1942
Óleo sobre cartón
66 x 52 cm.

Hermanos, 1942
Óleo sobre madera
61.5 x 46 cm. 

Sin Título, 1942 
Óleo sobre tela
58 x 42 cm. 

Sin Título, 1942
Óleo sobre tela 
45 x 38 cm. 

Sin Título (Anunciación), 
Barcelona, 1942 
Óleo sobre tela 
176 x 130 cm.

Retrato (Toni Marti Valls), 
1943
Óleo sobre madera
44 x 36 cm. 
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Alegoría de Baquiní, 1955
Óleo sobre cartón 
96 x 65.5 cm. 

Mestizo, 1955
Óleo sobre cartón
48 x 35 cm. 

Personaje de mi Estudio, 
1956
Óleo sobre madera
48 x 20.5 cm. 

Sin Título, 1956
Óleo sobre cartón
68.5 x 28 cm. 

El Ídolo Azul, 1956
Óleo sobre madera
65.5 x 29.5 cm. 

Mambo, 1956
Óleo sobre tela
65.5 x 29.5 cm. 

El joven campesino en la 
ciudad, 1956
Óleo sobre tela
66 x 51 cm.

Sin Título, 1956 
Óleo sobre tela
65.5 x 50.5cm. 

Sin Título, 1958
Óleo sobre cartón
33 x 23 cm.

Matrimonio, 1958
Óleo sobre tela
84 x 66 cm. 

Carnaval en Haití, 1959
Óleo sobre cartón
25.5 x 35.5 cm.

Sin Título, 1961
Óleo sobre tela 
76 x 51 cm. 

Cabeza, 1963
Óleo sobre tela
76 x 46 cm. 

Amigas, 1963
Óleo sobre tela
86 x 61 cm. 

Muchacho Pensativo, 1966
Óleo sobre cartón 
76 x 46 cm. 

Negrita (A Hugo Tolentino), 
1966
Óleo sobre cartón
79 x 46 cm. 

Sin Título, 1966
Óleo sobre tela
57 x 40 cm.

Mulato, 1968
Óleo sobre tela
55 x 39 cm. 

Ritmos, 1968
Óleo sobre tela
60 x 50 cm. 

Familia Mulata, 1968 
Óleo sobre cartón
76 x 46 cm. 

Sin Título, C. 1955
Óleo sobre cartón 
76 x 55 cm. 

Sin Título (A Aída Huedo), 
1955 
Óleo sobre cartón
96 x 65.5 cm.

Llanto en Claroscuro, 1955
Óleo sobre cartón
103 x 59 cm. 

Fiesta en Guachupita, 1955
Óleo sobre madera
103 x 59 cm. 

La Virgen de los 
Desamparados, 1955
Óleo sobre cartón
96.5 x 66 cm. 

Sin Título, 1955
Óleo sobre madera
71 x 30.5 cm. 

La Familia, 1955
Óleo sobre madera
46 x 35.5 cm. 

Sin Título, 1955
Óleo sobre tela
46 x 35.5 cm.

Geometría Negroide, 1955 
Óleo sobre tela
69 x 58.5 cm.

Marchantes, 1955 
Óleo sobre cartón
66.5 x 45.5 cm. 

La Carreta, 1953
Óleo sobre cartón
56 x 51 cm. 

Sin Título, 1954
Óleo sobre tela
70 x 48.5 cm.

Sin Título, 1954
Óleo sobre madera
28 x 20 cm.

Rostro Geométrico, 1954
Óleo sobre cartón
43.5 x 32.5 cm.

General Gregorio Luperón, 
1955
Óleo sobre tela
71 x 51 cm. 

Sin Título, 1952
Óleo sobre tela
39 x 33 cm. 

Pastoral (Bañistas en el Río 
Camú),1952
Óleo sobre cartón
101.5 x 65.5 cm. 

A Orillas del Río Camú, 
1952
Óleo sobre cartón
60.5 x 45.5 cm. 

Retrato de Tomás 
Hernández Franco, 1952
Óleo sobre tela
71 x 59 cm.

El Ciego y su Lazarillo, 1953
Óleo sobre tela
177 x 93.5 cm. 

Los Macaos, 1950
Óleo sobre cartón
51 x 40.5 cm.

Periodista Carlos Curiel, 
1952
Óleo sobre tela
81 x 66 cm.

El Pequeño Fanático de Los 
Macaos, 1952
Óleo sobre tela
61 x 46 cm. 

Los Hermanos en los 
Macaos, 1952
Óleo sobre madera
51 x 51 cm. 

San Tarsicio- Los Macaos, 
1952
Óleo sobre madera
61 x 46 cm.

Retrato (A Fello y Alicia. 
Rafael Díaz Niese y esposa), 
1949, Óleo sobre lienzo
102 x 76 cm. 

Adolescente, 1949
Óleo sobre tela
51 x 40.5 cm. 

Retrato, 1949
Óleo sobre tela
45.5 x 38 cm. 

Ceremonial, 1950
Óleo sobre cartón
86.5 x 30 cm.

El Aprendiz de Pintor, 1950
Óleo sobre cartón
33.5 x 29.5 cm.
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Muchacha (Ana), 1968 
Óleo sobre tela
87.5 x 63 cm. 

Sin Título, 1968
Óleo sobre cartón
46 x 26 cm. 

Retrato, 1969 
Óleo sobre cartón 
51 x 40.5 cm. 

Retrato (Ana), 1969, 
Óleo sobre cartón
51 x 40.5 cm.

Retrato, 1969
Óleo sobre tela
38 x 30.5 cm.

Joven Hippie, 1969
Óleo sobre tela 
99 x 62 cm. 

Retrato, 1970 
Óleo sobre tela 
46 x 35.5 cm.

Cabeza, 1972
Óleo sobre tela
51 x 41 cm.

Retrato, 1972
Óleo sobre tela
61 x 51 cm. 

Jesús, s/f
Óleo sobre cartón
28.5 x 16.5 cm.

Sin Título, s/f
Óleo sobre cartón
34 x 25 cm.

Sin Título, 1926
Lápiz sobre papel
38 x 30.5 cm.

Sin Título, 1928
Lápiz sobre papel
18 x 11.5 cm.

A Muso, 1928
Lápiz sobre papel
33 x 25.5 cm.

Sin Título, 1929
Lápiz sobre papel kraft
30.5 x 25.5 cm.

Sin Título, 1933
Gouache y pastel sobre 
cartón
62 x 49 cm.

Reminiscencias Greco 
-latinas, 1934
Gouache y tinta sobre papel
30.5 x 20 cm.

Sin Título, 1934
Gouache sobre papel
51 x 25.5 cm.

Rostros de la guerra, 1934
Mixta sobre papel
32.5 x 24.5 cm.

Sin Título, 1936
Carboncillo sobre papel
77.5 x 59.5 cm.

Sin Título, 1936
Carboncillo sobre papel
77.5 x 59.5 cm.

Sin Título, 1936
Carboncillo sobre papel
78.5 x 58.5 cm.

Sin Título, 1936
Carboncillo sobre papel
77.5 x 58.5 cm.

Sin Título, 1936
Carboncillo sobre papel
77.5 x 58.5 cm.

Sin Título, 1936
Carboncillo sobre papel
77.5 x 58.5 cm.

Sin Título, s/f
Carboncillo y pastel sobre
papel 
76 x 58.5 cm.

Sin Título, 1936
Plumilla sobre papel
25.5 x 23 cm.

Sin Título, C.1936
Tinta sobre papel
15.5 x 8.5 cm.

Sin Título, C.1936
Lápiz sobre papel
40.5 x 28 cm.

Sin Título, 1937
Carboncillo y tinta sobre 
papel
63 x 46 cm.

Sin Título, 1937
Plumilla sobre papel
27.5 x 20.5 cm.
 

Sin Título, 1918
Lápiz sobre papel
43 x 30 cm.

Sin Título, 1920
Lápiz sobre papel
28 x 21.5 cm.

Sin Título, 1922
Lápiz sobre papel
27.5 x 20.5 cm.

Sin Título, 1922
Lápiz sobre papel
27.5 x 20.5 cm.

Sin Título, 1925
Acuarela sobre cartón
20 x 28 cm.
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Sin Título, 1937
Tinta y gouache sobre papel 
39 x 27 cm.

Sin Título, 1937
Tinta y gouache sobre papel
38 x 27.5 cm.

Sin Título, 1937
Tinta y gouache sobre papel
37.5 x 27.5 cm.

Sin Título, 1937
Tinta y gouache sobre papel
40 x 28.5 cm.

Sin Título, 1937
Tinta y gouache sobre papel
38.5 x 27.5 cm.

Sin Título, 1937
Tinta y gouache sobre papel
37.5 x 26.5 cm.

Sin Título, 1937
Tinta y gouache sobre papel
37.5 x 26.5 cm.

Sin Título, 1937 
Tinta y gouache sobre papel 
37.5 x 27.5 cm.

Sin Título, 1937
Tinta y gouache sobre papel
37.5 x 27.5 cm.

Sin Título, 1937
Tinta y gouache sobre papel
37.5 x 27.5 cm.

 Sin Título, 1937 
Tinta ygouache sobre papel 
34.5 x 25cm.

Sin Título, 1937
Tinta y gouache sobre papel
37.5 x 26.5 cm.

Sin Título, 1937
Tinta y gouache sobre papel
34.5 x 24.5 cm.

Sin Título, 1937
Tinta y gouache sobre papel
26.5 x 37.5 cm.

Sin Título, 1937
Tinta y gouache sobre papel
28.5 x 39.5 cm.

Sin Título, 1937
Tinta y gouache sobre papel
37.5 x 27.5 cm. 202. 

Sin Título, 1937
Tinta y gouache sobre papel
37.5 x 27.5 cm.

Sin Título, 1937 Tinta y
gouache sobre papel 
30 x 23 cm.

Sin Título, 1937
Tinta y gouache sobre papel
30 x 23 cm.
 

Sin Título, 1937
Tinta y gouache sobre papel
30 x 24 cm.

Sin Título, 1937
Lápiz sobre papel
39.5 x 28.5 cm.

Sin Título, 1937
Tinta y gouache sobre papel
37.5 x 27.5 cm.

Sin Título, 1937
Tinta y gouache sobre papel
39.5 x 28.5 cm.

Sin Título, 1938
Plumilla sobre papel
28 x 20 cm.

Sin Título, 1938
Tinta sobre papel
63.5 x 53.5 cm.

Sin Título, 1938
Plumilla sobre papel
30 x 22 cm. 

Cástor y Pólux, 1939
Gouache sobre papel
57 x 37 cm.

Sin Título, 1939
Tinta y gouache sobre papel
30.5 x 20 cm.

Sin Título, 1939
Gouache sobre papel
68.8 x 47 cm.

Sin Título, 1940
Lápiz sobre papel
20 x 15 cm.

Jesús, 1941
Acuarela sobre papel
40.5 x 30.5 cm.

Sin Título, 1941
Plumilla sobre papel
30.5 x 25.5 cm.

Anunciación,1942 
Mixta sobre papel
61 x 47 cm. 

Sin Título, C.1943
Tinta y gouache sobre papel
25.5 x 20 cm.
 

Sin Título, C. 1943
Gouache sobre papel
30.5 x 20 cm.

Sin Título, 1943
inta sobre papel kraft
25.5 x 20 cm.

Estudiantes de Barcelona, 
1943
Tinta sobre papel
26.5 x 21.5 cm.

Sin Título, 1943
Plumilla sobre papel
28 x 20 cm.

Proyecto de mural - tríptico, 
1943 
Gouache sobre papel
64 x 38.5 cm.

El Ángel y la Ninfa, 1943
Tinta sobre papel Díptico:
27 x 13 y 22 x 8.5 cm.

Sin Título, 1945
Lápiz sobre papel
31 x 20 cm.

Sin Título, 1945
Gouache sobre papel
30.5 x 20 cm.

Sin Título, C. 1946
Lápiz sobre papel 
anaranjado.
20 x 15 cm.

Picató, 1946
Tinta sobre papel
20 x 15 cm.

Le Garçon que n’a pas
connu l’amour, 1946
Lápiz sobre papel 
20 x 15 cm.

A Incháustegui, 1938
Lápiz sobre papel
35.5 x 25.5 cm.

Jóvenes posando, 1938
Lápiz sobre papel
25.5 x 20.5 cm.

A Fellito, 1938
Tinta sobre cartón
35.5 x 29 cm.

Sin Título, 1938
Lápiz sobre papel
22 x 28 cm.

Sin Título, 1938
Lápiz sobre papel
22 x 28 cm.
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Sin Título, 1946
Lápiz sobre papel
18 x 15 cm.

Petronius “Satiricon”, 1946 
Lápiz sobre papel
18 x 15 cm.

Picató, 1946
Lápiz sobre papel
20 x 15 cm.

Merced - “Pítia de Baco”,
1946 
Lápiz sobre papel
20 x 15 cm.

Sin Título, 1946
Lápiz sobre papel
20 x 15 cm.

Sin Título, 1946
Lápiz sobre papel
20 x 15 cm.

La trattorina - Mon Petit 
Amour, 1946
Lápiz sobre papel 
20 x 15 cm.

Plutarco, 1946
Lápiz sobre papel
20 x 15 cm.

Pippa - Apache, 1946
Lápiz sobre papel
20 x 15 cm.

Psor - Alastor, 1946
Lápiz sobre papel
20 x 15 cm.

Sin Título, 1947
Gouache sobre papel
48 x 33 cm.

Sin Título, 1947
Lápiz y pastel sobre papel
35.5 x 25.5 cm.

Tassipa, 1947
Lápiz sobre papel
20 x 15 cm.

Sin Título, 1947
Gouache y tinta sobre papel
25.5 x 18 cm.

Sin Título, 1947
Tinta sobre periódico
25 x 18 cm.

Anadiomene, 1948
Gouache y tinta sobre papel
46 x 30.5 cm.

Monasterio de Llunch, 1948
Plumilla sobre papel
21.5 x 16 cm.

A José María de Sucre, con 
afecto y admiración, 1948 
Tinta sobre papel 
21.5 x 15 cm.

Baquiní y la ciguapa del
Camú, 1949 
Gouache sobre papel 
50 x 32.5 cm.

Sin Título, 1950
Gouache sobre papel
46 x 35.5 cm.

Limbos (Ilustración para 
poema de Henry de Grin), 
1952. Tinta sobre papel 
60.5 x 45 cm.

Sin Título, 1953
Lápiz sobre papel
35.5 x 25 cm.

Sin Título, 1953
Lápiz y pastel sobre papel
35.5 x 30.5 cm.		

Sin Título, 1954
Tinta y gouache sobre papel
28 x 20 cm.

Sin Título, 1954
Tinta y gouache sobre papel
28 x 25 cm.

Sin Título, 1956
Tinta y gouache sobre papel
18 x 13 cm.

Sin Título, 1956
Lápiz y tinta sobre papel
13 x 20 cm.

Sin Título, 1956
Tinta y gouache sobre papel
30.5 x 25.5 cm.

Sin Título, 1956
Tinta y gouache sobre papel
20 x 15 cm.

N.- 3 – La Tole, 1956
Tinta sobre papel kraft
30.5 x 25.5 cm.

Sin Título, 1956
Gouache sobre papel
15 x 13 cm.

Sin Título, 1957
Tinta y gouache sobre papel
33 x 25.5 cm.

N.- 1, 1957
Plumilla sobre papel
23 x 18 cm.

Sin Título, 1957
Gouache sobre papel
35.5 x 25.5 cm.

N.- 6, 1957
Plumilla sobre papel
25 x 20 cm.

Serie Haitiana, 1957
Tinta sobre papel
31 x 20 cm.

Serie Haitiana, 1957
Tinta y gouache sobre papel
33 x 26 cm.

Sin Título, 1957
Tinta y gouache sobre papel
30.5 x 23 cm.

Iniciación para un rito de 
vudú, 1957 
Tinta sobre papel
35.5 x 24.5 cm.

Bailarines. Haití, 1957
Tinta sobre papel
32.5 x 24.5 cm.

Serie Haitiana, 1957
Tinta sobre papel
44.5 x 30 cm.

Oungun Dios de la Guerra, 
1957 
Tinta y gouache sobre papel 
32.5 x 24.5 cm.

Sin Título, 1958
Tinta sobre papel
33 x 18 cm.

Sin Título, 1958
Tinta y gouache sobre papel
30.5 x 25.5 cm.

Sin Título, 1958
Lápiz sobre papel
51 x 40.5 cm.

N.- 2, 1954
Plumilla sobre papel
2 5.5 x 20 cm.

Sin Título, 1955
Gouache sobre papel
51 x 35.5 cm.

Sin Título, 1956
Gouache sobre papel
15 x 13 cm.

Sin Título, 1956
Tinta sobre papel
15 x 10 cm.

Sin Título, C. 1956
Tinta sobre papel
15 x 10 cm.
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Sin Título, 1958
Plumila y gouache sobre 
papel
35.5 x 30.5 cm.

Sin Título, 1958
Tinta y acuarela sobre papel
25.5 x 15 cm.

Sin Título, 1958
Tinta y gouache sobre papel
30.5 x 25.5 cm.

Sin Título, 1958
Gouache sobre papel
35.5 x 25.5 cm.

Sin Título, 1958
Acuarela y tinta sobre papel
33 x 25.5 cm.

Cabeza con sombrero, 1958 
Tinta sobre papel
35 x 25 cm.

Haitiana, 1958 
Tinta sobre papel 
35 x 25 cm.

Muchacho con cachucha, 
1958 
Tinta sobre papel
35 x 25 cm.

Sin Título, 1959
Tinta y gouache sobre papel
45 x 34 cm.

Sin Título, 1959
Tinta y gouache sobre papel
35.5 x 30.5 cm.

Sin Título, 1959
Tinta y gouache sobre papel
23 x 35.5 cm.

Sin Título, 1959
Tinta y gouache sobre papel
35.5 x 25.5 cm.

A Calín – Recuerdo de
Colson, 1959 
Acuarela sobre papel 
43 x 28 cm.

Sin Título, 1959
Tinta y gouache sobre papel
46 x 30.5 cm.

Sin Título, 1960
Lápiz sobre papel
30.5 x 20 cm.

Sin Título, 1960
Plumilla sobre papel
46 x 30.5 cm.

Sin Título, 1960
Lápiz sobre papel
36 x 25.5 cm.

Sin Título, 1960
Gouache y tinta sobre papel
46 x 33 cm.

Sin Título, 1960
Tinta sobre papel
20 x 15 cm.

Sin Título, 1960
Tinta sobre papel
35.5 x 25.5 cm.

Sin Título, 1960
Carboncillo sobre papel 
kraft.
51 x 40.5 cm.

Sueño de una noche de San 
Martín, 1960 
Lápiz sobre papel 
42.5 x 28.5 cm.

Sin Título, 1961
Lápiz sobre papel
46 x 30.5 cm.

Cabeza, 1961
Tinta y acuarela sobre papel
35.5 x 25.5 cm.

Jesús, 1961
Gouache sobre papel
35.5 x 25.5 cm.

Sin Título, 1962
Tinta sobre papel
30.5 x 25.5 cm.

Sin Título, 1962
Lápiz sobre papel
28 x 20 cm.

Sin Título, 1962
Lápiz y pastel sobre papel 
kraft.
51 x 40.5 cm.

Estudio, 1962
Tinta sobre papel
20 x 15 cm.

Sin Título, 1963
Lápiz sobre papel
28 x 20 cm.

Sin Título, 1963
Lápiz sobre papel
28 x 20 cm.

Cargador de Muerto, 1963
Tinta sobre papel
25.5 x 20 cm.

Sin Título, 1963
Bolígrafo sobre papel
25.5 x 20.5 cm.

Sin Título, 1964
Lápiz sobre papel
30.5 x 20 cm.

Sin Título, 1964
Sanguina sobre papel
58 x 38 cm.

Sin Título, 1964
Sanguina sobre papel
41 x 30.5 cm.

N.- 15, 1964
Sanguina sobre papel
56 x 38 cm.

N.- 12, 1964
Sanguina sobre papel
56 x 40.5 cm.

Sin Título, 1964
Tinta y gouache sobre papel
40.5 x 28 cm.

Sin Título, 1964
Lápiz sobre papel
32 x 20 cm.

A Fernández Peix -
Cordialmente, 1964 
Pastel sobre papel 
40.5 x 30.5 cm.

Sin Título, 1964
Lápiz - carboncillo sobre 
papel
38 x 26.5 cm.

N.- 14 Bis, 1964
Sanguina sobre papel
61 x 41 cm.

Estudio para mural de 
iglesia de Baní, 1964
Lápiz sobre papel 
39.5 x 60 cm.

Ritos de Adolescentes,1964 
Sanguina sobre papel
58 x 39.5 cm.

Las Hermanas Mirabal, 1961
Sanguina y pastel sobre 
papel
58.5 x 38 cm.

Sin Título, 1961
Lápiz sobre papel
26 x 20 cm.

Sin Título, 1961
Lápiz sobre papel
30.5 x 20 cm.

Primer Pensamiento N.- 7, 
1962 
Lápiz sobre papel
30.5 x 20 cm.

Sin Título, 1962
Lápiz sobre papel
30.5 x 25.5 cm.
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Juegos de adolescentes,1965
Sanguina sobre papel
56 x 40 cm.

Retrato, 1965
Sanguina sobre papel
56 x 38 cm.

Cargador de Muerto, 1965
Lápiz sobre papel
56 x 38 cm.

Cargador de Muerto, 1965
Carboncillo sobre papel
56 x 38 cm.

Sin Título, 1965
Lápiz sobre papel
30.5 x 18 cm.

Sin Título, 1965
Tinta sobre papel
25.5 x 20 cm.

N.- 23, 1965
Sanguina sobre papel
54.5 x 37.5 cm.

Sin Título, 1965
Pastel sobre papel
58.5 x 40.5 cm.

Sin Título, 1967 
Tinta y acuarela sobre papel 
35.5 x 25.5 cm.

Muchacho con caballo,1967 
Tinta sobre papel
40.5 x 30 cm.

Sin Título, 1967
Tinta y gouache sobre papel
56 x 38 cm.

Sin Título, 1967
Plumilla sobre papel
35.5 x 25.5 cm.

Sin Título, 1967
Gouache sobre papel
56 x 38 cm.

Sin Título, 1967
Tinta sobre papel kraft
25.5 x 20 cm.

Sin Título, 1967
Plumilla sobre papel
35.5 x 25.5 cm.

Sin Título, 1967
Acuarela sobre papel
35.5 x 25.5 cm.

Sin Título, 1967
Lápiz y carboncillo sobre 
papel
35.5 x 20 cm.

Sin Título, 1967
Plumilla sobre papel
51 x 46 cm.

Sin Título, 1968
Acuarela sobre papel
41 x 30.5 cm.

Sin Título, 1968
Plumilla sobre papel
25.5 x 18 cm.

Sin Título, 1968
Lápiz sobre papel
28 x 20 cm.

Sin Título, 1968
Lápiz sobre papel
40.5 x 28 cm.

Sin Título, 1968 
Tinta y acuarela sobre papel 
40.5 x 30.5 cm.

Sin Título, 1968
Sanguina sobre papel
46 x 36 cm.

Sin Título, 1968
Lápiz sobre papel
20 x 15 cm.

Sin Título, 1969
Lápiz sobre papel
40.5 x 25.5 cm.

Sin Título, 1973
Bolígrafo sobre papel
25 x 20 cm.

Al Dr. Bellet, 1948
Aguafuerte
32 x 25 cm.

Sin Título, 1968
Tinta sobre papel
20 x 13 cm.

Estudio. 1968
Lápiz sobre papel
20 x 13 cm.

Sin Título, 1968
Tinta sobre papel
20 x 13 cm.

Sin Título, 1968 
Bolígrafo sobre papel 
20 x 13 cm.

Sin Título, C.1969
Pastel y carboncillo sobre 
papel 
30.5 x 20 cm.

Sin Título, 1968
Tinta sobre papel
20 x 13 cm.

Sin Título, 1968
Tinta sobre papel
20 x 13 cm.

El gordo Ignacio, 1968
Lápiz sobre papel
20 x 13 cm.

Sin Título, 1968
Tinta sobre papel
20 x 13 cm.

Tomás Hernández según 
retrato del 28, 1968
Tinta sobre papel 
20 x 13 cm.

Estudio, 1968
Bolígrafo sobre papel
20 x 15 cm.

Sin Título, 1968
Bolígrafo sobre papel
20 x 15 cm.

Sin Título, 1968
Lápiz sobre papel
20 x 15 cm.

Estudio - Apuntes, 1968
Tinta sobre papel
20 x 13 cm.

Sin Título, 1968
Tinta sobre papel
20 x 13 cm.
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