










PINTACOTECA / Federico Herrero 
Inocencia, camuflaje o estrategia? 
La pintura ha sido por muchos siglos considerada una de las Bellas Artes, incluyendo el largo período de 
espontaneidad de la prehistoria. Desde la expresión libre en las cuevas de Font-de -Gaume en Francia, 
en Rodesia del Sur en Africa o Altamira en España, las representaciones animalísticas o de todo tipo de 
elemento que ha acompañado la experiencia humana, han sido plasmadas por múltiples generaciones. 
Individuos impulsados a exteriorizar lo sentido o percibido en el vivir cotidiano, sea por respeto a una 
fuerza desconocida, por simple amor a la estética, a una creencia religiosa o por una convicción política. 
 
  
El acto humano de pintar da inicio, hasta donde se conoce, en la etapa auriñaciense al unísono con las 
primeras figuras en piedra, como un acto rudimentario ritualista. Prosigue sus pasos dejando huellas 
sobre la piedra en las cuevas y posteriormente sobre la cerámica al estilo Susa de los sumerios. La 
evolución lleva a la aplicación de pigmentos primero en lo corporal y luego en la edilicia, como gestos 
sugerentes y provocadores.. Los vasos predinásticos en barro rojo son la primera pintura egipcia 
conocida hecha de tierras blancas, desarrollada y aplicada luego en templos y sarcófagos, cuyo inicio se 
remonta al período tinita, 3200 a.c. La pintura es aplicada desde el período eneolítico en la India, y desde 
el paleolítico en la cerámica y la arquitectura china y japonesa. Los pueblos aborígenes africanos incluso 
pintaban aplicando sangre, los americanos incas y aztecas desarrollan el arte del retrato, y en Oceanía 
con máscaras de pedazos unidos y pintados. Todos ellos y otros grupos sociales con aplicación de 
pintura en templos, monumentos, esculturas, mástiles totémicos, máscaras, tatuajes y aplicaciones 
multicoloras faciales y vestuaria, que hasta hoy día, en versiones actualizadas como el maquillaje, se 
continúan practicando en nuestras sociedades contemporáneas.  
 
Múltiples corrientes civilizadoras han aplicado color de diverso origen sobre infinitos materiales desde 
Mesopotamia hasta el presente. El arte de pintar se ha ido sofisticando al aplicar pintura con fines 
retratistas, decorativos, de documentación, de representación de inquietudes y emociones, de 
señalización o de protección al desgaste. La pintura es una de las primeras expresiones infantiles y es 
también la que cubre, en ocasiones en forma estimulante y en otras ofensiva, nuestos recintos 
habitables, calles, rótulos publicitarios, vestimentas, aviones, naves espaciales y casi todo lo cotidiano. 
Entre diseños y colores, manual o digital, la pintura es parte vital de la cotidianidad en la industria, el 
cine, el video, el internet y de la vida misma. 
 
En la búsqueda de propuestas frescas en lo pictórico contemporáneo, surge en el 2000 la idea de invitar 
a Federico Herrero a intervenir una sala del MADC. Desde entonces el artista ha llevado gestando la 
inquietud en su recorrido por múltiples países, galerías y bienales como la de Venecia y la de Praga. 
Experiencias que han aportado una variada y rica retroalimentalición al proceso curatorial caracterizado 
por un diálogo abierto del que emerge una propuesta concreta. Pintacoteca, la primera muestra 
individual de Herrero en un museo vivo como el MADC, en la que confirma una posición ajena a la 
conciencia manipulada por los valores castrantes de la sociedad.Un proyecto en el que el artista 
conserva sin proponérselo, un espíritu de libertad propio de quienes no temen ni conocen restricciones al 
desahogar sus impetuosos deseos de volar sin ataduras, sin importar si hay ofensa en el reto. 
 
En el amplio campo de la expresión contemporánea está el individuo que indaga el tema de causa y 
efecto. El joven e inquieto ciudadano inconforme con las conductas programadas por la típica sociedad 
castrante de la esencia individual. El observador sigiloso que, envestido de aparente inocencia, 
interviene el medio que lo rodea y con actitud irónica tergiversa los valores establecidos, alterando la 
esencia de signos y símbolos. Tal es el caso del artista Federico Herrero, que en su afán por liberar y 
compartir su visión del mundo, utiliza la pintura como un medio para propiciar la interacción con el 
espectador y contagiarlo de su curiosidad por penetrar, o más bien alterar lo ya perturbado, e interrogar 
un cuestionable orden establecido en la dinámica de la contaminada ciudad y los estresados seres que 
la habitan.  
 
La resultante de las acciones maquinadas por Herrero, desde sus primeras incursiones en el arte, 
podrían ser interpretadas como carnadas, por no decir trampas, para un confundido transeúnte. Una 
agresión a los valores ajenos disfrazada de color vibrante y una rebeldía con máscara de broma que 



burla la paz del conformista. En el caso de sus Intervenciones urbanas 1999-2000, aplicando rótulos, 
convierte casetas de vigilancia en baños, o propiedades ajenas que se ofrecen como gangas al instinto 
consumista de un transeúnte contagiado por el materialismo. Trampas como El título de la canción, 
2001, que confunden a un espectador que es atrapado como partícipe excitado por la curiosidad, por 
grabaciones en cassette que al escucharlas con audífonos en un radio portátil resultan ser solo 
fracciones inconexas de tarareos, sonidos urbanos o conversaciones confusas. La acción tramada 
podría ser dinamita sonriente y silenciosa. 
 
Despertar falsas expectativas en el interlocutor, que éste nunca confesará, pareciera ser un deleite del 
artista o una merecida lección al curioso. Incluso cabe pensar si se trata de una burla a su imagen 
personal, al descubrir que es parte de una sociedad con valores tergiversados. También nace la duda si 
estos juegos engañosos son estrategias mal intencionadas o sólo inocentes peloteos de entretención. 
Dentro de lo ambivalente de sus propuestas todo es posible y cada quien decide si disfruta o se ofende, 
dependiendo del cristal con que lo mire. Lo que queda claro es que al compartir con Herrero el tiempo 
toma un ritmo más desenfadado y que sus obras incitan la curiosidad del espectador a reaccionar y 
participar en un juego al encuentro de gestos sorpresivos . Actos premeditados, articulados por un eje 
conformado por una multitud de imágenes pictóricas, que se atropellan en la mente del artista, por salir a 
buscar su presa. 
 
Pintacoteca, denominación que evoca el pasado y el presente, nos confirma que la pintura puede latir sin 
encasillamientos, e incluso que lejos de haber caducado solo ha evolucionado sin perder mágica esencia 
del pigmento que hace que la forma y la energía se hagan sensibles. La pintura adquiere otros valores 
de variada personalidad, incluso incorporándose al materialismo y a la tecnología de nuestras 
sociedades actuales, que de brocha gorda o no, considerada artística, de orden público o comercial, 
continua siendo pintura. 
 
Podría decirse que Pintacoteca es un conjunto de energías que surgen de la memoria de un antiguo 
pincel, y tal vez de sus malos pensamientos, pero con una interpretación contemporánea que lanza al 
espectador un signo de pregunta alrededor de la evolución de la pintura. Es un proyecto que incluido su 
nombre, va gestándose como parte de las cualidades de un espacio museístico inserto en una antigua 
sala de añejamiento de ron. Un recinto arquitectónico de esencia patrimonial histórica, de cuyos gruesos 
muros, su cubierta artesonada y sus modulados nichos y ventanas, el artista se ha posesionado mientras 
lo habita temporalmente. El señalamiento público irrumpe en el ámbito privado e invade las superficies 
inferiores imponiéndole una nueva vestidura de vía pública aprisionada. El color, la forma, la vibración de 
la línea, el diseño, el ritmo, la pintura, se enlazan para conformar un ámbito que ataca al espectador sin 
que lo note. Al percibirlo brota la sensación de introducirse en una versión contemporánea de cuevas con 
arte rupestre, en la que se evocan o tal vez se invocan presencias y visiones de un mundo mental 
deseado por el artista.  
 
Los blancos muros han sido interrumpidos por focos de color que personifican esa vibración urbana 
percibida cuando se recorre la ciudad y la campiña en un vehículo motorizado. Se siente una fuerte 
intención de flexibilizar la rigidez de la línea recta que señala los pavimetos de carretera con la dinámica 
de lo orgánico, complementado por murales saturados de figuras antropomorfas de difícil interpretación. 
Seres entre animales y mutantes que observan al transeúnte enlazados por trazos arrítmicos y manchas 
que evocan microorganismos o células vivas. Así, la pintura abandona su formal apariencia ya conocida 
y se transforma en una manifestación híbrida de fuerte contenido semiótico a interpretar por cada 
visitante. Una expresión invasora de un amplio ámbito interior, materializa la esencia de la vibración 
energética que emana de la ciudad y su simbólico lenguaje de guía para el habitante y usuario de los 
espacios públicos. Podría así pensarse que en un acto de agresión pasiva, la vía pública se extiende 
hasta el recinto privado incorporándolo en su trama comunicante. 
 
Con la intervención de Herrero, el espacio desempeña un nuevo rol de apertura al transitar del visitante, 
que al penetrar, queda inscrito en un juego de encuentro con la vía, entre el vibrante señalamiento de 
direccionalidad que interviene el piso y la opción libre de tomar el rumbo hacia el punto de preferencia 
individual. Rumbos castrados por pesados muros que impiden el paso, y que ha cambio se abren a un 
paisaje pictórico, que concentrado en puntos focales, vigila el espacio contenido. El artista obliga al 



visitante a vivir la experiencia de deambular inscrito en una síntesis de las vías de comunicación que 
enlazan nuestros destinos cotidianos. Acaso sugiere que éste sienta el peligro de ser atropellado por 
energías intangibles, y atacado por una interpretación pictórica del caos urbano y los individuos 
presionados por un mundo competitivo que componen esa imagen del entorno cambiante con el paso?. 
 
Desde los mencionados puntos de vista, vivir la obra de Federico Herrero es tomar el riesgo de ser 
burlado, de ser agredido sin prueba visible o estimulado a continuar en la lucha por sobrevivir. El riesgo 
de verse contagiado de un poder capaz de captar esa realidad atrapada en la competencia destructiva. 
Surge la duda, si el artista esconde malas intenciones o buenos deseos cuando pareciera no atacar de 
frente y escudarse en una actitud evasiva?. O es tan obvio que el engaño se toma como halago? . Tal 
vez, Herrero, intuitivamente elije una nueva forma de armonizar y simplificar las complejas tramas de la 
sociedad contemporánea. Lo que si es claro es que la pintura de este creador ha traspasado las 
fronteras de la pintura tradicional con su necesidad de disfrutar la intensidad del momento.  
 
El reconocimiento internacional, gracias al aire de libertad con el que impregna sus obras, no ha 
cambiado su actitud desafiante ni alterado su humor irónico hasta este momento. De ahí podríamos 
deducir que pintar lo que se siente, sin temor a errar, puede ser la clave para defenderse de la 
competencia imperante en el medio artístico.  
 
Inocencia, camuflaje o estrategia?  
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