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Cada artista genera, con ciertas  obras,  una impronta simbólica,  a modo  de sello 

identificador, exclusivo de su personalidad,  pensamiento y propuesta estética. Le 

brota en un instante clave,  de quiebre con lo precedente,   diferente  a sus 

propios vínculos, remotos o contemporáneos. Por ese talante, en el ámbito estético 

no procede encasillar a nadie, porque nadie es igual a otro y, ni siquiera,  a sí 

mismo.    

Tal impronta simbólica, de signos unívocos o polisémicos, posee  la cualidad 

del impacto visual, sensorial, olfativo, auditivo, gustativo, espacial. Por ese 

impacto, múltiple y único,  ciertas obras quedan  en la memoria,  el interés, 

agrado, seducción e, incluso,  disgusto, de quienes las observan.  

Del muy nutrido acervo que produjo el artista boliviano Gil Imana (1933-

2021), un abanico de obras  destacan  en la preferencia analítica y el gusto 

público,   por su insólita y asombrosa impronta simbólica, en  su original figuración 

geométrica y  austero cromatismo.   

Un “Abanico”, por el paralelismo de sus segmentos,  es una inicial  categoría 

para agrupar ciertas  obras significativas de Imaná, habida cuenta de que ninguna 

es igual a  otra, aunque resalta la presencia de un rasgo icónico que les da sentido 

y unidad como  una serie, es decir,  el signo cruciforme  de los  cuatro rumbos 

cardinales y el centro del universo  como eje del mundo o axis mundi, similar al 

“quincunce” de las culturas mesoamericanas.  En esta serie de obras, destaca, 

además  de ese símbolo  cardinal,  la figura humana  femenina originaria andina, 

severa, angulosa y dura,  del yermo altiplano.  

Empero, donde la alegoría del “Abanico” ya no alcanza para mostrar la 

variación pictórica de Imaná  es cuando el artista  enriquece el contexto espacial,  

colocando a sus  personajes andinos en lo que parecen ser habitaciones,  

sugeridas por contrastes  de iluminación, pero que, a la vez, constituyen  una 

provocación para el espectador por su inherente ambigüedad ambiental, dado que 
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no existe certeza sobre  si los sujetos de la acción se hallan en un espacio  interior 

o exterior.    

Este tipo de obras pictóricas donde permanecen los  trazos angulosos pero 

que plantean  el enigma de la ubicación espacial, puedo asociarlas en una segunda 

categoría estética, que título de “De la aurora al ocaso”,  que no es más que otra 

metáfora asociada  a la trayectoria o “recorrido” curvo  del Sol en el  continuo 

temporal del día,  y que produce  el significativo fenómeno  físico de la iluminación 

de los objetos, y los  cambios de color ambiental, perceptibles por la luz que el sol 

proyecta, según su posición en la bóveda celeste. Esta categoría es tan 

convencional  como el  puro conocimiento sensible  de nuestras culturas 

prehispánicas, que creían  que el Sol  nacía  y moría cada día, porque se “ve” que 

el astro  se “levanta” en el Oriente, “camina”  por la bóveda celeste, y se “oculta” 

en el Poniente.    

Las  obras que ubico en esas series –de “abanico” y “curva solar en el 

firmamento”-  son aquellas con las que  Imaná  evidenció  un estadio de madurez 

y destreza técnicas, junto a su visión filosófica sobre  la trascendencia y presencia  

andina en pleno siglo XX. Sin embargo, dada la diversidad de obras y propuestas  

estéticas que el artista  produjo en su fructífera existencia,   esta meteórica 

teorización sigue quedando corta. 

Hubo un momento en que Imaná rompió sus propios esquemas figurativos y 

se aventuró no sólo a una mayor abstracción, sino a juegos retóricos visuales  

insólitos, lo cual me da pauta  para postular, digamos, una tercera serie, que 

puedo llamar “De Arcoíris”,  porque sus creaciones plásticas son  infinitamente más 

dinámicas  y  enigmáticas, y de un sugerente cromatismo.  

Las figuras humanas femeninas,  estilizadas y en líneas curvas, adquieren  

gran fuerza  por el predominio del  rojo, contrastado con blancos y negros. Lo 

sorprendente de tales curvas, franjas y  paños de intenso color es que se 

complementan con el empleo de un recurso retórico, llamado   litote,  logrado 

técnicamente tachando, borrando  o  dejando  en blanco el rostro de los 

personajes para lograr  el máximo impacto en la  percepción de la figura. 

Evidentemente, la impronta simbólica en estas obras no sólo atrapa  la atención 

sino que resulta inquietante.   
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ABANICO:    LO AGRESTE, INHOSPITO Y METAFISICO 

Los esquematismos no son pertinentes en el análisis del arte porque, incluso de 

una a otra obra de autor, ejecutadas en un periodo temporal dado, puede haber 

significativas diferencias, como veremos. De modo que, cuatro obras seleccionadas 

entre el acervo de Imaná, pueden formar parte del abanico signado por  lo 

agreste, solitario y simbólico,  detectable en dos  elementos que les son comunes:  

un imaginario espacial  y  geográfico  altiplánico, y la presencia metafísica de 

figuras humanas,   en lo individual, en  pareja, en tercia y en cuarteta. 

De entrada, el modo en que  el artista  representó  a los seres humanos en 

ese marco  singular,  es polisémica. Esto quiere decir  que Imaná  reta al 

observador a una lectura no convencional, sino a un desciframiento de los signos 

de cada imagen, que trascienden la simpleza.    

La mujer con la wawa en su regazo y tocada con un aguayo azul, 

estampado o bordado, con símbolos cruciformes,  es ambigua (IMAGEN 1). Se 

trata de un ser viviente, en extrema  inanición o es una especie de fantasma,  

figura imaginada,  o   recuerdo de una madre altiplánica y el hijo, ya muertos.    La 

manera de representar la escena, en su conjunto, proporciona  la pauta de algo 

muy  simbólico. El ambiente es irreal, por agreste, solitario, inmaterial. Nada existe 

en el  espacio abierto e infinito, salvo la angulosa presencia de una madre cuyos 

ojos están cerrados, tal como las antiguas iconografías en vasijas, esculturas y 

muros arquitectónicos  pre incaicos  representaban a un ser humano muerto;   y la 

wawa  yace con ella,  amortajada en un lienzo blanco. La pollera blanca y muy 

estirada, cual manto funerario, abona al simbolismo de la muerte.  

  

            IMAGEN 1 
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En cambio, en otra obra de escenario altiplánico,  se resalta en primerísimo 

plano  a la mujer indígena y sus rasgos tradicionales: tocado-túnica café de 

ornamentación cruciforme, y el  aguayo blanco anudado al pecho (IMAGEN 2). El 

mensaje es  claro, aunque deja abierta a la interpretación su portentosa pose de  

ser viviente, en su hábitat y en plena soledad. Indicadores de vida, son sus ojos, 

representados por dos cuencos con las pupilas mirando al infinito;  sus  pómulos y  

sombras faciales frescas;  al igual que  la ausencia de  brazos y manos, como  

índices de que el frío extremoso, obliga a mantenerlos   bajo el ropaje. La rodilla, 

doblada y a elevado  nivel, pero debajo de la pollera, es otro elemento  de sobre 

significación: ser humano femenino vivo. Una vez más   el artista insiste  en  la 

condición  de lo extenso, árido y solitario del altiplano, acudiendo a la  coloración 

ocre y amarilla. Aquí, la economía de la imagen, obliga a buscar el sentido del 

sujeto.   

                                                        

                                                                            IMAGEN 2 

En ese mismo abanico simbólico altiplánico, una composición con varias 

figuras humanas  en escenario abierto plantea  aún más problemas de análisis, por 

su cualidad de imagen polisémica (IMAGEN 3). La escena está presidida por dos 

mujeres en posición sedente,  con una wawa en el regazo. Aparentemente están 

solas, pero no es así, porque detrás de ellas se yergue otra figura, engañosa a 

primera vista.           

                               IMAGEN 3             
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Imaná  juega, de nuevo, con la ambigüedad,  ya que la forma trapezoidal  

del cuerpo  es  una  metáfora que traslada significados de  un pedestal a un ser 

humano, porque  no habría  congruencia lógica en  que una escultura se ubique en 

una realidad despoblada.   Entonces,  por vía de la metáfora,  las características  

de rigidez de una escultura sobre pedestal, se le atribuyen  a un  ser humano 

altiplánico para  dar la idea de un  sujeto rígido, fuerte, hierático. En sentido 

contrario,  el pedestal escultórico asume la forma  de un largo poncho. Y el aguayo  

café anudado  al  pecho  del sujeto provoca confusión, porque a la distancia, 

resultan  indefinidos los rasgos masculinos. Además de esa ambigüedad retórica,  

hay otros  elementos significativos en el conjunto; unos asociados a la escena 

temporal; otros a la estética del movimiento,  y  los  relativos a la figuración facial.  

La escena sucede en un ambiente nocturno, como lo indican los manchones 

grises y negros del fondo celeste  y la blanquecina arenisca del piso, pero se 

plantea como  absurda e inexplicable  la acción de la espera de tales  personajes, 

por  la noche, en un sitio desolado.   En general, la escena  apela  a la inmovilidad, 

pero el artista, hábilmente, la  rompe con un detalle que imprime  dinamismo  al 

grupo: el aguayo que envuelve a la wawa, solucionado con varios  aros en 

paralelo, representa   las vueltas del enredo y, con ello, el movimiento. Como 

remate simbólico,    la desfiguración facial  opera como un recurso  retórico visual 

que, al dejar en el anonimato a los sujetos de la acción, provoca inquietud  en el 

espectador.  

         Una obra más de este abanico con impronta simbólica, sin que  se cierre la 

posibilidad de incluir otras, muestra a  una pareja de adultos, de pie, con wawa a 

la espalda femenina,  en el marco altiplánico de  un cielo borrascoso (IMAGEN 4).   

En la tónica de la obra  anterior, Imaná recurre a la metáfora del pedestal para 

ambos personajes, pero, esta vez,  dotando  de movimiento a los rígidos sujetos,   

mediante ingeniosas  formas  geométricas y color.  

          IMAGEN 4 
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    El momento de la acción  es el abrazo de la mujer  al hombre que tiene 

enfrente. El tensado brazo femenino  sobre el cuerpo masculino, está representado 

por  una ancha y recta franja negra, que sale de la  túnica roja. El artista modifica 

lo que sería la caída natural de la tela, a plomo, para prolongar la túnica roja, de 

manera  oblicua, cruzando diagonalmente  el cuerpo masculino, sobre su poncho 

azul, ornado de cruces andinas artesonadas, creando así un excepcional efecto de 

movimiento, que se intensifica con los triángulos cafés resultantes  de tal 

superposición  geométrica, que  sugieren las  sombras de la vestimenta femenina.   

En esta  escena,  Imaná  aplica un insólito recurso retórico, al emplazar   las 

cabezas de los tres personajes de forma por demás original: flotando, separadas 

del cuerpo de cada sujeto, como dos triángulos para la pareja y una esfera para la 

wawa,  en color gris y con mínimos rasgos faciales. La flotación de  cabezas 

humanas sin identidad,  y de objetos hiperbólicos en el espacio,   fueron recursos 

iconográficos  que,  en el arte del siglo XX, creó el surrealista belga René Magritte, 

maestro consumado de la retórica visual. Imaná, en cierto modo, incorporó 

recursos surrealistas en su obra, como seguiremos analizando a continuación.  

DE LA AURORA AL OCASO:   VARIACION  ESPACIO- TIEMPO 

El paso del exterior al interior o, viceversa, y  lo que deja en duda la ubicación de 

los personajes es elemento común en ciertas obras de Imaná. Sin embargo, la 

obra con que inicio esta sección, es significativa por representar una escena 

interior y marcar la transición entre lo figurativo  realista y la abstracción. Se trata 

del retrato de una joven madre, sentada  en un rústico cajón de frutas, abrazando 

a su wawa  contra el regazo. (IMAGEN 5) 

                                    IMAGEN 5 
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No hay en ella mayor complejidad de interpretación. Es imagen unívoca, de 

lectura directa, por la economía de signos. La muchacha, de grandes y expresivos 

ojos,  cabello lacio y largo,  cuerpo redondo,  en vestido blanco y corto,  túnica 

roja que le cubre espalda y parte de los brazos, más  la cara delineada del bebé,  

envuelto en una frazada  blanca, son   indicadores  de un sitio caluroso.    

Desde el punto de vista temporal, la luz de la ventana ubicada al fondo 

izquierdo y su reflejo uniforme sobre el piso de textura verde, y en la mitad 

izquierda del cuerpo de la madre, revelan  que es entre medio día y la tarde. 

Finalmente,  el rasgo  que aporta a la definición estilística del artista, tendiente ya 

a la abstracción,  son las torneadas piernas y los pies descalzos de la joven, por su 

trazo continuo y curvo.  

Abordo ahora otra obra, cuyo motivo central es una joven  indígena, de 

cabello largo, lacio y suelto (IMAGEN 6). Porta túnica café con ornamentos 

cruciformes andinos, anudada al hombro derecho,  que, al caer, se abre 

mostrando fragmentos de un vestido rojo y blanco. Se halla  de pie, en tres 

cuartos,  con el brazo izquierdo levantado a la altura del pecho.    No se percibe de 

ella otra  acción particular, aunque pareciera ir caminando frente a un muro  de 

tonos amarillo-ocre, muy luminosos.  A la izquierda del espacio compositivo, hay 

una ventana semi abierta.  La hoja visible es de madera  café, medianamente  

iluminada. En el otro segmento del vano, destaca un rectángulo negro, que podría  

interpretarse como el espacio exterior. Una figura  geométrica, en forma de 

tobogán,  se proyecta desde el  vano de la ventana hasta el piso.  No es posible  

asociarlo a un objeto doméstico particular, menos a un objeto del exterior. 

                               

                                            IMAGEN 6 

En sí, esta escena es temporal y espacialmente desconcertante, porque 

pese a los contrastes luz- obscuridad, la iluminación excesiva del muro, provoca 
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confusión conceptual.  Es un enigma si la joven se halla junto a un muro interior o 

frente a una pared exterior. Sin embargo,  esté dentro o fuera, es una escena 

estéticamente llamativa.  Por tanto, se trata de una imagen ambigua, al estilo de la 

retórica visual de Magritte.  

Dentro de este grupo, coloco la sui generis obra de una pastora de ovejas 

que, figurativa y espacialmente,  plantea enigmas que se resuelven escudriñando 

la escena (IMAGEN 7). De inicio, desconcierta  si la figurita humana, corta y 

regordeta, cubierta con su túnica de lana de tejido cruciforme, y que porta su 

cayado en mano, es una mujer madura o una niña, puesto que, habitualmente, en 

la zona altiplánica, tanto personas adultas como niños  pastorean a camélidos y 

ovejunos. Lo que, en este caso,  causa confusión, es la talla aunque no tanto la 

cabeza y la cara,  que son demasiado anchas, para ser de una niña. Pero como en 

la estética semi figurativa, la representación de  la imagen real suele debilitarse, 

no tendría  demasiada importancia  definir la edad, si en esa región, con el 

diminutivo  “pastorcita”, se  sintetiza lingüísticamente el conflicto conceptual. 

             

                       IMAGEN 7 

Lo que en una rápida mirada de la escena pudiera ser una  incógnita sobre 

el espacio,  deja de serlo si se analiza la composición, la acción y el segundo plano 

de la imagen. Dos ovejas echadas dentro de un corral de varas entrelazadas, 

indican el momento posterior al pastoreo, que se refuerza con la pose de retiro de 

la pastorcita. No podría ser el momento previo al pastoreo, porque entonces los 

animales estarían parados y se mostrarían inquietos. Las líneas diagonales del 

fondo parecen sólo ornamento. Entonces,  Imaná, si bien semi figurativo, aporta  

los rasgos básicos de los objetos reales que permiten la identificación de su 

imagen. 
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La obra que representa a una rígida mujer, sentada en un ambiente interior,   

es paradójica y tan desconcertante como las mujeres del altiplano (IMAGEN 8). Los 

rasgos cadavéricos de su rostro y manos, son signos de sobre significación de la 

ancianidad y la cercanía a la muerte, aunque funcionan también como metáfora de 

la pobreza extrema y el desamparo de la mujer altiplánica.     

                                             

                                                        IMAGEN 8 

En refuerzo de la  metáfora del abandono, el cromatismo de la escena es 

austero: blanco para la pollera,  aguayo anudado al pecho y cortinaje,   

contrastando con el café obscuro de la túnica y los elementos diagonales del muro, 

al que la figura femenina parecería estar sellada, si no fuera   por la posición de las 

piernas dobladas debajo de la pollera,  paradójico signo  de su condición viviente.    

Concluyo  esta sección de la trayectoria temporal y espacial que sigue 

abierto a la inclusión de otras obras,  con una  escena de dos figuras humanas 

femeninas en posición sedente, cuyo significado  resulta   ininteligible, a primera 

vista, debido a  su grado de abstracción (IMAGEN 9). Empero, observándola 

detenidamente, se advierte a  dos vendedoras de acera urbana, con su mercancía 

en el piso, charlando frente a frente.  El muro de fondo se sugiere apenas. Es 

significativa porque  en sus personajes se  conserva el signo simbólico  cruciforme 

de los rumbos cardinales.    
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                                            IMAGEN 9 

Estilísticamente, Imaná recurrió al trazo  geométrico plano, de  sueltas 

líneas y manchas  color castaño combinado con negro y gris verdoso tenue.  

Triángulos irregulares  conforman cabezas y rostros vacíos;  otros triángulos, 

cuadrados y rectángulos con modificaciones  curvas, dan movimiento al cuerpo y la  

vestimenta,  y lo irregular de las esferas, indica que su producto  en venta, son 

papas. La lítote de la no-cara y la abstracción, cumplen la función del  misterio a 

descubrir. 

 

EL ARCOIRIS  Y  LA IMPRONTA DEL RITMO CROMATICO 

Como señalé antes, Imaná rompió sus propios  esquemas figurativos  

intensificando el empleo de la  línea curva para dotar a sus personajes de mayor 

ritmo,  movimiento e impacto visual  cromático, introduciendo  el  rojo,  en  

contraste  con los blancos y negros  y, en otros casos, aventurándose a una mayor 

y significativa abstracción.   

Sus figuras humanas  trascendieron el hieratismo  y la rigidez, para transformarse 

en  cautivantes  estilizaciones, fundamentalmente femeninas.  Lo sorprendente de 

tales curvas, franjas y  paños de intenso naranja-rojo,  es que sus personajes 

continuaron siendo enigmáticos aunque más dinámicos  por la  tachadura, 

manchado y borrado,  que añadió al emblanquecido  de los rostros,  todo con el 

ánimo de provocar el máximo impacto perceptual. Evidentemente, la impronta 
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simbólica mediante estos recursos técnicos y discursivos, no  sólo atrapa sino que 

seduce.  Abordaré, en seguida, varias obras,  en orden de aparición de los rasgos 

mínimos  en rojo-blanco-negro,  hasta su más intensa aplicación, con 

independencia de si tales obras  son, o no, cronológicas en su producción.   

Una madre, de pie, con su pequeño hijo en brazos, tiene detrás de sí, una 

superficie plana dividida en dos bloques horizontales (IMAGEN 10). No queda  

claro si la franja inferior  es una valla,  y la de arriba,  un muro. Tampoco hay  

elementos  para saber si están en un espacio interior o exterior. Ella se ve alta y 

delgada,  de cabello largo, lacio y obscuro, y el rostro vacío. La falda café,  recta, 

le cubre de la cintura a los pies. La transparencia de la blusa blanca,  manga larga 

y sutiles pliegues, deja ver su seno derecho, evidenciando que carece de sostén.  

El  bebé, sin rasgos,  duerme,   recargado sobre el hombro  izquierdo del torso 

materno.  El único detalle llamativo de la composición  es el  paño  cruzado sobre 

el brazo izquierdo de la mujer,   que el pintor solucionó  técnicamente con  varias  

franjas curvas que, en paralelo,  alternan los colores  blanco, rojo y negro. Estas 

franjas descienden suavemente hasta diluirse, constituyendo la impronta  del 

movimiento de la escena.  

 

 

             IMAGEN 10 
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Simbólicamente, esta  imagen plantea a una nueva mujer, idealizada, que 

rompe por completo con la figura femenina  altiplánica, rígida, famélica y 

cadavérica, de las otras series de Imaná.  

Otra  obra de transición de esta serie que ha sido muy celebrada por los 

especialistas en arte  y el público,  es la que refiere a las diferentes edades de la 

mujer andina,  en un ambiente exterior urbano (IMAGEN 11). Empero, el 

simbolismo femenino de las edades de la vida, no tendrían sentido si la obra fuera 

técnicamente anodina. Por el contrario, esta obra  posee una excelente resolución 

estética y técnica: es semi figurativa,  cromática  y dinámica. 

                         IMAGEN 11 

 El eje y punto focal de la acción es una  vendedora  sentada en las gradas 

más bajas de  una escalinata, con un cajón de madera, donde expone lo que 

parece ser mercancía. Alrededor de ella se emplazan, de pie,  formado una línea 

diagonal imaginaria: una niña, una anciana y una madre cargando en la espalda a 

un bebé. Más atrás,  se  vislumbra  una sombra masculina  y,  al fondo,   manchas 

y líneas difusas, en gamas cálidas del ocre al naranja, que sugieren el pulular de  

transeúntes  lejanos.  

 Es tan armónica la composición, en equilibrio asimétrico, que la atención 

del observador va directo a la vendedora, por  su pose y contrastes de color en 

vestimenta y rostro. Con las piernas abiertas en tijera y cubiertas por la tensada 

pollera, llamativa túnica  y la cabeza y cara dirigidas a la derecha, parece atender 

a algo  que se encuentra fuera del encuadre.  En  refuerzo muy  bien planificado 

por el artista, la niña también dirige cara y mirada  al mismo punto.   Lo que ven 

queda como una incógnita para el observador de la obra. 

De la mano de esa acción, Imaná aplica rojo intenso en la túnica de la 

vendedora, dejando  amplias  zonas blancas en blanco en la pollera y las cabezas, 

al igual que sin rasgos faciales las caras de ambas figuras humanas, que, por su 
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cercanía, pueden ser madre e hija.  Ahí, el blanco opera, además, como   la luz 

principal de la escena, para que, precisamente, sean el punto focal de interés.  

Entonces, la anciana y la madre con el bebé, son el segundo punto de 

interés porque, erguidas y, frente a frente en aparente charla, no carecen de 

movimiento. Imaná creó curvas, a base de sueltos trazos cafés en el aguayo de la 

madre,  y cafés rojizos en su túnica, que cae recta, casi a plomo, hasta el piso. Por 

añadidura, en la vestimenta de la anciana aplicó, de arriba hacia abajo,  muy 

informales  trazos en café muy tenue.  Los demás elementos,  en colores ocres 

difuminados, complementan un ambiente de calidez humana, que contrasta con la 

figura retórica del lítote en todos los rostros, que permanecen   simbólicamente no 

identificables.  

No muy alejada en tema y estilo, es una pareja  con wawa,  resuelta con 

mayor abstracción, donde el artista aplica rojo intenso en superficies más amplias,  

a la vez  que  experimenta la  superposición figurativa geométrica:  la cruz andina  

del poncho masculino , en grises,  sobre la túnica roja de la mujer (IMAGEN 12). El  

resultado  es una trama  cruciforme, de cromatismo  alternado que da ritmo y 

movimiento a los sujetos. Y continuando con la  retórica figurativa del lítote,  aplica  

tachones  gris obscuro sobre gris claro en las caras de ambos personajes para 

delinearles  tenuemente ojos, nariz y boca. La impronta simbólica sigue siendo el 

cromatismo en rojo, blanco y negro, atenuado con  grises.  

                          

                                       IMAGEN 12 
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Imaná produjo una serie de  obras del género épico y político, con  

variantes  en la abstracción e introducción de  líneas y transparencias  de   gran 

fuerza expresiva.  La curva del Arcoíris es suficientemente abierta para incluirlos 

aquí por conservar la lítote, las gamas cromáticas ocres y el simbolismo 

cruciforme,  pero ameritan una categoría distinta  por vincularse temáticamente a 

la temprana obra mural  del artista que, por motivos espacio-temporales, no 

abordo por ahora. Valgan estas consideraciones para ocuparme de tres obras muy 

significativas, para cerrar la traída teórica  de la impronta simbólica, motivada por 

la obra  de este notable artista boliviano de la generación del 52 del  Siglo XX, Gil 

Imaná.  

La primera es una concentración de figuras humanas en acción política  en 

un espacio exterior, que pudiera ser una marcha o un mitin, en gamas de ocres 

atenuados (IMAGEN 13). Dos adultos en primer plano, hombre y mujer, en charla 

frente a frente, presiden la acción. Por su indumentaria es evidente su pertenencia 

a la región altiplánica. A la derecha, otra mujer, en segundo plano, destaca por su 

túnica con motivos cruciformes; a la izquierda, la figura de un niño,  al igual que 

fragmentos de otro adulto introducido entre los personajes principales, establecen 

el equilibrio compositivo visual del conjunto, por el blanco aplicado atinadamente 

en dos puntos equidistantes.  

                               

                                           IMAGEN 13                   
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A primera vista, los personajes más cercanos al observador serían lo 

destacado de la escena, pero no. Los banderines blancos  que sobresalen de las 

cabezas difusas del fondo,  los manchones grises del celaje,  emplazados  en el 

segmento superior del espacio compositivo,  más las líneas cinéticas diagonales  

que el artista plasmó encima  del conjunto como último trazo de su acción 

pictórica,  en  aparente y casual remate, constituyen la impronta simbólica de esta 

singular concentración política. 

La segunda obra épico-política y abstacto-figurativa de Imaná, es una 

especie de evocación de su mural “Marcha al futuro” (IMAGEN 14). Cuatro 

luchadores sociales, equilibradamente emplazados en un montículo,  representan 

el ideal humano de las jóvenes generaciones en pie de lucha (IMAGEN 15).  

              

IMAGEN 14                                                          IMAGEN 15 

El sui generis grupo parece envuelto en sutiles capas transparentes, cual 

ráfagas de viento que se hacen visibles,  al tiempo que de sus manos emergen 

banderines que funcionan a la vez como metáforas de bayonetas, levantadas en 

signo de victoria por los derechos de los seres humanos. 

 El tenue cromatismo en ocres intensos en los ponchos y túnicas de los 

personajes se difuminan por efecto de las vaporosas capas,  convirtiendo al grupo 

luchador en una de las simbólicas  alegorías de la patria.  
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La tercera obra tiene carácter plenamente político: un hombre abatido por 

su condición de preso yace, de hinojos y de espaldas al observador, medio 

sostenido de los barrotes de su ventana carcelaria (IMAGEN 16). La escena no 

podría ser más impactante y conmovedora. Imana resolvió con una excepcional 

figura retórica llamada metonimia el estado anímico del reo,  fundiendo su cuerpo 

semidesnudo  con el muro  de su celda, haciendo funcionar los rasgos de muro 

como partes del cuerpo del hombre, y viceversa.  

                                      

                                                 IMAGEN 16 

Este recurso del discurso visual permite, en efecto, intercambiar en 

presencia o contigüidad, los semas o elementos significativos de uno y otro objeto 

para intensificar el efecto simbólico de ambos. Vamos, muro y ventana de celda 

significan carencia absoluta de libertad, mientras que hombre desnudo, famélico y 

desfalleciente, significan desesperanza ante el infortunio del encierro. Para que tal 

recurso sea efectivo, es decir,  impactante, se requiere que ambos objetos 

contengan elementos conceptuales similares. Y no cabe duda que Imaná logró con 

esta singular obra, el efecto que buscaba: reflexionar sobre la falta de libertad en 

el ser humano.  

 La creatividad técnica, discursiva y conceptual de Gil Imaná fue inagotable. 

Su acervo es de tal magnitud, que siempre quedarán sus polisémicas obras a la 

espera de la observación paciente y minuciosa  para descifrar sus mil y un 

significados literales y simbólicos.     –o- 
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