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El uso de imágenes provenientes de 
la fotografía y otros medios, junto 
con las estrategias de la 
“resemantización” son aspectos que 
se inician en esta etapa y que se 
mantendrán a través del tiempo 
hasta el presente.

Arguedas se convierte en un digno 
continuador de la tradición del 
grabado nacional y sigue los pasos 
de las grandes figuras como 
Francisco Amighetti a quien 
admira fervientemente.

La dualidad de lo humano 
presentada con fuerza y ácida 
decisión contrasta con otros 
trabajos realizados en la misma 
época en los que descubrimos las 
imágenes de ancianos, apacibles y 
bonachones, vestigios de un 
“ethos” que se diluye en el pasado y 
que el artista se plantea casi como 
un acto de nostalgia. Angela y 
Ortiz, grabado de 1989, es un buen 
ejemplo de esta producción 
alternativa del grabador Arguedas.

La quietud de las obras realizadas 
dentro de esta especie de paréntesis 
del autor volverá en el futuro a 
aparecer en su producción dentro 

Junio

Adrián Arguedas se ha labrado -en 
el curso de unos años- gracias a su 
tesonera labor y a la renovación 
periódica de sus recursos expresivos 
y temática, un prestigio y un respeto 
como artista importante en el campo 
del grabado.

Se dio a conocer profesionalmente 
en la xilografía, exhibiendo un 
dominio técnico y un interés por 
una visión crítica de sí mismo y de 
su entorno.

Lo religioso y lo popular se 
amalgamaron en imágenes que 
proyectaron el carnaval social, 
dominado por los desacralizadores 
compases de la máscara, elemento 
crucial de su iconografía por ser 
vehículo expresivo de la teatralidad 
absurda de las instituciones sociales.

Arguedas cuestiona con mordaz 
ironía y sorna para esclarecer los 
fundamentos de su dimensión social 
y de su existencia individual.

Desde este momento se establece un 
balance entre recursos técnicos, 
expresividad y discurso que se 
mantendrá a lo largo de su 
desarrollo como artista de la gráfica.
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Arguedas en el medio.

(*) Adrián Arguedas es profesor de grabado de la 
Escuela de Artes Plásticas de la Universidad 
Nacional.

del campo de la pintura; esta vez como 
la añoranza de un pasado que se 
contrapone a imágenes actuales en 
espacios pictóricos en los que el tiempo 
parece haberse detenido.

En 1992, Arguedas presenta al público 
una exhibición ilustrada titulada 
Imágenes Memorables que le permitió 
mostrar un manejo más complejo de la 
técnica y una ampliación de sus ideas 
artísticas. Arguedas asume una posición 
más cosmopolita que uniendo lo social, 
lo político y lo ético adquiere una 
dimensión más ambiciosa. Esta vez, en 
un acto de apropiación, el artista se 
abastece de los almacenes de la historia 
del arte de los que toma las imágenes 
que le permitirán articular una nueva 
propuesta de discurso.

Hablamos ahora del enfrentamiento 
entre valores seculares de la cultura 
occidental, representados en sus 
grabados por obras del contexto 
grecolatino -ideales clásicos de belleza 
artística- y las grotescas imágenes de 
filiación goyesca que junto con 
personajes tomados de las fotografías de 
las páginas periodísticas e imágenes 
relacionadas con la iconografía cristiana, 
constituyen la negación de los ideales de 
Occidente.

Esta obra posee una notable unidad 
técnico-conceptual que revela a 
Arguedas como uno de los grabadores 
más poderosos del medio. Los formatos 
de gran tamaño, la dimensión simbólica 
de la luz y las yuxtaposiciones de la 
composición promulgan esa coherencia 
total de elementos expresivos.

Un año después en 1993, el Museo de 
Arte Costarricense exhibe una colección 
de dibujos titulada Descendimientos en 
la que Arguedas prueba la calidad de su 
trabajo en un nuevo medio técnico. 
Paralela a esta producción de dibujo, 
nace en el grabado al agua fuerte una 
serie de obras con la misma idea del 
Ernesto “Che” Guevara como mártir que 
condensa lo cristológico con lo profano 
en una síntesis que crea una especie de 
santo laico a través de la imagen 
simbólica de la lucha por la justicia 
corporeizada por la figura histórico-
mitológica del Che.

Luego de su regreso de Francia, después 
de un período de estudios de varios 
meses en una escuela de arte en Lorient, 
Adrián Arguedas ofrece al público 

costarricense una nueva serie de 
grabados en metal bajo el título de Suite 
Sexuelle; con esta producción el 
grabador obtiene el premio nacional a la 
mejor exhibición del año en la rama de 
grabado.

Suite Sexuelle es una visión crítica de la 
violencia deformadora de nuestra época; 
Arguedas comunica su visión por medio 
de la bacanal y la orgía del poder. La 
codicia narcisista y la gratificación 
ególatra dominan los seres que se 
desplazan en los sórdidos espacios de los 
grabados de esta colección.

Después de haber disfrutado de una beca 
cultural de la Agencia de Información 
(USIS) de los Estados Unidos de 
Norteamérica, Adrián Arguedas regresó 
al país con una nueva serie de grabado 
en aguafuerte y aguatinta. Gran solvencia 
técnica y la dimensión del color 
caracterizan a este nuevo grupo de obras. 
La afinidad con su pintura es evidente en 
esta serie que se plantea como idea 
general la convivencia humana a través 
de la relación de pareja.

La imposibilidad de la comunicación, el 
peso de la cotidianeidad, la alienación se 
adivinan en el desgano y la sinceridad de 
los cuerpos desnudos, que no pueden 
eludir la elocuencia de los gestos y las 
actitudes en su abrumadora soledad.

Los acontecimientos del primer plano, se 
dibujan en un fondo en donde muchos 
otros personajes ejecutan acciones que se 
repiten sin cesar. Objetos de uso diario 
como jarros, cuencos y tazones 
establecen un diálogo con las series de 
acciones del último plano y unos con 
otros refuerzan el concepto de los actos 
repetidos a lo largo del tiempo.

Lo individual y lo social se integran en 
los espacios de cada grabado por medio 
del contraste entre los planos, la 
espacialidad ha sido simplificada para 
darle protagonismo al color y una cierta 
tendencia hacia lo bidimensional.

Cada imagen por sí misma y la totalidad 
del conjunto nos conducen a un ámbito 
de soledad, de tensión, de lucha, de 
alejamiento y de abandono que aliena a 
los personajes y los sume en la 
imposibilidad del abrazo.

Excelente calidad técnica, reflexión 
intensa, actitud crítica otorgan un sello 
de garantía que reafirma una vez más la 
importancia de la obra plástica de 



Otro error común consiste en 
demandarle al autor -a partir de la 
publicación de su primera obra- el que se 
convierta en un especialista en literatura, 
asumiendo que es en la producción de 
otros que encontrará material y escuela. 
No dudo de que en algunos casos esto 
pueda resultar cierto y hasta conveniente; 
no obstante, el autor -lo mismo que 
cualquier otro lector- tendrá sus propias 
apetencias y gustos respecto de la 
literatura, y no está obligado a devorar 
todo el material literario que se produzca 
en su medio o en el de otros, y mucho 
menos a costa de su propia producción. 
Ningún autor está obligado a ser un 
especialista en literatura; al final de 
cuentas es una opción frente a la cual 
cada quien tomará una decisión de orden 
personal. Lo que debe estar claro, es que 
especializarse en el análisis de la 
producción literaria, poco o nada tiene 
que ver con la génesis del acto creativo, 
que es -sin duda alguna- el verdadero 
detonante del trabajo de un autor. La 
especialización en el análisis literario, de 
hecho puede convertirse en una “camisa 
de fuerza”, que inhibe la espontaneidad y 
el azar con el que generalmente se 
construye una forma literaria. Frente al 
acto creativo no conviene mucho ruido.

No existen fórmulas o leyes para la 
creación. El talento creador puede ser 
disparado por cualquier nimiedad o 
detalle prosaico de la existencia, que no 
tenga nada que ver con los sublimes 
propósitos que se le endilgan a la 
expresión artística. En la gran mayoría de 
los casos, el acto creativo es caótico, 
informe, cuestión de olfato, mera 
intuición u obsesión, y se irá abriendo 
paso solo si el autor se deja guiar por él 
hasta sus últimas consecuencias. Ningún 
otro autor -y mucho menos un critico- 
podrá resolverlo, puesto que se trata de 
sentidos, sensaciones y acervo propios. 
Tampoco existe el absoluto de una 
disciplina para conformar una obra: 
existen tantos caminos como talentos y 
situaciones particulares. El ambiente se lo 
construye el mismo autor en permanente 
y estrecha relación con sus recursos 
creativos, con sus propios impulsos y 
hasta con sus propias limitaciones. El 
componente emocional particular es 
fundamento, aun cuando se trate de 
obras literarias profundamente analíticas. 
Dicho de otra forma, en la expresión 
artística la emotividad particular no está 
censurada; tampoco lo están el 
desbordamiento, la locura y la patología. 
Es por esto que, generalmente, el mundo 
del creador es uno y el del crítico es otro.

intimidad del otro. La obra es la que 
debe ser sometida a sano y amplio juicio, 
no el autor ni su vida. Muchas veces me 
he preguntado qué importancia tiene el 
tratar de corroborar cuántos detalles de  
la vida del autor han quedado plasmados 
en su obra, si ésta por sí misma se dice 
con creces. No se necesita saber sobre los 
detalles sublimes y prosaicos de la vida 
de Milán Kundera, por ejemplo, para 
aprehender la intensidad y los alcances 
que revela este autor en el capítulo “La 
gran marcha” de La insoportable levedad 
del ser.

Acudir a la vida del autor para entender 
una obra demuestra -en mi opinión- la 
poca comprensión que existe respecto de 
lo que es en la literatura el componente 
ficcional. Por supuesto que todo autor 
tiene referentes reales, a los que acude 
cuántas veces resulte necesario, pero la 
presencia de estos referentes no hace que 
una obra sea de carácter autobiográfico. 
El auto dispondrá de estos referentes 
para crear un universo formal, según 
convenga a la intención o al impulso que 
lo mueve para revelar algún aspecto de la 
existencia humana. Esta arbitraria 
disposición del material humano con el 
que cuenta, aunada al  dominio  del 
recurso expresivo, es en realidad el 
componente ficcional.

Lo que importa es el universo que -a 
partir de la unión de todos estos 
elementos- llega a manos del lector. 
Tanto el referente real como el 
componente ficcional son recursos con 
los que cuenta el autor para crear su 
obra; recursos que una vez lograda la 
forma, pierden la definición absoluta de 
su naturaleza inicial. Si esto no se 
entiende, el psicologismo interpretativo 
puede convertirse en un acto de 
irrespeto hacia la persona del autor, que 
generalmente se expresa en preguntas y 
actitudes impertinentes e inatinentes, 
tales como: ¿ha narrado usted parte de 
su vida en esa obra?; ¿ha creado usted un 
personaje homosexual porque ha 
experimentado la homosexualidad?; 
¿narra en primera persona porque está 
hablando de usted y de su vida? De ser 
así, deberíamos asumir sin duda alguna, 
que Dostoievsky cometió un crimen por 
el cual no fue juzgado ni castigado. Si 
María Amanda dice en su poema “busco 
al niño”, no significa que se le haya 
perdido uno de sus hijos. Ustedes 
podrán objetar que no se trata de 
semejante literalidad; sin embargo, en 
ese tipo de ridiculas situaciones se cae 
con mucha frecuencia, incluso por parte 
de los expertos.

Me interesa también mencionar otro 
hecho que coloca al autor en una situación 
muy poco elegante y que forma parte del 
“protocolo de la producción publicada”. 
Una vez que su obra ha sido publicada 
debe convertirse en promotor de su 
mercadeo y aceptación, comprándole a la 
editorial todo lo que pueda, con el 
propósito de enviarla como obsequio a 
críticos, autores consagrados y otras 
personalidades. Si el autor no realiza esta 
tarea, su obra queda prácticamente 
excluida del medio. En el caso de los 
“novatos o primerizos”, la instrucción en 
este sentido -por parte de los que llevan 
más tiempo en estas lides- forma parte del 
ritual de iniciación. Sorprende ver la 
naturalidad con la que se le propone a un 
autor, que supla la ausencia de políticas y 
acciones concretas en relación con la 
introducción de una nueva obra en el 
medio y el posterior seguimiento e 
intercambio internacional, que debe ser 
tarea primordial de las editoriales. En 
cuanto a los críticos, si esa es su misión, 
deberían estar en contacto con las 
editoriales y asumir de oficio la lectura y el 
examen de las nuevas producciones. No 
obstante y por lo general, esto no se 
produce; por el contrario, el autor es 
continuamente demandado para que 
asuma la postura de un mendigo, que -por 
haber producido algo- debe mostrar 
profundo y anticipado agradecimiento; un 
agradecimiento que solo se expresa si se 
somete pasiva e indignamente a las 
personas e instituciones que tienen el 
poder de consagrarlo o de sepultarlo, aun 
a costa de la coherencia formal de su 
propia obra. La pregunta es: ¿cómo puede 
enriquecerse el ambiente artístico y en 
general el medio cultural con este tipo de 
actitudes? En realidad, no es incentivo 
alguno para volver a producir. La 
demanda fundamental para la creación se 
produce en el interior del individuo, que 
se ve competido por sus propias 
potencialidades, cualidades, obsesiones, 
experiencias y circunstancias, para 
proponer a los otros -desde su particular 
óptica- aquello que la exitencia humana le 
revela. Pero, lamentablemente, su acto 
creativo no tiene sentido por sí mismo, si 
no por el acatamiento al “protocolo”, al 
ritual que lo inicia y lo mantiene como 
miembro de una especie de tribu de 
privilegiados. Por su parte, los autores que 
han tenido que soportar una cadena de 
frustraciones, le demandan el mismo 
padecimiento a los nuevos, como ofrenda 
paliativa a sus propias humillaciones. La 
alternativa es: o se adhiere 
incondicionalmente a lo que ya tenemos 
logrado o se queda fuera. Si se cuestiona lo 
existente y se propone algún cambio, 



siendo un novato o primerizo, el castigo 
no se hace esperar: “es un arrogante y, 
por eso mismo, no cuenta con nuestro 
valioso apoyo”; “no acepta la crítica, es a 
todas luces un autor inmaduro”; “no 
aceptó los cambios que le propuse en 
relación con el contenido y la forma de la 
obra y tampoco los relacionados con su 
actitud; por tanto, escogió el camino 
equivocado para ingresar al medio”. En 
ningún momento se considera la 
posibilidad de que no se esté 
comprendiendo lo propuesto o incluso 
de que no se esté reconociendo un 
camino expresivo diferente. La 
publicación de una obra artística no debe 
tener como finalidad el constituirse en 
carta de afiliación o membresía. En todo 
esto, el autor novato es siempre el que 
menos sabe, incluso respecto de su 
propia obra y comete “pecado capital” si 
objeta concepciones y procedimientos. 
Pareciera que el camino correcto es 
buscar anticipadamente a la producción 
de la obra, el consejo de críticos y 
escritores; de manera que sean ellos los 
que indiquen la temática, el tratamiento, 
el tono, la extensión, el género y, como si 
esto no fuera ya suficiente, el 
comportamiento posterior del autor y su 
futura trayectoria. Todo esto no sucede 
por casualidad, tiene un propósito 
escondido: impedir la aparición de la 
herejía. Dicho de otro modo, buscar 
anticipadamente a la producción el “nihil 
obstat” de los sabios y entendidos para 
no caer en desgracia; una venia que no se 
limita -por supuesto- a la obra en sí, sino 
también al comportamiento y a la vida 
del autor. Esta práctica tiene un nombre: 
se llama inquisición y lo único que 
históricamente ha producido es pobreza 
cultural, chiquitez y mezquindad, atraso 
y deterioro, consolidación de las formas 
tribales, sacrificios innecesarios, aborto 
de la capacidad creativa o sostenimiento 
de ésta a un precio exageradamente alto. 
Escribir, pintar, esculpir, hacer cine o 
música para complacer y para no retar 
los temores de quienes han sido 
consagrados como los poderosos del 
medio; esta es la demanda que subyace 
en el fondo de los dogmas y rituales que 
debe acatar un autor.

Suponer, por ejemplo, que todo autor 
indistintamente de su personalidad y de 
sus particulares y privados derroteros, 
escribe para ser famoso y conquistarse 
un lugar entre los privilegiados, es otro 
de los dogmas. Tal vez son pocos los que 
no consideran importante formar parte 
de una galería, pero los hay, existen y 
producen. Suponer también que una 

obra premiada es, a partir de ese 
momento, incuestionablemente artística 
e imperecedera, es otro dogma. Son 
muchas las obras artísticas que han 
atravesado el tiempo y las generaciones, 
sin haber sido premiadas. Cervantes no 
recibió nunca el “Nobel de Literatura” y, 
sin embargo, a su trabajo le debemos el 
hermoso género de la novela; un género 
que continúa evolucionando y 
fascinándonos con sus posibilidades. Son 
muchas también las obras que no fueron 
consideradas en su tiempo y han sido 
redescubiertas y valoradas 
posteriormente. La premiación de una 
obra es esencialmente circunstancial y la 
no premiación no afecta el valor y la 
calidad de la obra que los tiene; así como 
la exclusión de un autor del círculo 
artístico no necesariamente afectará su 
potencial y su capacidad creativa. Aun en 
las circunstancias más adversas, muchos 
creadores han desarrollado su capacidad, 
así como ha habido y -de seguro- habrá 
otros, que simplemente decidan que el 
precio que deben pagar, no amerita ni 
siquiera su consideración. En todo caso, 
todas estas “creencias” forman parte del 
medio cultural en el que se produce la 
expresión artística y probablemente la 
actitud más inteligente que puede poner 
en práctica una sociedad, es abandonar la 
ortodoxia, el ritual y la actitud feudal, en 
aras de abrirle paso a lo inusitado, a lo 
insospechado, a lo intenso, a lo sugerente. 
¿Quién nos asegura que un psicópata no 
es capaz de producir una obra 
sorprendente y de alta calidad, aun a 
pesar de nuestro rechazo a este tipo de 
manifestación humana? ¿Quién puede 
asegurar que por ser el creador un 
psicópata, no nos está revelando algo 
esencial sobre la existencia humana y, por 
ende, sobre nosotros mismos? y ¿si sólo él 
puede revelar esos aspectos oscuros, 
íntimos y escondidos mediante la forma 
en que es capaz de hacerlo? ¿Valorar y 
examinar la obra literaria de un psicópata 
significaría “bendecir” la psicopatía? ¿Es 
la valoración de una forma artística un 
asunto de orden moral vinculado a los 
contenidos de una obra y a la vida de su 
autor? La revelación de los límites y de los 
abismos -incluso de los límites y abismos 
indeseables- es un chance que se juega la 
humanidad tanto en el arte como en la 
ciencia. Ignorar estas posibilidades es una 
estupidez; es confundir “la gordura con la 
hinchazón”. Una obra artística no 
deviene necesariamente de un acto 
academicista ni moral. Ningún otro 
campo de conocimiento -porque el arte 
es un campo de conocimiento- resulta 
tan escurridizo y tan ajeno a las 

imposiciones, por más razonables que 
éstas puedan parecer.

Mencioné que la premiación de una obra 
es circunstancial y también tiene este 
carácter su consagración por el volumen 
de venta. Muchos son los factores que 
intervienen en estos casos. Quizá, entre 
ellos el más interesante sea el hecho de 
tener algún nivel de correspondencia con 
las necesidades mayoritarias teniendo -
además - la suerte de trabajar la 
publicación con una editorial que se tome 
en serio como empresa. Pero existen 
también las obras de élite y he escrito la 
palabra “élite” en su mejor sentido. El 
que una obra no se venda masivamente 
no desmerece su calidad ni su condición 
de obra artística tampoco la desmerece el 
que sea una obra desconocida. El bajo 
nivel de venta y el desconocimiento de 
muchas obras pueden ser indicadores -
por una parte- de la poca responsabilidad 
que asumen las editoriales y los 
organismos cuyo propósito es la difusión 
cultural y, por otra, de los bajos niveles de 
interés que en este campo tiene una 
sociedad en particular. En Costa Rica, 
por ejemplo, las editoriales estatales 
invierten recursos importantes en la 
publicación de obras literarias, no 
obstante, en muchos casos se embodegan 
por años y la realización de actividades 
promocionales es esporádica, con poca 
divulgación y generalmente obedece a la 
preocupación de los mismos autores, que 
-como ya señalé- son continuamente 
demandados para que sustituyan y 
disimulen la ausencia de políticas y 
acciones concretas en este sentido. Las 
editoriales nacionales parecen estar 
reñidas con el conocimiento y el avance 
mercadotécnicos. Tampoco existen 
políticas institucionales para el 
intercambio amplio y permanente con 
otros países. De nuevo es el autor, quien 
tiene que desembolsar el dinero de envíos 
a personas conocidas en otros países, con 
el agravante de que quien no las tiene 
debe conformarse con la mera 
publicación de su obra, aun cuando ésta 
no sea difundida. Poco o casi nulo es 
también el apoyo de los críticos en este 
sentido. Es absolutamente necesario que 
exista el apoyo decidido de instituciones, 
editoriales y librerías, para que la difusión 
y el intercambio se produzcan y generen 
nuevas posibilidades.

Tampoco se desmerecen la calidad y el 
valor social de una obra, porque ésta haya 
sido abierta y directamente rechazada. El 
rechazo, lo mismo que el bajo volumen 
de venta o la poca difusión, obedecen a 



muchos factores: psicológicos sociales, 
ideológicos. De mis primeros años de 
adolescente, recuerdo la reacción de 
rechazo que se produjo en nuestros 
países frente al movimiento hippie, al 
rock duro de los grupos ingleses y a la 
frase de John Lennon, refiriéndose a los 
Beatles, “nosotros somos más populares 
que Jesucristo”. Padres, madres, 
educadores y políticos se rasgaron sus 
vestiduras, rechazando con fuerza toda 
manifestación que transgrediera la 
comodidad de sus convicciones o de sus 
tradiciones. Sin embargo, tantas 
vestiduras rasgadas  no minimizaron el 
aporte esencial de todos estos 
movimientos y de las actitudes e 
inquietudes que los conformaron. Hoy 
en día, no es posible echarle un vistazo al 
Siglo XX, sin considerar -al menos 
tentativa y preliminarmente- los ámbitos
de humanidad que allí quedaron 
expresados. Lo mismo ha sucedido con 
la pintura, las producciones 
cinematográficas, la ciencia y la 
tecnología.

La obsesión por el género 
«químicamente puro» es otro de los 
inconvenientes. Hay quienes se expresan 
con calidad y soltura dentro de los 
límites de un género en particular y 
también existen los que se sienten 
urgidos de transgredir los límites, 
conformando híbridos interesantes y 
sugerentes. Todo ello forma parte de la 
diversidad humana; diversidad que sirve 
de contrapeso a todo tipo de endogamia. 
La reproducción endogámica debilita y 
desmejora, y esto no es solamente cierto 
para la biología, lo es también para la 
cultura. Género no es necesariamente 
sinónimo de forma, como estudio no es 
necesariamente sinónimo de 
instrumento. El género es un recurso de 
clasificación, que permite agrupar, 
tipificar y reconocer ámbitos; pero no es 
el género en sí mismo el que le confiere a 
la obra literaria su valor como tal. La 
actitud purista respecto del género puede 
ser una necesidad del estudioso del arte y 
de sus manifestaciones; pero no lo es 
para el creador. Incluso, un creador 
puede iniciar una obra dentro de los 
límites y posibilidades de un género en 
particular y concluirla -pese a su 
intención inicial- en otro o en ninguno. 
En este sentido, resultaría alentador que 
los críticos y estudiosos realizaran el 
esfuerzo de “hilar más fino”. Pero 
lamentablemente en este caso, también 
prevalece con fuerza el dogma y 
continúan despreciándose posibilidades 
interesantes.

Finalmente, deseo someter a su reflexión 
algunas consideraciones sobre el autor 
que, además, ha decidido ser crítico. Un 
creador -en el sentido real del término y 
de la experiencia- no puede ignorar la 
inusitez del acto creativo, ni la variedad 
de formas y combinaciones que pueden 
ser detonadas a partir de éste. Puede, 
pero no debe, consagrar los dogmas, ni 
aun aquellos que lo colocan en un lugar 
de privilegio. Si así sucede, le estará 
dando una mortal estocada a sus propias 
posibilidades creativas, aun cuando lo 
haga en función de la obra de otro. El 
creador que hace crítica, está doblemente 
obligado a las consideraciones 
heterodoxas. Una consideración 
heterodoxa no es necesariamente una 
convicción; es fundamentalmente el 
reconocimiento de una posibilidad que se 
encarna en alguna forma expresiva y 
frente a la cual conviene observar 
atentamente su posterior evolución; 
como tendencia externa y en la 
interioridad de quien juzga. Cada autor 
encontrará su forma de ser crítico de la 
obra de otros o, bien, no asumirá bajo 
ninguna circunstancia ese papel; pero, lo 
que definitivamente no resulta 
conveniente, es aceptarse a sí mismo 
como el incuestionable y sabio objetor de 
aquello que no aparece como familiar, 
entendible o aprehensible, o que aparece 
como amenaza inminente de la 
tendencia, movimiento o feudo que se 
defiende. Y no se trata de hacerle el favor 
a otros autores, es una ineludible 
responsabilidad para con la amplitud y la 

diversidad que hacen posible la evolución 
cultural. En mi opinión, es preferible que 
un creador no se permita ser militante; sin 
embargo, si lo es, está obligado a ser 
prudente y ponderado en sus juicios sobre 
la obra que otros producen más allá de sus 
convicciones, preferencias o tendencias. 
En todo caso, un autor se arriesga mucho 
cuando se considera a sí mismo un crítico 
como los que no son creadores o cuando a 
ciegas cree, que por su sola condición de 
creador puede ser crítico inequívoco en 
sus apreciaciones.

No pretendo en manera alguna señalarle 
el camino a los críticos. Hacer crítica es su 
ocupación. Tampoco pretendo señalarle 
el camino a los escritores que han 
decidido ser también críticos. 
Simplemente decidí aprovechar esta 
oportunidad, para exponer mis propias 
preocupaciones sobre aquellas actitudes 
que -a mi juicio- no contribuyen a 
ampliar nuestros horizontes artísticos y, 
por supuesto, culturales: mitos, dogmas, 
rituales, comportamiento tribal, 
xenofobia, sacerdotes: comportamiento 
inquisitorial que siempre estará 
fundamentado en un “nihil obstat”. Al 
parecer, la historia no cesa de repetirse, de 
invocarse a sí misma como jaculatoria 
respecto de las cartas ya jugadas, 
produciendo seres humanos que -
justamente y como ya lo ha señalado en 
varias ocasiones mi apreciada amiga Ana 
Lucía Fonseca- alcanzan su mayor 
intensidad en el imitarse neciamente a sí 
mismos.



Termino diciéndoles, que con frecuencia 
he expresado mi convicción de que la 
crítica y los comentarios sobre una obra 
literaria o de cualquiera de las otras artes, 
revelan más del lector y del crítico que 
del autor. Esta revelación no es positiva 
ni negativa, tan solo es una revelación... y 
a cada quien le tocará descifrarla...

NOTAS

(1) Este título me fue sugerido por mi amiga Ana 
Lucía Fonseca después de conocer parte del texto 
y, en general, la temática.

(2) Escritora costarricense. Publicó la novela El 
Puente por la Editorial de la Universidad 
Nacional Estatal a Distancia (EUNED) en 1995.

(3) Rivas Arguello, María Amanda. Emergiendo, 
Managua: Editorial Enlace, 1995.
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