
Esa nostalgia de la tierra que cubre el espíritu de 
los tolimenses lo trajo de nuevo a Ibagué como uno 
de los profesores de la escuela de Artes Plásticas 
que funcionaba en el Conservatorio de Música del 
Tolima cuando corría el año de 1940. Más adelante, ya 
como director de la Escuela de Bellas Artes, se propuso 
dar un impulso a los coros del Conservatorio, de los cuales 
hace parte, y a la Orquesta Sinfónica, con los que realiza 
conciertos en el Teatro Colón de Bogotá, en Tunja y 
Bucaramanga.

Más adelante, por recomendación de su pariente Mariano 
Melendro, se va para donde los artesanos de la Chamba, 
quienes laboraban de manera excesivamente rústica, y los 
organiza para que puedan proyectar sus productos de una 
manera comercial, desde luego depurando la técnica del 
acabado, pero sobre todo tratando de conservar el arte 
primitivo, orientado a estilizar flores y frutos y otros motivos 
decorativos que forman parte de un arte que Fajardo, como 
muy bien lo entendió, llevaban en la sangre. y Seria ésta 
una de las motivaciones para la creación en 1957 de la 
Escuela de Cerámica Departamental en Ibagué, de la cual es 
director por varios años. Fajardo ya había realizado estudios 
sobre la materia en Faenza (Italia), que lo reafirmarían 
en su tradición popular y en donde compra unos hornos 
eléctricos para la iniciación de su primera industria, que lo 
llevaría a la escultura.
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Hacia 1950 realiza su primera exposición individual en Colombia 
en la Sala Pizano de la Biblioteca Nacional que recibe no sólo 
los mejores comentarios de la crítica sino un gran despliegue 
en la prensa nacional valorando su obra como un aporte a lo 
regional, al paisaje, al hombre de campo y a las circunstancias que 
lo rodean. Reproducciones de sus trabajos son utilizados para 
ilustrar carátulas de las más importantes revistas del país.

 Pero Fajardo sabía que no sólo de arte viviría. Fundador, en 
una amplia casona de Ibagué, de una fábrica de muebles con 
diseño originales por él mismo dibujados y maquinaria de 
último modelo. Sus talleres consiguieron ser una de las industrias 
más florecientes del Tolima. Ochocientos pesos, un banco de 
carpintería, herramientas suficientes para un sólo obrero y 
los proyectos del pintor y escultor tolimense fueron lo único 
necesario para su industria Muebles para Radiolas Julio Fajardo, 
que proponía la plena satisfacción del usuario por el diseño de un 
mueble bajo la dirección de un técnico decorador, como rezaba 
el aviso clasificado publicado en los más importantes diarios 
del país. Dicha empresa tuvo un stand dentro de la Exposición 
Industrial Nacional de 1952 donde el ya célebre artista ofreció una 
acústica perfecta para los nuevos o antiguos modelos de radios.

En 1953, Fajardo realiza un mural en el Palacio Municipal 
de Ibagué con escenas de costumbres indígenas y propone la 
realización de la obra Monumento a la Paz por un equipo de 
pintores colombianos que es recibido con grandes titulares en la 

prensa nacional. En X y XI Salón Nacional de Artistas en donde 
gana en escultura el segundo y primer premio respectivamente. 
Para el primer premio, en este año de1958, el maestro envía el 
grupo escultórico Ballet Azul que es reseñado como una obra 
característica del ritmo de Fajardo, inspirada en un momento 
de la danza clásica, lo que hace sugerir un instante de serenidad 
dentro del dinamismo.

Para ésta época ya se había hecho acreedor a una mención 
honorífica en el Segundo Salón Nacional en 1941, al segundo 
premio en pintura al óleo del Salón Nacional en 1946, y al primer 
premio para Oleo Exposición en Medellín en 1949.

La temática de Fajardo había evolucionado desde un realismo 
estático, simbólico, de temas folclóricos, a una forma más abierta 
en donde se pone de manifiesto un lenguaje expresivo-decorativo 
que se solidificaría con el paso de los años.

En 1962 Fajardo firma un contrato con el Banco de la República 
para decorar el hall principal de su sucursal en Ibagué y escoge 
para ello un tema de su tierra, un boga que hoy forma parte de los 
símbolos de la ciudad musical de Colombia.

Fajardo muere en 1979. Fue ante todo y sobre todo, tolimense, 
pura tierra pijao en su corazón y alma de artista. Un hombre 
que jamás negó su terruño y nunca incurrió en las poses del 
intelectual o del pontífice inabordable del arte. Las calles del 



Ibagué de la época lo vieron siempre pasar alto y huesudo, de 
nerviosos movimientos, la frente amplia y cubierta por una 
oscura melena. Su obra aún vive en los relieves míticos del hotel 
Ambalá y en los distintos muros que fueron testigos del quehacer 
plástico de uno de los artistas más importantes del Tolima no 
sólo por su proceso pictórico y escultural sino por la visión y 
ejecución de una tarea cultural a la que el Tolima no le ha dado el 
reconocimiento de un hombre que ha merecido, como pocos, el 
pasaporte no sólo a la consagración sino a la inmortalidad.

Tomada de Ruta Cultural
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La Academia de S. Fernando de Madrid. Ha sido 
profesor de la Universidad Nacional por varios años, director 
del departamento de Bellas Artes y del Museo de Arte de 
la Universidad Nacional de 1977-1979. También ha estado 
vinculado a la Universidad Jorge Tadeo Lozano donde fue 
decano de la Facultad de Artes. Cofundador del Centro de 

Investigaciones Plásticas Taller 4 Rojo, con otros artistas 
intelectuales. Comienza a exponer en 1957, durante los sesenta 
su obra recibe numerosos premios en los salones nacionales 
como en otros eventos. Ha expuesto en numerosas muestras 
individuales dentro del país y su obra ha participado en 
diversos certámenes colectivos, nacionales e internacionales.

Nació en Honda, Colombia, en 1933 y falleció en Bogotá el 
viernes 27 de febrero de 2015. Se especializó en pintura mural 
en la Academia de San Fernando en Madrid. Fue decano de 
Artes de las universidades Nacional y Tadeo Lozano. Obtuvo 
el Primer Premio en el Salón Nacional (Bogotá, 1963) y el 
Premio Especial en el XI Salón de Artistas Nacionales (1968). 
Realizó exposiciones individuales en España, México, Cuba, 
Argentina y Estados Unidos.

La persistencia de la memoria

Después de la categórica orden impartida a Carlos Granada 
por los directivos de la Biblioteca Luis Ángel Arango en Bogotá 
promediando el año de 1960, de omitir siete de los cuadros de 
su exposición bajo la acusación de perturbar la moral pública, 
el pinto irrumpió con medio centenar de estudiantes de Bellas 
Artes de la Universidad Nacional a las silenciosas instalaciones 
del lujoso recinto, y con arengas y gritos contra la moral 
burguesa, la represión religiosa y la sociedad conservadora, 
enfrentaron a los vigilantes y a los burócratas de la cultura, y 



descolgaron todas las obras de la exposición que combinaba 
como siempre las dos miradas del artista sobre el mundo: el 
erotismo como símbolo de la vida y la violencia como cruenta 
expresión del reino de la muerte.

Muchos de los sobresaltados lectores que se encontraban 
en la Biblioteca, ganados por la magia del escándalo, 
decidieron participar de la inesperada marcha que comenzó 
su recorrido por la calle Once para desembocar en la carrera 
Séptima, y gritando agudas consignas notaron cómo la 
multitud crecía al ver la surrealista imagen de los enormes 
óleos de Granada, de las exuberantes mujeres desnudas y de 
los cuerpos mutilados desfilando en lienzos por las calles 
céntricas. La manifestación se hizo incontrolable y decidieron 
exponer allí, a la intemperie, en la esquina de la Avenida 
Jiménez, para todos los caminantes, la obra censurada. Los 
funcionarios públicos, los mendigos, las beatas, los niños que 
habían escapado de los colegios, los comerciantes y todos los 
curiosos transeúntes, opinaban sobre la exposición callejera, 
y surgieron de todas partes oradores improvisados que 
subían a un atril previsto para los policías de tránsito, a lanzar 
desde allí arengas contra la autoridad, contra los obispos y 
los políticos, e incluso no faltó quien durante varios minutos, 
con oratoria torrencial, insultaba a los artistas oficiales del 
país, debatiendo sobre la importancia inalienable de la 
libertad del arte.

La memoria es lo que somos, es la única alianza que no 
podemos romper, porque sería desastroso que el hombre 
olvide sobre cuántos huesos y cenizas está parado. Pueblos 
como el nuestro, en donde se ha entronizado la religión del 
olvido, producen realidades atroces. Debemos aprender a 
mirar hacia adentro y hacia atrás si queremos sobrevivir. 
Por eso la obligación del artista debe ser preguntar, recordar, 
reflexionar, perturbar y si es necesario transgredir los falsos 
valores que sostienen un sistema que aún no ha podido 
convencernos.

Granada obtuvo “el primer premio en pintura en el año de 
1963 en el XV Salón, con su cuadro “Solo con la muerte”. Este 
premio recibió fuertes críticas, en especial por parte de Marta 
Traba. Por segunda vez consecutiva un cuadro de violencia 
merecía los honores en el salón”

Los críticos de arte no han sido benévolos con el maestro 
Granada, le han dado como decimos en el argot popular 
“madera” desde sus inicios hasta su reciente exposición en 
la Galería Garces, ya cerca a sus 80 años de vida. Uno de los 
primeros fue Casimiro Eiger ,luego Marta Traba.

Darío Ruiz Gómez escribe; “Lo expresivo va desde un 
comienzo a convertirse en el elemento fundamental de la 
poética de Granada; asombro por un lado frente a lo que el 
mundo plantea como hecho en sí; cosa, objeto, 

Carlos Granada
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textura, memoria de los elementos. Por otro lado, el 
desacuerdo con todo eso, tal como se presenta en primera 
instancia bajo el velo conque ese mundo lo encubre la 
ideología. Y en tercer lugar el desacuerdo consigo mismo; lo 
uno es el resultado de lo otro y el final, o mejor la primera 
conclusión a sacar es el desacuerdo total entre ese yo que 
aflora a una conciencia social y el mundo objetivo donde se 
sitúan las cosas y va a verificarse la historia.

Granada en el asombro que da la contradicción no deja 
entonces adormecer esa voz interior que lo preserva: la 
ferocidad, la vehemencia hablan de una pasión por romper 
el interrogante que nace de ese desacuerdo. En Granada 
la violencia del instinto se revela en violencia permanente: 
el cartílago quiere conocer la sangre, la sangre anhela la 

catarsis: devorar es entonces romper con el enigma de lo 
“otro”, sobrepasarse diluyéndose en el espacio sin límites 
que crea ese rompimiento: lo “expresivo” nace del júbilo de 
esta negación del código, del estilo, de esta asunción de la 
vida frente a lo que la ideología quiere hacer pasar como 
historia.

Los cuadros de su primera época, es decir lo que suele 
calificarse ya de obra son sello personal (1958-1960) 
partió del estudio de temas como “Las meninas”: intento 
de afianzar un lenguaje plástico desde lo que la pintura 
misma plantea como semántica: volumen, textura, sentido y 
alcance de unas técnicas. El oficio fundamental entonces la 
expresión en las raíces mismas de la pintura”
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Sobre el artista

Maestro en artes plásticas de la Escuela de Bellas Artes de 
la Universidad del Tolima y de la Facultad de Bellas Artes de la 
Universidad Nacional de Colombia, Edilberto Calderón, un hombre 
que lleva más de 50 años de trabajo artístico y quien a lo largo de su 
carrera ha participado en un gran número de exposiciones y ha sido 
galardonado con diferentes premios.

Nació en Venadillo Tolima, sin embargo, lleva más de media vida 
radicado en la ciudad de Ibagué, lugar donde ha realizado pinturas 
murales en el Centro Comercial Combeima, el Centro Comercial 
Arkacentro, en la Oficina de la Nacional de Seguros y en la Biblioteca 
Rafael Parga Cortés de la Universidad del Tolima.

Su prolífera obra le hizo acreedor en 1961 del Primer Premio en el 
Festival Nacional de Arte de Cali, la primera Mención de Honor en el 
Salón Francisco A. Cano de Bogotá en el año 1961, el segundo Premio 
Nacional de Artes Plásticas en el Salón Nacional del Folclor de Ibagué 
en el año 1962 y el primer Premio en el Salón de Artistas Tolimenses 
del año 1963. Su más reciente reconocimiento lo obtuvo en el 2009, en 
el Festival Internacional de Arte de Moscú donde fue galardonado con 
el premio Vera a la Modernidad.

Educador y artista, crítico y autocrítico, disciplinado y contestatario, 
Edilberto Calderón, un artista que tiene una preocupación por lo 
estético y lo sustancial. Ha viajado por Suramérica y Europa en plan de 
aprendizaje de las Artes Plásticas, y en los últimos años se ha dedicado 
a experimentar y a trabajar con el acrílico, ha retomado en su obra el 
collage y ha regresado a una etapa de color exuberante. 
Edilberto Calderón. 50 años de trabajo artística

Crítica

Casimiro Eiger, 1975

El caso de Edilberto Calderón es sui génesis dentro del arte actual. 
Aislado de las principales corrientes de arte de la capital, este joven 
tolimense es un talento independiente que no obedece sino a su 
propia inspiración y traduce con tesón en el lenguaje de colores y 
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de formas sus inquietudes estéticas y sociales, dándoles 
una expresión auténticamente personal. Porque lo 
particular de la pintura de Calderón es que, desde un 
principio, buscó estructurar el cuadro con sólo elementos 
pictóricos supeditándoles otros incentivos muy poderosos 
en él, como son el amor al terruño, la lucha política, la 
indignación y la protesta.

De ahí que sus composiciones tengan a primera vista un 
aspecto de abstractas, siendo en realidad una configuración 
extremadamente estilizada de motivos naturales, 
transformados, poetizados, reducidos a componentes de 
un todo uniforme y armónico. Así que, sólo después de 
una contemplación pormenorizada, el ojo descubre los 

motivos reales involucrados en sus obras, en apariencia, tan 
visiblemente geométricas y cromáticas.

Sin embargo, en esta última exposición el estilo del pintor 
se ha clarificado, prevaleciendo el elemento social sobre las 
demás preocupaciones, sin rom-per nunca la unidad del 
cuadro, ni prestarle la calidad de un afiche político, como 
acontece con la obra de tantos pintores, cuyo arte aparece 
por esta razón esencialmente transitorio. Sobra decir que 
Calderón maneja con maestría las técnicas del óleo y del 
acrílico y, hecho nuevo en él, la de pastel, de increíble 
ductilidad.

Casimiro Eiger, 1975 
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1919 - Nace en Ibagué el 9 de agosto, en un hogar católico de 
prestigiosos y acaudalados hacendados provenientes de las 
zonas cafeteras de Santuario (Antioquia) y Salamina (Caldas). 
Es el menor de once hermanos.

1926 - En Ibagué inicia su formación primaria en el Colegio 
San Luis Gonzaga de los Hermanos Maristas, orden francesa, 
donde a temprana edad comienza su interés y entusiasmo por 
las expresiones artísticas, literarias y poéticas de Francia.

En el año cuando nació en Ibagué el pintor Darío Jiménez 
Villegas (1919), uno antes del nacimiento de Alejandro 
Obregón y Edgar Negret, ocurrieron dos hechos significativos 
en el arte mundial: aparecen publicados los Cali gramas de 
Guillaume Apollinaire y Charles Chaplin realiza su filme 
Unavida de perro. Aparte de esto, Gropius crea la Bauhaüs.

Son hechos necesariamente insertos dentro de la plástica: 
Apollinaire, ese gran cantor del obús color de plata, poeta 
de los grandes y crítico animador del cubismo, acopla en 
sus poemas un mayor sentido visual, una idea de la imagen 
gráfica adherida a la imagen poética. Charles Chaplin 
funda, a su vez, la poética del cine. O sea, que esa andadura 
poética por territorios de lo visual, que sería también el 
fundamento del expresionismo alemán y de buena parte del 
surrealismo, crearía un acople entre vertientes del arte que, 
torpemente, como ha ocurrido con las demás artes desde el 



Renacimiento, se dividían en cubículos, en compartimentos 
estancos.

Quizás, y en esto siempre la historia del arte moderno ha 
sido reiterada, los poetas han sido los grandes críticos de 
la plástica, algo fácilmente deducible si pensamos en las 
vecindades de la imagen poética y la imagen pictórica. 
Bastaría con sólo citar a Charles Baudelaire, desde la época 
del Salón de 1846, para corroborar cómo otra función de los 
poetas ha sido escamotear a los críticos, esas elaboraciones 
que no parten de los resultados plásticos, sino de los 
quehaceres del artista en su taller.

Contra esta crítica segmentada y ampulosa, contra esta crítica 
que se oculta en una niebla de palabras para cubrir su falta 
de pasión, dice el mismo Baudelaire: Creo sinceramente que 
la mejor crítica es la divertida y poética: no esa otra, fría y 
algebraica que, bajo pretexto de explicarlo todo, carece de odio 
y amor, se despoja voluntariamente de todo temperamento.

Y bueno, me dirán, ¡tanto barullo sobre la poética a propósito 
de qué! ¡Con Darío Jiménez no estamos hablando de un poeta, 
sino de un pintor!

Pero hay que aclarar que se trata de un pintor lírico, de un 

pintor que, además, es gran lector de Rimbaud (ese vidente que 
quiso dar color a las vocales) y de Baudelaire, que quería ir al 
fondo de lo desconocido para encontrar algo nuevo.

De ellos, de Rimbaud y de Baudelaire, Dario Jiménez tomará el 
aliento de una suerte de sonambulismo lúcido, como el pintor 
llamara ese puente, tendido entre el sueño y la vigilia, que es la 
ensoñación.

Porque la obra pictórica de Darlo Jiménez es una especie 
de transposición poética, de irracionalismo cromático, de 
desajuste de los sentidos, como ocurre en su avecindado Emil 
Nolde, como ocurre en Munch y otros pintores aglutinados 
en El Jinete Azul, expresionistas que aúnan, al decir de Josep 
Casals, el primitivismo y la modernidad.

Esto mismo existe en la obra de Jiménez: un algo como de cosa 
primitiva, y una sensación de escritura moderna. Jiménez, a 
veces, pero siempre desde una concepción lírica, acusa una 
especie de primitivismo en su sentido más puro. Su pincelada 
es más una pincelada pensante que pensada, como ocurre 
también con el expresionismo. guizás ahora, cuando las 
vanguardias vuelven a mirar hacia el expresionismo como una 
gran cantera artística, los colombianos víctimas de la moda 
(“fashion victim”, como dicen los pedantes) por lo menos se 
aproximen a la obra de Darío Jiménez.

Darío Jiménez Villegas
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He dicho, pincelada más pensante que pensada, como 
también lo son las palabras que Jiménez escribía en todas 
partes: en los anversos de los cuadros, en sus cartas, en sus 
reflexiones poéticas sobre temas tan distantes, antípodas 
casi, como Walt Disney y Las flores del mal, como el Beato 
Angélico y Ricardo Rendón, a quienes pone en actitud 
dialogante dentro de esa Babel que eran sus sueños.

Es casi seguro que Darío Jiménez no sólo haya leído al 
Baudelaire poeta, sino también al Baudelaire crítico, cuya 
lucidez nos dejó hondas pinceladas sobre el arte: Todo el 
universo visible -escribe Baudelaire- no es más que un 

almacén de imágenes y de signos a los cuales la imaginación 
dará un lugar y un valor relativos; es una especie de pasto 
que la. imaginación debe digerir y transformar.

Y es de ese universo visible, del mundo del afuera como del 
mundo del adentro, que Darío Jiménez extrae, como de una 
gran cantera, toda su poética, una poética inserta dentro 
de cierto feísmo, o una poética cuya belleza se burla de sí 
misma.

Texto en “Museo de Encuentros “. Cooperativa Editorial del Magisterio.

Juan Manuel Roca
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