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There is probably no other artist within the panorama of Latin American 
abstraction of the second half of the 20th century who has so systemati-
cally and deliberately been driven to changes in his poetic visuality. 
Oswaldo Vigas’s compulsion for experimentation has led him, in a 
scant twenty years from 1953 to 1973, to produce works of a great 
aesthetic variety in very diverse variants of abstraction. All these vari-
ants have been presented in recent monographic exhibitions that each 
conform to a certain current of abstraction. Three of these exhibitions 
have been shown at Acaso gallery in Miami: in 2012, Vigas Construc-
tivista/Constructionist Vigas (Paris 1953-1957); in 2013, Vigas Infor-
malista/Informalist Vigas (Paris 1959-1964); and the current exhibition 
in 2016, Oswaldo Vigas. Geometry lírica/Lyric geometry.

The works included in Oswaldo Vigas. Geometría lírica were created 
between 1970 and 1973, after his constructionist and informalist pe-
riods. During this time, the artist established not only his artistic pres-
ence but also his role as an intellectual. In this decade, his perceptions 
regarding the development of Latin American art, culture and society 
grew in visibility and influence. These words speak of his intention: 
“The America where we live is populated with dark signs and warn-
ings. Signs of the earth, magic, and exorcisms are profound elements 
that reveal our condition. At the same time that they reveal ourselves, 
these symbols place us in and commit us to a world of unsettling volatili-
ty.” (1) The works in this exhibition are full of these signs and signals. This 
group of works has a visual poetry tending to geometric abstraction, 
which Vigas calls “the geometry of sensitivity.” Vigas’s phrase is particu-
larly striking because on the one hand it juxtaposes the organization of 
geometry as a map of rationality that makes reality understandable, ac-
cording to the conceptual blueprint he provides. Sensitivity, on the other 
hand, comes from affective territory: the delicate space of perception 
and the realm of the feelings, and the passion for life and its questions. 

Several of the works in this exhibition demonstrate a fragmentation of 
space, among them Sacrificante  (Sacrificing), Mutante (Mutating), and 
Transfigurante (Transfiguring). Particularly in the series Transfigurante, 
lines cut through space and create lightly modeled shapes and volumes 
without exact borders or limits. “However, the lines are there. The visual 
break happens again and again.  Still, they do not impose a space, 
or a structural unity, rather they fade and are reborn as a whole in the 
artist’s overall design.” (2) It appears that he implements discontinuities 
as a type of erasure. Fleeing from the harshness of monochromatic satu-
rated surfaces, the colors filling spaces are lightly painted, as if letting 
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the surfaces underneath shine through.  There is, as Alberto Giarrocco 
states, “something like an excess of concept in respect to the form.”

In Oswaldo Vigas. Geometría lírica there is effectively ”geometry of 
sensitivity” in the sense that it is a complex conceptual profile, perhaps 
newly achieved by the artist. The overlap of these symbolic crossings 
of forms and concepts leads to visible tension between abstraction 
and language. How is this tension manifested? On the one hand, the 
abstract syntax emphasizes the specificity of paint, in this case paint 
that synthesizes the expression of the abstract: lines, flat colors, volume, 
and dots. Therefore, these lyric geometries could be interpreted as an 
expression of artistic independence. This independence has its own 
linguistic rules and dynamics of internal development, which allow it to 
be understandable on its own. On the other hand, there is an inverse 
operation that tries to rupture that independence through criticism of 
the artistic sphere. These lyric geometries build a type of heteronomy, 
contrary to autonomy, because they lead to overcoming the concept 
of aesthesis as an element of modern education regarding sensory 
perception. Overcoming aesthesis involves overcoming aesthetic con-
cepts in which art is not viewed as an education in perceptions, taste, 
sensitivity or customs. In these works, Vigas openly proposes that art 
is almost more conceptual than perceptual, or at the very least, it is as 
conceptual as perceptual. In other words, art broadens its perceptive 
radar and is now open to social practice (3). The most paradigmatic 
examples of this opening to praxis in the sociocultural environment are 
Vigas’s murals for the project led by architect Carlos Raúl Villanueva at 
Caracas Central University. 

The work of Oswaldo Vigas involves a unique relationship between the 
history of the tradition of abstract art and the project of Latin American 
modernity in the second half of the 20th century. It is an artistic trajec-
tory that unfolds, and mutates into different poetic expressions, so as to 
amplify its understanding of the dizzyingly rapid changes taking place 
in the contradictory development of Latin American culture, art, and 
modern society.

Vigas is an intellectual and an artist who is fully involved in the issues 
of his time, partially due to his humanistic training as a physician. As a 
medical doctor, he travelled through all Venezuela, reaching the most 
remote locations. As an artist, he lived and worked in the city and at 
the same time was deeply immersed in the world of the rural. He had 

first-hand knowledge of the visions and ideas for the development of cit-
ies, which were growing chaotically in a Venezuela that was mobilized 
by the oil industry. He possessed the same experiential knowledge 
(perhaps even more, if possible) of the expressive power of mythologies 
and the idiosyncrasies of popular Venezuelan culture, including the rich 
Pre Columbian traditions. As a doctor, due to the precariousness of the 
healthcare system, he was often a witness to the death of his patients, 
with the death of children the most devastating. This was a terrible 
experience for a young person, as Vigas shares in the documentary El 
vendedor de orquídeas (The Orchid Seller, 2016), directed by his son, 
Lorenzo Vigas. He never fully recovered from the ghosts of that experi-
ence, and he suffered insomnia to the point of needing sleeping medi-
cation. His sensitivity and creative passion began to oscillate between 
dreams as a utopic space and sleeplessness as the pulse of an acceler-
ated and unavoidable reality, between social history as a critical reflec-
tion of his time and his personal encoded biographical memory. These 
two tendencies are present in his artistic subject, modernity itself, that 
these works capture and make reality. In Vigas, it seems that “The an-
amnetic reparation of an injustice that certainly cannot be undone but 
that can at least be resolved virtually through remembrance, connects 
the present to the communication of a universal historical solidarity.” (4) 

Vigas was known to work until exhaustion and to rest only as much 
he needed to continue to paint and create. Fatigue became a way of 
artistic life, a type of permanent artistic creative existence, which took 
him, as Blanchot observes regarding fatigue, to “a state that is not pos-
sessive, that absorbs without questioning.” In this exhibition Geometría 
lírica, Oswaldo Vigas, besides a search for harmonizing abstraction 
and language, as we already noted, we observe a modern sensitivity 
in which “expressive self-reflection becomes an artistic principle that 
is expressed as a way of life” (5). In these works, Vigas seeks to pac-
ify both the poetic and the discursive tensions that obsessed him. He 
sought to find a balance, and perhaps we could say that he tends to 
neutrality. Towards a desire for the neutral which, according to Roland 
Barthes, is what separates wanting to live from wanting to seize. The 
neutral is the “desperate vitality” of Pasolini, a vitality that hates death. 
It is a threat to any order and a spatial as well as subjective utopia, 
that “liberates thinking from its habits and classifying judgment” (6). And 
when we review the works of Oswaldo Vigas. Geometría lírica, the 
viewer may notice permeable paint on the surfaces and porous paints 
on the edges. Many of them breathe from the inside out, allowing the 
colors, the material of the figures, and their limits to shine through. 
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III 
Digression. 

Abstraction as 
a critique of 

the vindication 
of Latin American 
artistic specificity

These forms often take on the aspect of imaginary maps of the forest, of 
entrances and exits that articulate a strange and overwhelming maze. 
It is a puzzle made of comings and goings, of shapeless volumes that 
fracture, subdivide, or change shape in various directions, creating 
enigmatic, dreamlike cartographies. These shapes sometimes follow 
each other, other times overlap, and at other times they collide and 
rupture. We find in them “not orderly rational, human representations, 
but the organic violence of shapes that break the figure, raising it to a 
level of super dimensionality, in a vibrant play of shapes.” (7). 

This passionate subjectivity, not lacking romanticism in Vigas, is the 
place, or better said, the not place from which he states a modern mo-
tive for overcoming the antagonism between nature and spirit, between 
sensitivity and understanding, which aspires to unite knowledge with 
faith, judgment with imagination. Perhaps, in one stroke, through the in-
geniousness of these lyric geometries, he can connect the finite with the 
infinite. The transmutation, the mutating gesture, the transfiguration (there 
are several titles in the exhibition that connote these ideas) speak to the 
search for an imaginary territory where these opposing parties battle. 
These lyric geometries, as an artistic act in their poetic and discursive 
expression, are unique, and occupy a distinctive place in the spectrum 
of Latin American abstraction of the second half of the 20th century. 

Latin American critics have always highly valued the quality of unique-
ness, and particularly poetic uniqueness, as they defined and defended 
Latin American contemporary art in comparison with the productions of 
Europe or the United States, for example. Latin American abstract art is 
no exception. There is abundant literature that focuses on emphasizing, 
above all, the uniqueness of the different abstract trends in comparison 
with their respective trends on the other side of the Atlantic. Of course, 
this has been very profitable because, among other things, it has made 
it possible to develop a history and critique of the tradition of abstract 
art in Latin America. It begins with the neo-constructionist tendencies of 
Torres García in the early 20th century, continuing with the concrete ex-
pression of the MADI group in Argentina, the experience of Brazil, and 
the geometric abstraction of Venezuela and Colombia, among others. 
On the other hand, this permanent vindication has become a stigma 
that is transformed into an obligation of sorts to define the singularity 
of Latin American uniqueness and, at the same time, the uniqueness of 
Latin America. This does not occur with Europe or the United States. As 
Jorge Brioso observed, nobody would think of defending the unique-

ness of European art, for example, just as it would not cross anyone’s 
mind to defend the uniqueness of the art of the United States.

How, then, should we understand the work of Vigas, who did not re-
main within a particular type of poetry in order to make his “original” 
mark or specificity in the Latin American artistic production of his time? 
What if we saw, in his poetic transfigurations, in the constant mutations 
in his symbolic capital--going from constructionism to informalism and 
from there to lyric geometry--a new way to read Latin American abstrac-
tion that ignores those vindications of specificity? What would happen 
if abstraction were seen as a way to rebel against that way of thinking? 
If Latin American abstraction was viewed as a type of Latin American 
art that no longer wants to be defined by its specificity? Art that reb-
els against the idea that Latin American art has to be specific, and 
must be read as a reaction in Latin America to or against something. 
It could also be interpreted as a recovery from an unequal or mixed 
modernity. (8) What would happen if we read this tradition of abstrac-
tion as a rebellion against that? We could say: I am Latin American, 
but of a type that will be difficult to explain by speaking of specificity; 
this attitude creates a more complex system to understand. Speaking in 
a clearly universally understood code that is not easily translated into 
facile topics or local brands, means to rethink how we might disorder 
the categories of local and global, in order to problematize the very 
idea of what we understand today as Latin American art. The work of 
Oswaldo Vigas is an illustrative example that opens new views into 
understanding the nature of the aesthetic and artistic scope in the tradi-
tion of abstract art within Latin American contemporary art in the time 
of the global village.
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Probablemente no haya otro artista dentro del panorama de la abs-
tracción latinoamericana en la segunda mitad del siglo XX, cuya obra 
haya sido sistemática y concienzudamente tan dada a las mutaciones 
de su visualidad poética. Hay en Oswaldo Vigas una compulsividad 
experimental que le lleva en apenas veinte años, desde 1953 hasta 
1973, a discurrir por un amplio itinerario estético de la abstracción 
en sus más diversas variantes. Todas ellas registradas en exposicio-
nes recientes, elaboradas con un perfil monográfico conforme a las 
corrientes enfocadas. Las tres hechas en la galería Ascaso de Miami: 
Vigas Constructivista (París 1953-1957) en 2012, Vigas Informalista 
(París 1959-1964) en 2013 y la exposición que ahora nos ocupa, 
Oswaldo Vigas. Geometría lírica (2016).

Las obras contempladas en Oswaldo Vigas. Geometría lírica fueron 
realizadas entre 1970 y 1973; es decir, luego que Vigas recorrió 
las etapas como constructivista e informalista. Un período donde el 
artista afianza, además de su trayectoria artística, el rol de intelectual. 
Una década donde sus percepciones en torno al desarrollo del arte, 
la cultura y la sociedad latinoamericana son cada vez más visibles e 
influyentes. Estas palabras llevan esa intención: “La América donde 
vivimos está poblada de señales y advertencias oscuras. Signos telú-
ricos, magia o exorcismos son componentes hondos de nuestra con-
dición. Al mismo tiempo que nos revelan, estos símbolos nos sitúan y 
comprometen dentro de un mundo de efervescencias inquietantes”(1). Y 
poblada de estas señales, de estos signos, están las obras de la actual 
muestra. Un conjunto de obras cuya poética visual tiende a la abstrac-
ción geométrica que Vigas interpreta, según sus palabras, como una 
“geometrización de la sensibilidad”. Es particularmente llamativa esta 
frase de Vigas, porque contrapone, de un lado, lo geométrico como 
lugar de lo organizado, como mapa de una racionalidad que hace 
comprensible la realidad, su explicación, conforme a conceptos que 
ella misma instituye. De la otra, la sensibilidad como territorio de los 
afectos, como espacio delicado de la percepción y el reino de los 
sentimientos, de pasión por la vida y sus enigmas. 

Sacrificante, Mutante, Transfigurante, son algunos de los títulos de 
obras y series que forman la muestra donde, lo espacial se hace más 
fragmentado. Donde las líneas, sobre todo en las series Transfiguran-
tes recortan el espacio creando formas y volúmenes, que evitan estar 
acentuadas, que evitan trazar bordes exactos de los límites a lo largo 
de su recorrido. “Y sin embargo las líneas están allí... la quiebra visual 
persiste una y otra vez. Pero no imponen un espacio, no especifican 
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una unidad estructural, sino que agonizan y renacen como un todo en 
el esquema primario del artista”(2). Su intención más bien parece ejecu-
tar discontinuidades como especie de borraduras. Los colores también 
evitan la saturación de los espacios que colorean, huyen de la dureza 
que transmiten las superficies monocolor saturadas como si dejaran 
entrever o transpirar a través de su frágil espesor, la luz del área o su-
perficies que han sido pintadas. Hay, como afirma Alberto Giarrocco, 
“algo así como un excedente del concepto con respecto a la forma”. 

Efectivamente hay en Oswaldo Vigas. Geometría lírica una “geome-
trización de la sensibilidad” en el sentido de que comporta un perfil 
conceptual profundo, tal vez nunca antes alcanzado por las anteriores 
etapas de Vigas. El conjunto de estos entrecruzamientos simbólicos de 
formas y conceptos promueven una tensión visible entre abstracción y 
lenguaje. ¿Cómo se manifiesta esta tensión? Por un lado, la sintaxis 
abstracta enfatiza la especificidad de la pintura, en este caso una pin-
tura llevada a la síntesis de la expresión abstracta: líneas, colores pla-
nos, volúmenes, puntos. Por lo que estas geometrías líricas se podrían 
interpretar como expresión de la autonomía artística. Una autonomía 
con sus propias leyes de lenguaje y dinámicas internas de desarrollo 
que la hacen autosuficiente para su comprensión. Por el otro, una 
operación inversa que trata de romper esa autonomía a través de una 
crítica de la esfera artística. Estas geometrías líricas construyen una 
especie de heteronomía, contraria a la autonomía, porque van orien-
tadas a superar el concepto de aesthesis entendido como elemento de 
una educación moderna sobre lo perceptivo y lo sensorial. Superar la 
aesthesis, significa adoptar posturas ideo estéticas donde el arte ya no 
se concibe como una educación de las percepciones, de los gustos, 
de la sensibilidad o de los hábitos. Una inflexión abiertamente tratada 
en estas obras de Vigas donde se plantea entonces que el arte es casi 
más concepto que percepción o al menos, es tanto concepto como 
percepción. Es decir, el arte amplia su radar perceptivo y se abre a 
la praxis social(3). El ejemplo más paradigmático de esta apertura a 
la praxis hacia el espacio sociocultural son los murales de Vigas para 
el proyecto del arquitecto Carlos Raúl Villanueva en la Universidad 
Central de Caracas. 

Hablar de la obra de Oswado Vigas es hablar de una singular rela-
ción entre la historia de la tradición de arte abstracto y el proyecto de 
modernidad latinoamericano en la segunda mitad del siglo XX. Es ha-
blar de una trayectoria artística que se desdobla, que muta en distintas 
poéticas expresivas para ampliar su percepción sobre los vertiginosos 
cambios que se van sucediendo en el contradictorio desarrollo de la 
cultura, el arte y sociedad moderna en Latinoamérica.

Vigas es un artista e intelectual imbuido plenamente en la problemática 
de su tiempo, entre otras cosas, porque tuvo una formación humanista 
jalonada por su condición de médico. En el ejercicio de esta profesión 
recorrió la geografía de Venezuela hasta llegar a sus parajes más in-
trincados. Fue un artista que habitó y vivió la ciudad y que, al mismo 
tiempo, se sumergió en la profundidad del mundo rural. De manera 
que conoció en primera instancia el imaginario desarrollista de las 
ciudades bajo un crecimiento caótico en una Venezuela movilizada 
a golpe de industria extractiva petrolera. Del mismo modo conoció 
(más de cerca si cabe) el poder expresivo de las mitologías y la idio-
sincrasia que configuran la cultura popular venezolana, incluyendo la 
riqueza del acervo precolombino. En esta vida de médico, por causas 
de la precariedad del sistema sanitario, no pocas veces fue testigo 
de la muerte de sus pacientes. El caso más dramático y devastador 
fue asistir a la muerte de los niños. Esta experiencia de alguien en la 
flor de la juventud fue terrible, como testimonia Vigas en el revelador 
documental El vendedor de orquídeas (2016), dirigido por su hijo 
Lorenzo Vigas. Nunca llegó a recuperarse de estos fantasmas hasta 
el punto de padecer insomnio y necesitar medicarse para alcanzar 
el sueño. Su sensibilidad, su pasión creativa comenzaron a moverse 
entre el sueño como espacio de utopía y la vigilia como pulso de una 
realidad acelerada e inexorable, entre la historia social como reflexión 
crítica en torno a su época y la memoria en clave de recuerdo biográ-
fico personal. Son dos pulsiones presentes en el sujeto artístico de la 
modernidad que estas obras atrapan y encarnan. En Vigas pareciera 
que “La reparación anamnética de una injusticia que ciertamente no se 
puede deshacer pero que a lo menos puede reconciliarse virtualmente 
mediante el recuerdo, liga la actualidad a la trama comunicativa de 
una solidaridad histórica universal”(4). 

Es sabido que Vigas trabajaba hasta el agotamiento y descansaba lo 
estrictamente necesario para recuperar fuerzas y continuar pintando, 
para continuar creando. Por lo que la fatiga se convierte en una suerte 
de vivir artístico, en un estado permanente de existencia creativa que 
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le conducía, como observa Blanchot sobre la fatiga, a “un estado que 
no es posesivo, que absorbe sin cuestionar”. En esta Geometría lírica, 
Oswaldo Vigas, además de buscar una armonía entre abstracción y 
lenguaje de la que hablamos anteriormente, también se percibe una 
sensibilidad moderna donde “la autorreflexion expresiva se convierte 
en principio de un arte que se presenta como forma de vida” (5). En 
estas obras Vigas busca un apaciguamiento de las tensiones tanto poé-
ticas como también discursivas que le obsesionaban. Busca balancear, 
encontrar un equilibrio y diríase que tiende a una especie de viaje a 
lo neutro. Hacia un deseo de lo neutro que, para Roland Barthes, es 
la diferencia que separa el querer-vivir del querer-asir¨. Lo Neutro es 
la “vitalidad desesperada” de Pasolini como vitalidad que odia a la 
muerte. Es una amenaza a todo orden y una utopía tanto espacial 
como subjetiva, que permite “liberar al pensamiento de su costumbre 
y de su condena clasificatoria”(6). Y cuando repasamos las obras de 
Oswaldo Vigas. Geometría lírica, el espectador no puede dejar de 
advertir unas pinturas permeables en las superficies y porosas en los 
límites. Hay, en muchas de ellas, una respiración del interior hacia el 
exterior que deja traslucir los colores, la materia de las figuras, como 
también los límites que las configuran. Estas formas adquieren a menu-
do el aspecto de mapas selváticos imaginarios, de entradas y salidas 
que articulan un extraño y sobrecogedor laberinto. Puzle hecho de idas 
y vueltas, de volúmenes informes que se quiebran, subdiviéndose o 
mutándose en diversas direcciones, creando cartografías enigmáticas 
con aliento onírico. Formas que se suceden unas veces, otras se inter-
ponen y colisionan resultando en desgarros. En ellas percibimos “no 
lo configurativo ordenadamente racional, humano, sino la violencia 
orgánica de formas que fragmentan la figura, exaltándola hasta lo 
supradimensional, en un vibrante juego de formas”.(7). 

Esta sujetividad pasional, no exenta en Vigas de romanticismo, cons-
tituye el lugar o mejor dicho el no lugar desde el que se articula una 
razón moderna que busca superar los antagonismos entre naturaleza 
y espíritu, entre sensibilidad y entendimiento, que aspira a reunir el 
saber con la fe, el juicio con la imaginación y tal vez, en una estocada 
llevada por el ingenio de estas geometrías líricas, reunir lo finito con lo 
infinito. La trasmutación, el gesto mutante, la tranfiguración (hay varios 
títulos de la exposición connotando estas figuras), hablan de la bús-
queda de un territorio imaginario donde se conjuran las oposiciones. 
Estas geometrías líricas, como hecho artístico en su expresión poética y 
discursiva, constituyen una singular expresión, un lugar distintivo dentro 
del panorama de la abstracción latinoamericana de la segunda mitad 
del siglo XX. 

La singularidad y sobre todo la singularidad poética, ha sido siempre 
uno de los valores más calificados por parte de la crítica latinoame-
ricana a la hora de definir y de reivindicar la especificidad del arte 
contemporáneo en Latinoamérica respecto a las producciones, por 
ejemplo, de Europa o de Estados Unidos. El arte abstracto en Latino-
américa no es la excepción. Hay por ello una abundante bibliografía 
que se preocupa y ocupa por enfatizar, sobre todo, la especificidad 
de las diversas corrientes abstractas comparadas con sus homologas 
trasatlánticas. Desde luego, esto ha sido muy fructífero, porque ha 
permitido entre otras cosas, recapitular crítica e historiográficamente la 
tradición del arte abstracto en Latinoamérica. Desde las experiencias 
neo constructivistas de Torres García en los inicios del siglo XX, pasan-
do por las expresiones concretas del grupo MADI en Argentina, las 
de Brasil, hasta la abstracción geométrica venezolana y colombiana, 
entre otras. En cambio, esta permanente reivindicación ha quedado 
como estigma que se traduce en una especie de obligación de definir 
la especificidad del arte latinoamericano y de paso también la de La-
tinoamérica. Esto es algo que no ocurre con Europa o Estados Unidos. 
Como observara el ensayistas Jorge Brioso, a nadie se le ocurre hablar 
reivindicando la especificidad del arte europeo, por ejemplo, del mis-
mo modo que a nadie le pasa por la mente defender o reivindicar la 
especificidad del arte norteamericano.

¿Cómo comprender entonces, por ejemplo, la obra de Vigas, que no 
hizo de su estricta permanencia o anclaje a una poética determina-
da un programa para acuñar su “originalidad” o especificidad en el 
campo de la producción artística latinoamericana de su tiempo? ¿Y si 
viéramos en las transfiguraciones poéticas de Vigas, en las mutaciones 
constantes de sus capitales simbólicos, que van del constructivismo al 
informalismo y de éste a la geometría lírica, una nueva manera de leer 
la abstracción latinoamericana que se desentiende de esas reivindica-
ciones de la especificidad? ¿Qué pasaría si en lugar de ello, se viera 
la abstracción como una rebelión contra esa manera de pensar? ¿Si 
se viera la abstracción latinoamericana como un tipo de arte latinoa-
mericano que ya no quiere ser definido por su especificidad? Un arte 
que se rebela contra la idea de que el arte latinoamericano tiene que 
ser específico, tiene que ser leído como una reacción de Latinoamérica 
ante o frente a algo. O que debe ser interpretado como recuperación 
de una modernidad desigual o desencontrada.(8) ¿Qué pasaría si lee-
mos esta tradición de la abstracción como una rebeldía contra eso? Si 
planteamos: soy latinoamericano, pero lo soy de una manera que va 
a dar mucho trabajo al hablar de especificidad, hace de esta actitud 

III 
Excurso. 
Abstracción 
como crítica a 
la reivindicación 
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latinoamericana



un sistema complejo en su comprensión. Hablar con un código que se 
puede ver perfectamente como universal y que no se deja traducir en 
fáciles tópicos o marcas locales, significa repensar cómo desordenar 
esas categorías de lo local y lo global para problematizar la propia 
idea de lo que hoy entendemos como arte latinoamericano. El caso de 
la obra de Oswaldo Vigas es un ejemplo ilustrativo que abre nuevas 
visiones para comprender la naturaleza de alcance estético y artístico 
de la tradición del arte abstracto dentro del arte contemporáneo de 
Latinoamérica en tiempos de la aldea global. 

Notas    
(1) Oswaldo Vigas en: Catálogo con motivo de la exposición “Oswaldo Vigas. 
Presencia 70” Museo de Bellas Artes. Caracas, Mayo 1970.
(2) Alberto Giarrocco en: Catálogo con motivo de la exposición “Oswaldo 
Vigas. La Poesía Ancestral”. Galería Gaudí, 1979.  
(3) Dennys Matos en: Catálogo con motivo de la exposición “Speaking of 
Abstraction. Language Transitions in Latin American Art”. Ed. Galería Durban 
Segnini, Miami, 2016. Pags 13-15
(4) 	Jürgen Habermas en: “El Discurso Filosófico de la Modernidad”. Ed Taurus. 
Madrid. 1989. Pág. 27
(5) 	Jürgen Habermas. Ídem.
(6) 	Ver el libro de Roland Barthes “Lo Neutro” en los espacios dedicados a 
las figuras de  La Fatiga, El sueño y La Delicadeza. Ed. Siglo XXI Editores 
Argentina, S.A, 2004.
(7) 	Mario Rivero en: Catálogo con motivo de la exposición “Oswaldo Vigas. 
Signo y Magia”. Galería Durban Segnini. Caracas, 1978.
(8) 	Dennys Matos.  Ídem.
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APARECIDO AZUL II, 1972
Oil on canvas
Óleo sobre tela
39.37 x 31.49 in.
100 x 80 cm
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NOStÁLGICO SOLAR, 1971
Oil on canvas
Óleo sobre tela
40.15 x 32.28 in. 
102 x 82 cm



3 

SACRIFICANTE, 1972
Oil on canvas
Óleo sobre tela
39.37 x 31.49 in.
100 x 80 cm



4 

PIEL LUNAR, 1970
Oil on canvas
Óleo sobre tela
70.86 x 59.05 in.
180 x 150 cm
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PROFETIZADOR, 1970
Oil on canvas
Óleo sobre tela
39.37 x 47.24 in.
100 x 120 cm



6 

HIERÁTICA VEGETAL, 1972
Oil on cardboard glued on masonite
Óleo sobre cartón pegado sobre masonite
39.37 x 28.34 in.
100 x 72 cm



7 

GESTANTE II, 1972
Oil on cardboard glued on masonite
Óleo sobre cartón pegado sobre masonite
39.56 x 27.75 in.
100,5 x 70,5 cm 



8 

TRANSFIGURANTE VII, 1972
Oil on masonite
Óleo sobre masonite 
39.37 x 27.55 in.
100 x 70 cm



10 

RITMOS Y FORMAS, 1971
Gouache and marker on paper
Gouache y marcador sobre papel
8.85 x 6.29 in.
22,5 x 16 cm

9 

FIGURA, 1972
Oil on paper glued on wood 
Óleo sobre papel pegado sobre madera
9.64 x 6.49 in.
24,5 x 16,5 cm  



11 

SIN TÍTULO, 1972
Oil on cardboard glued on masonite
Óleo sobre cartón pegado sobre masonite
39.56 x 27.75 in.
100,5 x 70,5 cm



12 

MUTANTE, 1972
Oil on canvas
Óleo sobre tela
31.49 x 39.56 in.
80 x 100,5 cm



13

GESTANTE, 1972
Oil on canvas
Óleo sobre tela
39.37 x 31.49 in.
100 x 80 cm



14 

PASANTE, 1970
Oil on canvas
Óleo sobre tela
39.37 x 31.49 in. 
100 x 80 cm



15 

Asmodé II, 1972
Oil on masonite
Óleo sobre masonite
39.37 x 27.55 in.
100 x 70 cm
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TRANSFIGURANTE VI, 1972
Oil on masonite
Óleo sobre masonite 
39.37 x 27.55 in.
100 x 70 cm
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TRANSFIGURANTE III, 1972
Oil on masonite
Óleo sobre masonite  
39.37 x 27.55 in.
100 x 70 cm



18 

SIN TÍTULO, 1972
Acrilic and oil on paper glued on plywood
Acrílico y óleo sobre papel pegado sobre 
contrachapado 
10.82 x 14.37 in. 
27,5 x 36,5 cm 
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19 

CRISTO III, 1972
Oil on canvas
Óleo sobre tela
51.18 x 31.89 in.
130 x 81 cm 



Summarizing Oswaldo Vigas’ ninety life and his seventy years of ar-
tistic production is a hard task. He possesses a unique talent for art, 
works tirelessly, has an endless sense of curiosity and he is always 
ready to delve into the adventures and mysteries of art. In 1942 Vigas 
began this ongoing journey with a string of solo exhibitions that con-
tinue today, as well as taking part in countless group shows. The sense 
of satisfaction at receiving so many prizes for his work must truly be an 
impulse for him to continue creating. Although he is self-taught, Vigas’ 
innate talent has enabled him to develop as an artist. He was born in 
Valencia, Carabobo State, on August 4th 1923 to José de Jesús Vigas, 
a doctor, and Nieves Linares. He got used to moving around from an 
early age, spending his early childhood in his home town before living 
in Puerto Cabello, Tinaquillo and Guacara from 1934 until 1946. 
He spent much of his time in Valencia, an important cultural center in 
Venezuela, where he associated with young poets and did his first 
paintings, as well as fantastical drawings and illustrations for poetry. In 
1942, he entered these illustrations in the First Illustrated Poetry Con-
test, which was organized by the Valencia Atheneum, and won first 

prize. That same year Vigas had his first solo exhibition at the Valencia 
Atheneum. In 1943 he entered his painting Hojas rojas in the First 
Arturo Michelena Painting Contest, Valencia Atheneum, where he was 
not only accepted but was also awarded the Gold Medal. From that 
point on and for a number of years he took part in the Arturo Michelena 
Art Contest, which had become the thermometer for the Venezuelan 
art scene. He had a solo show of Cubist-influenced gouaches and 
watercolors in the Valencia Atheneum as well as exhibiting thirteen oil 
paintings and ten watercolors there in what was his second solo show. 
That year Vigas travelled to Merida to begin a degree in medicine at 
the Los Andes University. Remaining active as a painter all the while, he 
later graduated in medicine from the Central University of Venezuela in 
Caracas, although he never practiced as a doctor because he realized 
that it was highly incompatible with his artistic vocation. 

The second half of the forties was a period of intense activity. In 1947 
Vigas took part in the Merida Atheneum as a founding member and 
travelled frequently to Caracas and Valencia, working, exhibiting and 
selling his works in those two cities. His work included oil paintings, 
drawings, watercolors and gouaches of different landscapes and fe-
male figures that hinted toward his well-known subject: the witch, an 
icon in Vigas’ painting. In 1949 he won first prize in the First Painting 
Contest of the Merida Atheneum. That same year he moved to Cara-
cas to continue studying medicine. He became a member of Free Art 
Workshop, which was created in 1948 with support from the Culture 
Department at the Ministry of Education, with the aim of researching 
new forms of expression that differed greatly from the academic train-
ing artists received at the Cristóbal Rojas Art School in Caracas. The 
human figure continued to predominate in his work, but his style be-
came more aggressive and free in its gestures, by contrast to the artistic 
conventions of the time. He discovered pottery and pre-Colombian 
sculpture. His interest in pre-Hispanic cultures led him ever close to the 
topic of the witch. 

A new decade began: the fifties were without at a doubt the time when 
Vigas consolidated his signature style, which he did so precisely and 
solidly, becoming one of the most important painters in Venezuela. In 
1951 he exhibited new works at the VIII Arturo Michelena Art Contest 
at the Valencia Atheneum in the III A. Planchart Annual Painting Contest 
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and in various group shows organized by the Free Art Workshop. He 
was awarded the Lastenia Tello de Michelena Prize. He founded the 
magazine Taller alongside Alirio Oramas. 1952 was a particularly 
active year, as Vigas exhibited works at the XII Official Venezuelan Art 
Contest XII at the Museum of Fine Arts, in which he entered three big 
paintings; he was awarded the National Fine Arts Prize for La gran 
bruja and the John Boulton Prize for Mujer. The most outsanding event 
of the year was the Retrospective Exhibition, 1946-1952, 50 Works, 
held at the Valencia Atheneum. At the end of the year he travelled to 
Paris with the Airplane Ticket Prize that came with the National Prize 
and spent twelve years living in the French capital. In 1953 he enrolled 
at the École des Beaux-Arts, studied open art courses at the Sorbonne 
and came into contact with the art world, as well as with painters and 
sculptors from different countries. He took part in several group shows: 
Valencia Atheneum; II São Paulo Art Biennale, Brazil; Musée d’Art 
Moderne de la Ville de Paris, France, and in the IX Salón de Mai —
which he took part on several occasions— with the painting América 
la madre. He travelled to Spain and became a faithful visitor of the 
Museo del Prado where he could nourish his interest in Goya and El 
Greco. The architect Carlos Raúl Villanueva made Vigas an important 
offer, inviting him to take part in his project Integration of the Arts, 
which he was proposing for Caracas’ University City. Vigas accepted 
the invitation and made four murals in Venetian mosaic and another in 
Roman mosaic, all created in Paris. At the start of 1954 Vigas took part 
in the exhibition Oeuvres pour la Cité Universitaire de Caracas Mu-
sée d’Art Moderne de la Ville de Paris, where fragments of his works 
were shown alongside works by other artists invited to take part, such 
as Fernand Léger, Jean Arp, Victor Vasarely, Alexander Calder and 
the Venezuelan artists Mateo Manaure, Pascual Navarro, Armando 
Barrios and Alirio Oramas, among others. Eighteen painters and one 
sculpture inaugurated the Venezuelan Pavilion at the XXVII Venice Bien-
nale; Vigas exhibited three paintings in the pavilion. He was invited to 
take part in a group show organized by the Pan-American Union (today 
known as the OAS) in Washington, DC, and to have a solo exhibi-
tion at Cuatro Vientos Gallery in Caracas. The fifties are years full of 
group exhibitions: Museum of Fine Arts, Caracas; Galerie de Beaune, 
Paris; Salon de Mai, Paris; XIII Arturo Michelena Art Contest, Valencia 
Atheneum; Valencia International Exhibition to celebrate the city’s four 
hundredth anniversary, where Vigas was awarded the Shell Prize; III 

Hispano-American Biennale, Barcelona, Spain; III São Paulo Biennale, 
and the The 1955 Pittsburgh International Exhibition of Contemporary 
Painting, Carniege Institute, Pennsylvania, USA. The Valencia Athene-
um commissioned him to organize Venezuelan artists’participation in 
Paris and the foreign delegation of the International Painting Exhibition. 
In 1957 he returned to Venezuela and exhibited works at a series 
of geometric-gestural paintings entitled Objects at the Sala Mendoza. 
From 1958-1964 he was appointed Cultural Attaché of the Venezu-
elan Embassy in Paris. In 1962 he was appointed Commissioner for 
Venezuela’s participation in the XXXI Venice Biennale. He began to 
work within the Informalist style and created many paintings in this 
style, one of which earned him the Arturo Michelena Prize at the hom-
onymous art contest. According to analyses of his work, his Informalist 
experience gave new force to his figurative work and led him to return 
to witches as his subject. When he was named Head of Culture at the 
Andes University in Merida in 1965 he worked on creating the city’s 
art museum the Merida Museum of Art. 
 
After his time in the capital of the Andean region, Vigas moved to 
Caracas at the start of the seventies. In 1971 he was appointed Di-
rector of the Art Division at the National Culture Institute, (INCIBA). 
In 1972 he resigned but maintained his ties with the art and cultural 
sector. Over the next few years he joined the Preparatory and Orga-
nizational Committee at the National Culture Council, which replaced 
the INCIBA, and the National Art Gallery. In 1976 he was appointed 
Member of the Board of Directors at the Museum of Fine Arts and the 
National Art Gallery in Caracas. In 1979 the latter museum presented 
a large-scale retrospective show of Vigas’ works from 1943-1977. 
The eighties began with the exhibition Proposal 20. It was a very 
productive decade for Vigas, during which he made several series of 
tapestries and ceramic works, including three-dimensional works using 
refractories and earthenware, plates, bowls and other non-utilitarian 
pieces that depicted the fantastical beings that are frequently found in 
his work. He showed, at that time, real interest in sculpture and made 
his first bronze-cast works, which he exhibited in 1985. 

1990 began with a retrospective exhibition of more than two thou-
sands works, including paintings, sculpture, tapestry, ceramic works, 
jewelry and craft, which was organized by the Sofía Imber Contempo-
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rary Art Museum of Caracas. The oil company Lagoven made a short 
film about his life and work and a substantial monograph written by the 
French critic Gaston Diehl was published. Vigas exhibited at the XXVI 
International Contemporary Art Prize in Monaco and won the Gran Prix 
SAS Le Prince Reyner III for his work Crucifixión VII. He continued with 
his feverish work and had a succession of different exhibitions, includ-
ing, in 1993, the show Vigas from 1952 to 1993, which featured one 
hundred and thirty seven works that covered the walls of the Monnaie 
de Paris. In 1996 he had the exhibition Oswaldo Vigas: an American 
Man in the Casa de Las Américas in La Habana, Cuba. The decade 
ended with Vigas as the artist of honor at the Caracas Ibero-American 
Art Fair (FIA), which was in its seventh year (1999). 
 
The twenty-first Century enters fully into the life and work of Oswaldo Vi-
gas. Many solo exhibitions: Entities, colonieras and souvenirs, Dimaca 
Gallery, Caracas; Noon Fiction, Ascaso Art Gallery, Caracas; Ideo-
graphs from Paris, 1952-1957, Sofia Imber Museum of Contemporary 
Art, Caracas, and Museum of Contemporary Art, Maracaibo, Zulia, 
Venezuela; Oswaldo Vigas, Sérigraphies, Institut National des Sci-
ences Apliquées, Lyon, France; Memories of the present and Oswaldo 
Vigas in Paris. His works from the sixties, Ascaso Art Gallery, Caracas. 
In Ciudad Banesco, headquarters of the bank of the same name, Vigas 
presents his mural in venetian mosaic, Trilogy for Banesco, five meters 
wide by forty long; Sortilèges des Tropiques, Jean Lurcat et de la Tapis-
serie Contemporaine Museum, Angers, France; Creatures of wonder, 
Medici Gallery, Caracas; Oswaldo Vigas, Intervalores, Caracas; Os-
waldo Vigas, CAF Gallery, Caracas; Land and Fire, BBVA Banco Pro-
vincial, Caracas; Oswaldo Vigas in Art Nocturne Knokke, Mary Ann 
Manning Gallery, Belgium; From Witches to Healers, outdoor museum, 
Fernando Peñalver Park, Valencia, Venezuela; Vigas Outdoors, Mu-
seum of Baruta Town Hall, Caracas; Vigas on paper, 700 Art Gallery, 
Maracaibo; Oswaldo Vigas: Mérida, París, Caracas, Villa Tamaris 
Centre d’Art, La Seyne-sur-mer, France. Notes, sketches and drawings, 
Caracas Athenaeum Gallery; Constructivist Vigas, Paris 1953–1957, 
Ascaso Gallery, Miami, and Ascaso Art Gallery, Caracas; Vigas in 
Black and White, France Embassy, Caracas; Oswaldo Vigas, RGR Art 
Gallery, Valencia, Venezuela. Vigas participates in group exhibitions: 
Master pieces of the Great Masters, Dimaca Gallery, Caracas; Sofia 
Imber Museum of Contemporary Art, Caracas, Maison de la Culture 

du Japón, Paris; Latin America and the Caribbean: contemporary art to-
day, Reaction and controversy in Venezuelan Art, National Art Gallery, 
Caracas; Central University, Ciudad Universitaria de Caracas: Synthe-
sis of Major Arts, Six Decades, 1953–2013, Banco Provincial Foun-
dation, Caracas. Vigas was part of many editions of the Iberoamerican 
Art Fair (FIA), with the Aldo Castillo Gallery. He participates in the Latin 
American & Caribbean Art Today, Miura Museum of Art, Miura, Japón; 
I Exxon Mobil de Venezuela Art Salon, Sacrum Museum, Caracas; The 
Twentieth Century on paper. The figure, Arturo Michelena Museum, 
Caracas; Geometric Abstraction in Venezuela, Simón Bolívar Univer-
sity, Caracas; Geometry as a vanguard, Mercantil Collection, Alejan-
dro Otero Museum, Caracas; Documentary, 30 years in Venezuelan 
art, National Art Gallery, Caracas. With the text of the historian and 
art theorist Carlos Silva, the book Oswaldo Vigas. Tomorrow’s Legend 
is published.

Sin título, 1972 Oswaldo Vigas in his atelier at Los Dos Caminos, Caracas, 1976
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Difícil es resumir los noventa años de vida y más de setenta de produc-
ción plástica de Oswaldo Vigas. Dueño de un talento único para la 
disciplina artística, el trabajo sin tregua y una inquietud inquebranta-
ble, siempre dispuesto a correr la aventura del arte y sus misterios, en 
1942 emprende un viaje sin retorno con sus exposiciones individuales, 
una detrás de otra, realizadas de manera ininterrumpida hasta hoy 
día, a la par de su participación en innumerables muestras colectivas. 
La felicidad de recibir muchos reconocimientos por su trabajo también 
será extraordinario aliciente para seguir adelante. Aun sin haber teni-
do una educación académica formal, el talento innato con el cual lle-
ga al mundo le permite desarrollarse como artista. Nace en Valencia, 
estado Carabobo, el 4 de agosto de 1923, en un hogar consolidado 
por la pareja que formaban sus padres, el médico José de Jesús Vigas 
y Nieves Linares. Desde muy niño conoce la trashumancia. Su primera 
infancia transcurre en su ciudad natal; entre 1934 y 1946 vive entre 
Puerto Cabello, Tinaquillo y Guacara. Buena parte del tiempo lo pasa 
en Valencia, importante región cultural del país, donde se relaciona 
con jóvenes poetas y realiza sus primeras pinturas, así como dibu-

jos e ilustraciones para poesía, de tendencia fantástica. Con una de 
estas ilustraciones participa en 1942 en el Primer Salón de Poemas 
Ilustrados que organiza el Ateneo de Valencia, donde recibe el Primer 
Premio por la Mejor Ilustración. Durante este año presenta su primera 
exposición individual en el Ateneo de Valencia. En 1943 envía la pin-
tura Hojas rojas al Primer Salón de Pintura Arturo Michelena, Ateneo 
de Valencia, en el que no sólo es aceptado sino que también recibe 
el Premio Medalla de Honor. A partir de esta fecha y por varios años 
concurrirá al Salón Arturo Michelena, que se había convertido en el 
termómetro de la actividad plástica del país. Expone individualmente 
en esa institución ateneísta gouaches y acuarelas de influencia cubis-
ta y en 1946 presenta trece óleos y diez acuarelas, en su segunda 
individual. Este año viaja a Mérida para iniciar estudios de medicina 
en la Universidad de Los Andes. Sin abandonar la pintura, se gradúa 
de médico en la Universidad Central de Venezuela, Caracas, 1951, 
pero nunca ejercerá la profesión al comprender la profunda incompa-
tibilidad con su vocación artística.

La segunda mitad de la década del cuarenta es de intensa actividad. 
En 1947 participa como miembro fundador del Ateneo de Mérida y 
viaja con frecuencia a Caracas y a Valencia. Trabaja, expone y vende 
su obra en esas dos ciudades: óleos, dibujos, acuarelas y gouaches 
con temas de paisajes y figuras femeninas que ya presagian su cono-
cido personaje: la bruja, icono de la pintura de Vigas. En 1949 gana 
el Primer Premio en el Primer Salón de Pintura del Ateneo de Mérida. 
Este mismo año se traslada a Caracas para continuar sus estudios de 
medicina. Entra al Taller Libre de Arte, creado en 1948 bajo el patro-
cinio de la Dirección de Cultura del Ministerio de Educación, con la 
premisa de investigar sobre nuevos lenguajes expresivos, lejos de la 
enseñanza académica de la Escuela de Artes Plásticas Cristóbal Rojas 
de Caracas. La figura humana continúa liderando su trabajo; ahora el 
trazo se hace más agresivo y libremente gestual, muy alejado de las 
convenciones plásticas de la época. Descubre la cerámica y la escultu-
ra precolombinas. A través de su interés por las culturas prehispánicas 
se acerca cada vez más a la temática de la bruja.

Una nueva década comienza. Los años cincuenta serán definitivos 
en la consolidación de una iconografía que lo afirma con precisión y 
contundencia como uno de los pintores más importantes de Venezuela. 

SETENTA AÑOS EN EL ARTE
BÉLGICA RODRÍGUEZ

Oswaldo Vigas en su taller de Los Dos Caminos, Caracas, 1977
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En 1951 muestra obras nuevas en el VIII Salón Arturo Michelena del 
Ateneo de Valencia, en el III Salón Anual de Pintura A. Planchart y en 
varias colectivas organizadas por el Taller Libre de Arte. Le otorgan 
el Premio Lastenia Tello de Michelena. Junto a Alirio Oramas funda 
la revista Taller. 1952 es un año particularmente activo, pues expone 
en el XII Salón Oficial de Arte Venezolano celebrado en el Museo de 
Bellas Artes, al cual envía tres grandes pinturas; con La gran bruja le 
conceden el Premio Nacional de Artes Plásticas y con Mujer, el Premio 
John Boulton. El evento más extraordinario fue la Exposición retrospec-
tiva, 1946-1952, 50 obras, presentada en el Ateneo de Valencia. A 
finales de año viaja a París con el Premio Boleto de Avión del Premio 
Nacional y allí reside durante doce años. En 1953 ingresa a la École 
des Beaux-Arts, sigue cursos libres de arte en La Sorbona y entra en 
contacto con el medio plástico, así como con pintores y escultores de 
diferentes países. Expone en varias colectivas: Ateneo de Valencia; II 
Bienal de Arte de São Paulo, Brasil; Musée d’Art Moderne de la Ville 
de Paris, Francia, y en el IX Salón de Mai —al que acude en varias 
ediciones— con la pintura América la madre. Viaja a España, donde 
movido por su interés por la obra de Goya y El Greco visita asidua-
mente el Museo del Prado. Importante acontecimiento fue la invitación 
que le hiciera el arquitecto Carlos Raúl Villanueva para participar en 
el Proyecto de Integración de las Artes que proponía para el diseño 
de la Ciudad Universitaria de Caracas. Acepta la invitación y realiza 
cuatro murales en mosaico veneciano y uno en mosaico romano, todos 
fabricados en París. Al inicio de 1954, en la exposición Oeuvres pour 
la Cité Universitaire de Caracas, Musée d’Art Moderne de la Ville de 
Paris, se exponen fragmentos de las obras de Vigas y de otros invita-
dos como Fernand Léger, Jean Arp, Victor Vasarely, Alexander Calder y 
los venezolanos Mateo Manaure, Pascual Navarro, Armando Barrios 
y Alirio Oramas, entre otros. Dieciocho pintores y un escultor inaugu-
ran el Pabellón de Venezuela en la XXVII Bienal de Venecia; Vigas 
interviene con tres pinturas. Es invitado a tomar parte en una colecti-
va organizada por la Unión Panamericana —hoy OEA—, Washing-
ton, D.C, y a presentar una individual en la Galería Cuatro Vientos, 
Caracas. Los años cincuenta son de muchas exposiciones colectivas: 
Museo de Bellas Artes de Caracas; Galerie de Beaune, París; Salon 
de Mai, París; XIII Salón Arturo Michelena, Ateneo de Valencia; Ex-
posición Internacional de Valencia con motivo de cuatricentenario de 
la ciudad, donde obtiene el Premio Shell; III Bienal Hispanoamerica-

na, Barcelona, España; III Bienal de São Paulo; The 1955 Pittsburgh 
International Exhibition of Contemporary Painting, Carniege Institute, 
Pennsylvania, USA. Es comisionado por el Ateneo de Valencia para 
organizar la participación de artistas venezolanos residentes en París y 
de la delegación extranjera en la Exposición Internacional de Pintura, 
logrando la intervención de Pablo Picasso, Fernand Léger, Max Ernst 
y René Magritte, entre otros. En 1956 obtiene uno de los premios de 
Adquisición en el Gulf Caribbean Art Exhibition, Museum of Fine Arts, 
Houston. En 1957 regresa a Venezuela y expone en la Sala Mendoza 
la serie Objetos, pinturas de corte geométrico-gestual. Entre 1958-
1964 lo designan Agregado Cultural de la Embajada de Venezuela 
en París. En 1962 es nombrado Comisario por Venezuela en la XXXI 
Bienal de Venecia. Incursiona en el informalismo y realiza una buena 
cantidad de pinturas dentro de esta corriente; con una pintura de este 
tipo obtiene el Premio Arturo Michelena en el Salón del mismo nombre. 
De acuerdo con analistas de su trabajo, su experiencia informalista 
repotencia la iconografía figurativa para retomar el tema de las Brujas. 
Al ser designado Director de Cultura de la Universidad de Los Andes, 
Mérida, en 1965, trabaja en la creación del Museo de Arte de Méri-
da, el Festival de Música y el Festival de Cine Latinoamericano.

Luego de su estadía en la capital andina, se traslada a vivir a Caracas. 
Está iniciándose la década de los setenta. En 1971 lo eligen Direc
tor de la División de Arte del Instituto Nacional de Cultura, (INCIBA). 
En 1972 renuncia a esta posición sin desligarse del medio del arte 
y la cultura. Durante los años siguientes forma parte de la Comisión 
Preparatoria y Organizadora del Consejo Nacional de la Cultura, 
organismo que suplantaría al INCIBA, y de la Galería de Arte Nacio-
nal. En 1976 es nombrado Miembro de la Junta Asesora del Museo 
de Bellas Artes y de la Galería de Arte Nacional, ambos en Caracas. 
En 1979 se presenta en esta última institución una gran muestra re-
trospectiva con obras fechadas entre 1943 y 1977. La década de 
los ochenta comienza con la propuesta expositiva Proposición 20. 
Esta etapa será muy productiva, por cuanto realiza varias series de 
tapices y numerosas piezas en cerámica: relieves en placas de refrac-
tario y gres, platos, vasijas y otras no utilitarias en las que ejercita su 
conocida iconografía de seres fantásticos. Muestra serio interés por la 
escultura y lleva a cabo sus primeros bronces, que expone en 1985. 

Sin título , 1971 Sin título, 1970



1990 comienza con la retrospectiva de más de doscientas obras entre 
pintura, escultura, tapices, cerámica, joyas y artesanía organizada por 
el Museo de Arte Contemporáneo de Caracas Sofía Imber. La empre-
sa petrolera Lagoven realiza un cortometraje sobre la vida y obra del 
artista; aparece una extensa monografía escrita por el crítico francés 
Gaston Diehl. Expone en el XXVI Premio Internacional de Arte Con-
temporáneo de Monte Carlo, Mónaco, y recibe el Grand Prix S.A.S. 
Prince Reyner III por su obra Crucifixión VII. Continúa el trabajo febril 
y las exposiciones se suceden sin interrupción. En 1993 organizan 
Vigas desde 1952 a 1993, muestra de ciento treinta y siete piezas 
que cubre los muros del Palacio de la Moneda de París. En 1995 se 
producen dos exhibiciones personales en galerías francesas: Corinne 
Timsit International, París, y La Tour des Cardinaux, I’lle sur la Sorgue. 
En 1996 expone Oswaldo Vigas: un hombre americano en la Casa 
de Las Américas, La Habana, Cuba. Finaliza la década con el gran 
homenaje que le rinde la Feria Iberoamericana de Arte de Caracas 
(FIA) en su séptima edición (1999). 

El siglo xxi entra de lleno en la vida y obra de Oswaldo Vigas. Muchas 
exposiciones individuales: Entes, colonieras y recuerdos de viaje, Ga-
lería Dimaca, Caracas; Ficción de mediodía, Galería de Arte Ascaso, 
Caracas; Ideografías de París, 1952-1957, Museo de Arte Contem-
poráneo de Caracas Sofía Imber y Museo de Arte Contemporáneo 
del Zulia, Maracaibo, estado Zulia, Venezuela; Oswaldo Vigas, Sé-
rigraphies, Instituto Nacional de Ciencias Aplicadas, Lyon, Francia; 
Recuerdos del presente y Oswaldo Vigas en París. Obra de los años 
sesenta, Galería de Arte Ascaso, Caracas. En Ciudad Banesco, sede 
del banco del mismo nombre, presenta su obra mural en mosaico 
veneciano Trilogía para Banesco de cinco metros de ancho por cua-
renta de largo; Sortilèges des Tropiques, Musée Jean Lurcat et de la 
Tapisserie Contemporaine, Angers, Francia; Criaturas del asombro, 
Galería Medicci, Caracas; Oswaldo Vigas, Intervalores, Caracas; 
Oswaldo Vigas, Galería CAF, Caracas; Tierra y fuego, Galería BBVA 
Banco Provincial, Caracas; Oswaldo Vigas in Art Nocturne Knokke, 
Mary Ann Manning Gallery, Bélgica; De brujas a curanderas, Museo 
a cielo abierto, parque Fernando Peñalver, Valencia, Venezuela; Vigas 
a cielo abierto, Museo Vial de la Alcaldía de Baruta, Caracas; Vigas 
sobre papel, Galería 700 Arte, Maracaibo; Oswaldo Vigas, Mérida, 
París, Caracas, Villa Tamaris Centre d’Art, La Seynesur-mer, Francia. 

Apuntes, bocetos y dibujos, Galería del Ateneo de Caracas. Vigas 
constructivistas, París 1953-1957, Ascaso Gallery, Miami y Galería 
de Arte Ascaso, Caracas; Vigas en blanco y negro, Residencia de la 
Embajada de Francia, Caracas; Oswaldo Vigas, Galería RGR Art, Va-
lencia, Venezuela. Participa en las colectivas: Obras maestras de los 
grandes maestros, Galería Dimaca, Caracas; Museo de Arte Contem-
poráneo de Caracas Sofía Imber; Maison de la Culture du Japón, Pa-
ris; Latinoamérica y el Caribe: arte contemporáneo de hoy, Reacción y 
polémicas en el arte venezolano, Galería de Arte Nacional, Caracas; 
Ciudad Universitaria de Caracas: Síntesis de las Artes Mayores Seis. 
Décadas 1953-2013, Fundación Banco Provincial, Caracas. Toma 
parte en varias ediciones de la Feria Iberoamericana de Arte con la 
Galería Aldo Castillo. Interviene en The Latinamerican & Caribbean 
Art Today, Miura Museum of Art, Miura, Japón; I Salón de Arte Exxon 
Mobil de Venezuela, Museo Sacro, Caracas; El siglo xx sobre papel. 
La figura, Museo Arturo Michelena, Caracas; Abstracción geométrica 
en Venezuela, Universidad Simón Bolívar, Caracas; Geometría como 
vanguardia, Colección Mercantil, Museo Alejandro Otero, Caracas; 
Documentaria, 30 años en el arte venezolano, Galería de Arte Nacio-
nal, Caracas. Con texto del historiador y teórico del arte Carlos Silva, 
se publica el libro Oswaldo Vigas. Leyenda de mañana.

Estudio para Hierática Vegetal, 1972

Oswaldo Vigas en su taller de Los Dos Caminos, Caracas, 1970



Marta Traba, texto para el catálogo “Oswaldo Vigas Pinturas 1943-1973”, 1973

Exposición colectiva “Presencia 70”, Museo de Bellas Artes, Caracas, 1970
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