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ARTE DE LOS PAISES DEL CONO SUR. LA IRRUPCION DE LAS
VANGUARDIAS (1920-1960)

Rodrigo Gutiérrez Vifiuales
LAS PRIMERAS DECADAS. ENTRE LA TRADICION Y LA MODERNIDAD

Una de las caracteristicas mds salientes de la vida y, en particular, de la cultura de los paises del
Cono Sur en el cambio del siglo XIX al XX fue la persistencia y consolidacién de fenémenos
urbanos, en especial en los grandes centros como Buenos Aires y Rosario en la Argentina, o
Montevideo, en Uruguay, en donde la presencia activa de los emigrantes europeos va a ser
determinante.

En el campo de la arquitectura, los primeros decenios del XX marcaron una continuidad de ciertas
pautas artisticas vigentes en la centuria anterior. Continud la notoria influencia academicista francesa
de la francesa Ecole des Beaux Arts siendo en ello decisivo la aspiracién de las ciudades principales
ciudades por parecerse a Paris; la edificacion de las mismas tomé el cardcter cosmopolita que le
dieron aquellos inmigrantes de diversos paises. El modelo incluy6 la transformacién de los modos
de vida y un rapido proceso de urbanizaciéon donde los higienistas plantearon la apertura de
avenidas, forestacion callejera y creacion de parques.

De esta manera, los criterios de una "estética edilicia" basada en grandes edificios publicos erguidos
al fondo de avenidas, dio lugar a contrataciones de extranjeros para hacer las Casas de Gobierno o
Palacios Legislativos en Buenos Aires, La Plata o Montevideo. Otro tanto ocurri6 con la escultura,
acentudndose la proliferacion de monumentos conmemorativos de carécter publico con motivo de
los festejos del primer centenario de la Independencia en varios de los paises americanos, con
proyectos especialmente disefiados para la ocasion.

No obstante su consolidacion, este modelo eurocéntrico entrd en crisis a raiz de la guerra mundial
cuando la imagen civilizatoria de Europa se desdibujé en el contexto de la "barbarie" bélica.
Coincidentemente desde el campo de la literatura, se plante6 la necesidad de una mirada
introspectiva sobre América, que alcanz6 a las distintas manifestaciones artisticas.

En el campo de las artes plésticas el proceso, aunque diferente en los distintos paises, destacé por la
consolidacion de ambitos artisticos dentro de los cuales los distintos estamentos (artistas,
comerciantes, coleccionistas, etc.) pudieron desarrollar sus labores con mayor seguridad que en
décadas anteriores, en las que habiamos observado notorios inconvenientes para estabilizar
academias, salones, concesion de becas y otras muchas actividades.

En tal sentido, fueron sobresalientes para sus respectivos ambitos las Exposiciones Internacionales
del Centenario celebradas en Buenos Aires y en Santiago de Chile en 1910. En el caso argentino la
misma sirvié, por un lado para que los artistas locales pudieran por vez primera contemplar un
amplio conjunto de obras realizadas por maestros europeos contemporaneos (aun cuando el catdlogo
sea demostrativo de cierto conservadurismo) y por otro para que el Estado advirtiera de la necesidad
de apoyar las iniciativas culturales y artisticas que podian prestigiar socialmente sus propios poderes.
Detonante de la importancia de esta Exposicién argentina fue la creaciéon del Salén Nacional en
1911, es decir al afio siguiente.



Con el Salén Nacional argentino pronto le llegé la consagracién y consolidacién a la pintura de
paisaje y de costumbres, sobre todo a la primera. Su presencia decisiva en el dmbito nacional se
extendié hasta 1930 aun cuando luego hubo continuidad, por lo general ya bajo otras pautas
estilisticas, diferentes a las naturalistas y luministas, con cierta derivacion de las corrientes
impresionistas europeas, que hasta entonces habian prevalecido.

Justamente esta consolidacion y afianzamiento del paisaje y las costumbres provoco que, al aparecer
las corrientes vanguardistas provenientes de Europa, se produjera un choque evidente. Las
vanguardias fueron traidas por las nuevas generaciones de artistas argentinos que se habian dirigido
a aquel continente y, aun cuando muchos de ellos pasaron por academias de corte tradicional en
Francia, Italia y Espafia, optaron por seguir corrientes de formacion mas avanzadas.

La presencia de las nuevas tendencias va a hacer eclosion a mediados de los afios veinte y el
enfrentamiento con las corrientes asentadas va a ser notorio como en ningtn otro periodo de la
historia del arte en Argentina. En las décadas siguientes, como iremos viendo, se multiplicaran las
visiones individualizadas de los diferentes movimientos y artistas, aunque ya se desarrollardn en un
ambito mas abierto y receptor a nuevas propuestas. Aun sin la convulsién de lo acontecido en la
Argentina, en Chile y Uruguay, y un poco menos en Paraguay, se asistird a importantes hechos
artisticos, como la accién de la llamada Generacién del Trece y del grupo Montparnasse (1923) en
Chile, o la creacién y consolidacién del "Planismo” donde destac6 José Ciineo, y la obra de artistas
de la talla de Pedro Figari y Joaquin Torres Garcia en Uruguay.

LA PINTURA EN EL CONO SUR. DE LA CONSAGRA}CI(’)N DEL PAISAJE Y LAS
COSTUMBRES A LA APARICION Y CONSOLIDACION DE LAS VANGUARDIAS
(1920-1940).

Argentina
Las corrientes artisticas consolidadas

Como se ha sefialado, la pintura durante las primeras décadas del XX estuvieron caracterizadas en la
Argentina por el proceso de consolidacion de las temadticas paisajisticas y costumbristas, cuya
presencia en el Salén Nacional y en las principales salas de exposicion de Buenos Aires (la mayoria
de ellas ubicadas en la céntrica calle Florida) fue abrumadora.
Estilisticamente, el paisajismo argentino fue deudor de las corrientes naturalistas y luministas
europeas; inclusive se ha venido hablando desde hace mucho tiempo de la existencia de un
"impresionismo" argentino, término que habria que revisar concienzudamente. En cuanto al
costumbrismo, gran importancia revistid la presencia en el mercado argentino de obras del
regionalismo espafol, que fue el movimiento que marcé pautas decisivas para el desarrollo local.
En tal sentido, debe sefalarse la existencia de un importante nimero de exposiciones de arte espafiol
en Buenos Aires, ya desde finales del XIX, lo cual gener6 un particular mercado para los
coleccionistas que acudieron en masa a aquellas muestras para hacerse con piezas para sus acervos.
Artistas como Joaquin Sorolla, Francisco Domingo, Julio Vila y Prades y Fernando Alvarez de
Sotomayor, s6lo por citar pocos nombres dentro de un listado interminable, fueron muy valorados en
la Argentina y sus obras vendidas sin mayores apremios.
La presencia hispana alcanzé mayores ribetes con motivo de la Exposicion del Centenario de 1910,
en donde el comité espafiol de seleccion de obras demostré una preocupacién palpable en dejar al
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arte de su pais en un lugar de mérito dentro de la muestra, inclusive por encima de los envios
aportados por las otras naciones.
Justamente, dentro de la seccion espafiola, aunque se extrafio la ausencia de Sorolla, descollaron las
presentaciones tanto del vasco Ignacio Zuloaga como del catalan Hermenegildo Anglada Camarasa.
Ambos se convirtieron en paradigmas de la buena pintura europea, vigencia que mantuvieron casi
intacta por una veintena de afios, alimentada por la regular continuidad en las exposiciones de
arte espafiol .
La incidencia de Anglada fue tanta o mayor que la de Zuloaga. Sus obras decorativistas resultaron
para el espectador argentino de 1910 un soplo de aire fresco. Entre los asistentes mas asiduos a
aquella muestra se hallaban varios jovenes artistas que se preparaban para el viaje de formacion a la
vieja Europa; ante las obras de Anglada tomaron la decision de buscarle en Paris, donde residia, para
aprender sus técnicas y conceptos junto a él.
En efecto, en 1911 se dirigieron a Paris, asistiendo al taller de Anglada, un grupo reducido pero
destacado de pintores argentinos que conformaban, entre otros, Tito Cittadini, Rodolfo Franco,
Gregorio Lopez Naguil y el escultor Gonzalo Leguizamén Pondal. Alli se empaparon de la
estética decorativista del maestro cataldn, de las corrientes de rescate de las artes primitivas
orientalistas y africanas en boga en Paris, y de la estética de los Ballets Rusos.
Estos artistas, que componian el llamado "grupo de la rue Bagneux" fueron a la larga los que mayor
trascendencia tendrian para el arte del continente, haciendo de Paris una prolongacién espiritual de
América y fraguando el despertar americanista que haria eclosion en los afios veinte, siendo esto en
gran medida consecuencia del estallido de la primera guerra mundial y la subsiguiente puesta en tela
de juicio de Europa como modelo cultural. Por el lado de México integraban este contingente
Roberto Montenegro, Dr. Atl, Jorge Enciso y Adolfo Best Maugard, a quienes se solia unir José
Vasconcelos; por Argentina, los escultores Alberto Lagos y Gonzalo Leguizamén Pondal, los
pintores Jorge Bermudez, Alfredo Gonzdlez Garaiio, y los literatos Ricardo Giiiraldes y Oliverio
Girondo, entre otros. Congregados la mayoria de ellos en torno a Anglada, hicieron del taller de éste,
ubicado en la rue Ganneron, su sitio habitual de reuniones, dirigiéndose por las noches al Magic
City.
Estos artistas vivieron con especial atencién las transformaciones del arte occidental de esos
momentos, y particularmente la recuperacion de las artes llamadas primitivas y su reinterpretacion
en clave contemporanea ya sea en pintura, escultura, arquitectura, artes decorativas, escenografias de
teatro, etc.; no hay mds que recordar las formas del arte africano que inspiraron a Picasso y a tantos
otros artistas, o los viajes de Henri Matisse por Marruecos, o la constante circulacién de estampas
japonesas que fueron muy utilizadas, y, como en el caso de Anglada, abrieron infinitas posibilidades
para incentivar el empleo de los arabescos y las lineas ornamentales.
En este marco se debieron producir interesantes didlogos y largos debates entre los americanos en el
sentido de propiciar, a través de sus propios lenguajes pldsticos, una revalorizacion de las formas de
las artes populares americanas y en especial del arte precolombino. No es casualidad pues que Best
Maugard y Leguizamé6n Pondal desarrollaran con posterioridad tareas similares en cuanto a los
métodos de ensefianza del dibujo autéctono, o que Montenegro y Dr. Atl en México y Gonzdlez
Garafio en la Argentina testimoniaran su preocupacion por las artes populares, o que Quirds y
Bermudez se convirtieran con el tiempo en dos de los pintores costumbristas de més destacada labor
en Sudamérica.
Una de las mdas convencidas vocaciones americanistas del arte argentino fue el rosarino Alfredo
Guido, quien viaj6 a lo largo del continente e indagd en las culturas autdctonas. Su obra "Chola
desnuda", de clara inspiracion incaica, fue premiada en el Salén argentino de 1924. Los temas de
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raigambre peruana aparecen en la obra de otros artistas argentinos como Emilio Centurién, Léonie
Matthis (de origen francés) y José Malanca, autor de notables paisajes del Cuzco (il. 1).

Guido fue, pues, uno de los maximos exponentes del costumbrismo argentino que tuvo otros
destacados cultores en el ya citado Jorge Bermudez, Alfredo Gramajo Gutiérrez, Carlos Ripamonte
y fundamentalmente en Cesdreo Bernaldo de Quirds.

Perfeccionado en la Academia de Bellas Artes de Roma a principios de siglo, Quirds fue
galardonado en 1910 con el Gran Premio de la Exposicién Internacional del Centenario, en
Buenos Aires, tras lo cual retorné a Europa trabajando en Florencia, Mallorca y Paris. Su obra
maxima fue la serie "Los Gauchos, 1850-1870", conjunto de treinta lienzos de grandes
dimensiones realizado durante los afios veinte, en los que representd la epopeya del histérico
habitante del campo argentino. Entre ellos destacaban "Lanzas y guitarras”, "Fritos y pasteles”,
"La doma" y "El cantor y los troperos" (il. 2). Esta serie de obras fue expuesta con notable
suceso en los centros artisticos mds importantes de Europa y los Estados Unidos, perteneciendo
en la actualidad la mayor parte de ella al Museo Nacional de Bellas Artes de la Argentina.

De actuacién posterior y con un concepto estético diferente al de los costumbristas mencionados,
se alz6 con fuerza la figura de Florencio Molina Campos, uno de los pocos artistas argentinos que
se consagrd primero en la periferia (en el campo) y luego en Buenos Aires. Autodidacta, realiz6
su primera exposicion individual en la Sociedad Rural de Buenos Aires en 1926, con acuarelas y
tintas en las que mostraba una peculiar vision, casi caricaturesca, del campo argentino y de su
principal habitante, el gaucho. Entre sus obras podemos mencionar a "La 'Fonda del Buen Amigo""
(il. 3), que en su composicién y tratamiento nos recuerda a Edward Hopper. En los aiios treinta y
cuarenta sus obras ilustraron los almanaques de la empresa Alpargatas, adquiriendo notable difusion.
En 1942 trabajé en Los Angeles, Estados Unidos, asesorando a Walt Disney en la realizacion de
peliculas con temas de la pampa, entre ellas "Saludos Amigos". En el pais del norte expuso en
reiteradas ocasiones.

Buenos Aires y las primeras vanguardias

Para finales de la segunda década de siglo se estaban gestando en el dmbito artistico de Buenos
Aires reacciones firmes contra el arte consagrado en los salones aunque al principio no alcanzaron
éstas a ejercer presion suficiente como para cambiar el natural rumbo que aquel iba adquiriendo.
Dentro de los innovadores debe sefialarse la accion de los llamados "Artistas del Pueblo" o Grupo de
Boedo, residentes en el barrio de Barracas en la capital argentina. Conformaban este grupo José
Arato, Adolfo Bellocq, Guillermo Facio Hébecquer, Abraham Vigo y el escultor Agustin Riganelli.
Sus luchas estaban orientadas a realizar un arte social que evidenciara la opresion a las que estaban
expuestas las clases sociales marginales de los barrios y periferia portefios, ajenos al glamour de la
calle Florida y del centro de la ciudad.

El Grupo de Boedo se consolidaria convirtiéndose durante los afios veinte en uno de los grupos
artisticos y culturales al que histéricamente se le concedié caricter de polo cultural, en oposicion al
llamado Grupo Florida, del centro, agrupados en torno al periédico Martin Fierro, al que haremos
referencia més adelante. Los grupos de Boedo y Florida son tenidos en cuenta como las dos
vertientes centrales de la vanguardia artistica argentina durante los afios veinte. Ambos grupos
estaban integrados a literatos, pensadores y filésofos cuya base de accidn, entre otras, fue la editorial
de izquierdas Claridad, en el caso del de Boedo, y el citado periédico Martin Fierro en el caso de los
de Florida.



Entre las diferencias mas salientes entre uno y otro grupo, puede sefialarse que Boedo proponia
esencialmente un arte donde debia primar la ideologia sobre la propia estética de la obra, al contrario
de las propuestas de los de Florida, que encarnaban claramente una vanguardia esteticista. Entre los
de Florida podemos sefialar a Emilio Pettoruti, Xul Solar, Norah Borges (hermana del escritor Jorge
Luis Borges) y el escultor Pablo Curatella Manes, todos ellos con formacion en circulos europeos de
avanzada.

De Boedo puede sefalarse también que influyeron en su accionar los acontecimientos sociales de
caricter nacional e internacional mds salientes por caso la propia situacién violenta que acompaiié
en diversas ocasiones a los gobiernos del partido radical en la Argentina, o hechos como la
Revoluciéon Rusa de 1917 que dejaron su huella en este grupo. Como detalle de interés, debe
sefialarse que uno de los medios artisticos elegidos por los de Boedo para la realizacién de sus obras
fue la técnica del grabado, medio econdmico que les permitid llevar a cabo un buen nimero en
cuanto a produccion ademas de la posibilidad de alcanzar una difusién mas amplia.

El grupo de Boedo polemiz6 con los estratos oficiales pero también, durante los veinte, con los
artistas de Florida. Casualmente las exposiciones de aquellos solieron realizarse en las salas de la
Asociacion Amigos del Arte, entidad surgida en 1924, y donde también exponian habitualmente los
de Florida.

Los temas del proletariado pero mas que nada los del suburbio aparecieron asimismo con frecuencia
creciente en la llamada Escuela de la Boca. Basada en un principio en la representacion paisajistica
de aquel barrio de Buenos Aires, cardcter que le imprimié Alfredo Ldzzari, reconocido primer
maestro de los artistas surgidos en ese ambiente, las nuevas generaciones fueron incorporando la
figura humana pero no pasivamente sino al hombre inmerso en sus actividades.

Esto se aprecia en las obras del méximo exponente de la Escuela, Benito Quinquela Martin, que dej6
una profusa obra identificada con el puerto y los obreros del mismo. La base temdtica de su arte
parte de sus propias vivencias de la infancia: fue abandonado tempranamente por sus padres y
adoptado por unos inmigrantes italianos ligados a las actividades portuarias; desde pequefio
Quinquela trabaj6é como carbonero y pedn de descarga de los barcos de la Boca, siendo participe de
varios movimientos sociales y huelgas obreras en el barrio. Su formacion artistica se dio
primeramente junto a L4zzari, definiendo su peculiar estilo durante la segunda década del XX por el
que fue reconocido en la Argentina y en grandes centros como Madrid (1923), Paris (1926), Nueva
York (1928) y Londres (1930), donde el critico James Mason lo comparé con Vincent Van Gogh.
En décadas posteriores, se consolidaron como figuras del arte boquense pintores de la talla de
Fortunato Lacamera, Eugenio Daneri y Miguel Carlos Victorica. Aun siendo el barrio de la Boca el
ambito habitual de produccién de ellos, no puede hacerse referencia a sus respectivas obras como
conformando una Escuela ya que sus caracteristicas estilisticas y conceptuales son bastante disimiles
entre si.

Lacamera destaco por sus vistas de calles, rincones, interiores modestos, motivos de la zona riberefia
y naturalezas muertas, siendo premiado en el Salén Nacional de 1938. En cuanto a Daneri, su
pintura se caracterizé por el cuidado dibujo y gruesos empastes en donde los ocres y verdes
oscuros adquirieron relevancia, a través de la cual recre6 los temas portuarios de Buenos Aires,
interesandose también por el retrato y las naturalezas muertas. Recibi6é el Primer Premio en el
Salén Nacional de 1943 y el Premio Palanza en 1948. Aun sin el merecido reconocimiento
internacional, Victorica, tras perfeccionarse en Paris con Desiré Lucas regres6 a la Argentina en
1918, instalandose en el barrio de La Boca. En 1932 recibid el Primer Premio en el Salén
Nacional argentino. En su obra destacan las figuras humanas, las que pinta casi esfumadas, lo
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mismo que los paisajes y naturalezas muertas llenas de misterio, lirismo y riquisimos
tratamientos luminicos.

Dejando de lado a los representantes del "arte boquense", centraremos la atencién en los artistas del
Ilamado grupo de Florida. Debemos sefialar como fecha paradigmatica al afio 1924, temporada que
marcO en el ambito artistico argentino la discutida presentacién del pintor Emilio Pettoruti en el
Saléon Witcomb, exposicion que suele ser sefialada como hito fundamental en las vanguardias
argentinas. A ella habian antecedido la aparicién del periédico Martin Fierro, defensor a ultranza de
las nuevas tendencias provenientes de la Europa de postguerra tanto en pldstica como en arquitectura
y literatura, y el surgimiento de la Asociacién Amigos del Arte, cuya actuacién va a caracterizarse
por una apertura a las nuevas corrientes y al apoyo de los jovenes valores de la plastica argentina,
que hasta ese momento poco y nada de lugar habian tenido en los otros centros expositivos de
Buenos Aires.

Nacido en la ciudad de La Plata, Emilio Pettoruti viajé a Europa en 1913 perfecciondndose en la
Academia de Florencia. Pronto se vincul6 a los futuristas en Mildn participando de algunas de sus
exposiciones. En su muestra en Buenos Aires de 1924 presentd ya algunas obras de tinte cubista,
una de las lineas sobre las que experimentaria de alli en mas (il. 4). Se desempefié como Director
del Museo de Bellas Artes de La Plata entre 1930 y 1947. Expuso en varios centros de los
Estados Unidos en los afios cuarenta, alcanzando reconocimiento internacional.

Del mismo grupo de accién, aunque estética y conceptualmente muy diferente a Pettoruti,
sobresalié Alejandro Xul Solar, artista cuya revalorizacion se ha efectivizado en los ultimos
quince anos. Tras estudiar arquitectura en Buenos Aires (1906-1907), hacia 1912 realiz6 un viaje
por Europa, comenzando a pintar dos afios después. En Mildn contacté con Pettoruti (1916) a través
del cual conocio a los futuristas. Interesado por las ciencias ocultas, el misticismo, la meditacion, las
religiones asidticas y las culturas precolombinas, sus obras manifestaron una espiritualidad
expresada a través de simbolos geométricos y palabras (il. 5), a través de los que creé lenguajes
fantasticos propios como el "Pan lengua" y el "Neo criollo".

Los aires nuevos venidos desde Paris

Como destacamos con anterioridad, los artistas innovadores lograron el apoyo casi incondicional del
periédico Martin Fierro, en cuyas paginas las criticas de arte mds incisivas estuvieron a cargo del
arquitecto Alberto Prebisch, formado en Europa y retornado al pais en 1923. Poco antes de su
llegada, habia contactado en Paris con un grupo de artistas argentinos que estudiaban en la capital
francesa. Este grupo lo conformaban bédsicamente Horacio Butler, Héctor Basaldua, Aquiles Badi y
el escultor Pablo Curatella Manes, ademds del también escultor Alfredo Bigatti, de su esposa, la
pintora Raquel Forner -cuya obra mds destacada la realiz6 a partir de 1939 con temas inspirados
en los dramas de la guerra civil espafiola y de la segunda guerra mundial-, Pedro Dominguez
Neira y Alfredo Guttero (il. 6). De estos artistas varios acudieron en aquellos afios a los talleres de
Othon Friesz y André Lothe, empapandose de las teorias del "retorno al orden" de corte clésico, y
que Prebisch pronto adopté como propia doctrina.

La compenetracion de Prebisch por esas ideas quedé evidenciada claramente en Martin Fierro, en su
acérrima lucha contra el arte establecido en los salones nacionales y en las salas de exposiciéon de
linea conservadora, ademds del decidido apoyo a aquellos artistas que estaban haciendo obra en
Paris. La obra de Prebisch dentro de la critica artistica, como la de otros ensayistas de la talla de
Alfredo Chiabra Acosta "Atalaya", ain més dcido en sus conceptos contra el arte oficial, marcan una
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ruptura dentro de la literatura artistica en la Argentina, limitada practicamente hasta esos momentos
a ensalzar la obra de los "tradicionalistas" del paisaje y las costumbres.

De los artistas mencionados, Horacio Butler, tras entrar en contacto con el cubismo y el
fauvismo, y perfeccionarse junto a Lothe y Friesz, fue evolucionando gradualmente hacia la
pintura geométrica, incorporando colores sombrios y negros profundos. Estas habrian de ser las
caracteristicas de su pintura tras retornar a la Argentina en 1932, y se reflejaron en sus obras
posteriores, como los paisajes que realizo en los afios cuarenta en el Tigre, provincia de Buenos
Aires. En cuanto a Basaldda, su interés se decantd hacia los Ballets Rusos y las decoraciones
teatrales que habia admirado en la capital francesa, sobresaliendo en su obra posterior sus
trabajos como Director Escendgrafo del Teatro Colén de Buenos Aires en los periodos 1933-
1950 y 1956-1959.

Hicimos referencia a dos escultores, Curatella Manes y Bigatti. Del primero de ellos podemos
sefialar sus estudios en Paris junto a Aristide Maillol (1917). En los afios veinte se radic6 en dicha
ciudad interesandose paulatinamente por el cubismo, los ritmos geométricos y la abstraccion,
lineamientos en los que produjo sus obras mds importantes. En lo que respecta a Bigatti, acudi6
al taller del prestigioso escultor francés Antoine Bourdelle, donde perfecciono su estilo. En 1926
obtuvo el Primer Premio de Escultura en el Salon Nacional de Artes Plasticas, Buenos Aires.
Entre los monumentos que gand por concurso puede citarse el conocido "Monumento a la
Bandera" en Rosario (1957).

Los aiios treinta. Arte social y las irradiaciones del muralismo mexicano

El arte de los afios treinta en la Argentina, tema que en la actualidad se halla en continuo andlisis
dentro del marco historiogrifico argentino, se caracterizd por la continuidad de ciertas pautas
consolidadas en los afios veinte pero fundamentalmente por la ampliacién significativa del dmbito
artistico. Proliferaron en Buenos Aires nuevas salas de exposicion, periddicos y revistas
especializados, aparicion de nuevos coleccionistas interesados muchos de ellos en las nuevas
tendencias artisticas, y, en lo que al arte en si respecta, una vinculacion a los centros internacionales
cada vez mds relevante.
Al igual que en la década anterior, fue notoria la accién de los artistas que regresaban de Europa
trayendo bagajes de contemporaneidad, ahora con mayor aceptacidén que en afios anteriores. A esto
se sumo la divulgacién cada vez mayor de los movimientos artisticos en boga y, en el caso
americano, del fenémeno que supuso el "Muralismo mexicano" que tuvo seguidores en la Argentina.
En la linea del arte social, que como vimos habia tenido raigambre en grupos como el de Boedo, la
obra mas saliente fue la que produjo Antonio Berni, originario de la ciudad de Rosario y que en sus
primeros afos mostré interés por emular el éxito de Fernando Fader dedicandose a la representacion
del paisaje cordobés. En 1925 se dirigié a Europa donde el contacto con otros centros produjo un
vuelco radical en su manera de ver el arte y de producirlo. En Paris estudid, al igual que otros
compatriotas, con Lothe y Friesz. En los afos posteriores influyeron en su arte el surrealismo y las
vanguardias italianas que marcaron su producciéon de los treinta. No obstante su obra mads
emblematica la realizara tardiamente, en los afios sesenta, donde acometié un realismo social de
gran acidez, incorporando a su lenguaje plastico desperdicios recogidos en las villas miseria de
Buenos Aires.
En la misma época comenzé a despuntar el pintor, muralista, grabador y litégrafo Lino Enea
Spilimbergo, cuya obra es deudora de la pintura metafisica italiana como se manifiesta en una de
sus obras mas emblemadticas, "La terraza” (il. 7). Spilimbergo, junto a Berni y Juan Carlos
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Castagnino, participaron de una experiencia muralista junto al mexicano David Alfaro Siqueiros
en Buenos Aires, en 1933.

El interés por la realizacion de murales, aun con cierta discontinuidad, permanecié latente en la
Argentina, y ya no solamente en Buenos Aires -donde descollan las pinturas realizadas por Berni,
Spilimbergo, Manuel Colmeiro y Demetrio Urruchia en la ctipula de las Galerias Pacifico- sino
también en varias ciudades del interior. Tenemos el caso de Resistencia en los afios sesenta, y la
presencia de los magnificos murales que bajo el titulo "Génesis del Chaco" instalé Rail Monsegur
en la Plaza de la ciudad en 1961. Monsegur fue uno de los muralistas mds notables que realizaron
obra en la Argentina, aun cuando su labor aun no se haya valorado suficientemente. También para
esa época se hallaba en plena produccién otro notable artista, Ricardo Carpani, vinculado a
movimientos obreros e ideas de izquierda, autor de una prolifica obra de tinte social en la cual el
mural como medio resultd imprescindible (il. 8). Carpani, debido a su compromiso politico, fue
bastante combatido tanto por otros artistas cuya obra operaba radicalmente opuesta a la suya y por
las autoridades militares durante la dictadura en los setenta y ochenta, lo que le obligé a exiliarse en
Espafia principalmente.

Otros pintores que alcanzaron gran suceso en la Argentina a partir de los afos treinta fueron Ratl
Soldi, influido por las vanguardias italianas y cuya pintura transmite estados poéticos a través de
la representacion de estilizadas figuras humanas, paisajes y naturalezas muertas de gran sugestion
destacando entre sus obras las decoraciones murales para la iglesia de Santa Ana de Glew, en
Buenos Aires (1953) y para la cipula del Teatro Colén (1966), y Juan Batlle Planas cuya obra
estd ligada a las corrientes surrealistas interesandose asimismo por la filosofia Zen y siguiendo a
Wilheim Reich y el automatismo psicoldgico, vertientes que se reflejan en sus dibujos y pinturas.

URUGUAY
De las academias a las primeras innovaciones

El arte en el Uruguay se caracteriz6 desde el XIX por la presencia de artistas con trayectorias y
estilos definidos, que fueron consolidando si no un dmbito artistico homogéneo, al menos un
gusto social por las producciones artisticas. La linea trazada por Juan Manuel Blanes,
posiblemente el mds importante pintor academicista de todo el continente americano, abrid
brecha para el surgimiento a finales de aquella centuria de nombres como el tempranamente
malogrado Carlos Federico Sdez o Carlos Maria Herrera cuya obra fue apreciada en el
Montevideo de su época.
Otro artista, Manuel Larravide, fue uno de los mds notables pintores marinistas en esa época, y
fue muy reconocido en ambas margenes del Plata, tanto que una exposicion suya a principios de
los noventa es recordada como la primera muestra individual realizada por un artista en Buenos
Aires. Su obra marinista se liga estrechamente a la producida en el Cono Sur por otros artistas
como Eduardo De Martino en Argentina y Alvaro Casanova Zenteno en Chile.
Ya en las primeras décadas del XX fue consolidando su prestigio como paisajista Pedro Blanes
Viale, de amplia trayectoria en Mallorca, lugar de residencia de sus padres, siendo su mayor
influencia el cataldn Santiago Rusifol. En la llamada "isla dorada" desarrollaron también labor
otros uruguayos como Andrés Etchebarne Bidart y fundamentalmente Carlos Alberto
Castellanos. Fue luego de recorrer Paraguay y Brasil en 1914, paises en los que se vio influido
por el colorido y la luminosidad tropical, cuando Castellanos se radico en Pollensa (Mallorca),
donde realizé una obra decorativista y simbolista de notable cromatismo. Decord el Pabellon
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Uruguayo en la Exposicion Internacional de Paris (1937) donde obtuvo Gran Premio de Pintura y
fue condecorado con la Legién de Honor.
Para ese entonces, Pedro Figari, prestigioso abogado e inquieto pedagogo, miembro del Consejo
de la Escuela Nacional de Artes y Oficios del Uruguay (1910) y autor de "Arte, Estética, Ideal"
(1912), habia viajado por Europa profundizando en el conocimiento de la obra de Anglada
Camarasa, a quien ya admiraba, y de otros artistas como Kees Van Dongen y Pierre Bonnard.
Contando 60 afios de edad, en 1921, Figari llevé a cabo su primera muestra de pintura en Buenos
Aires en la cual se reflejaba ya con claridad la huella estética de los europeos, en especial del
catalan, prisma bajo el cual desfilaban ignotas representaciones del criollismo rioplatense donde
el paisaje y las costumbres, rurales y urbanas, retrotraian a un pasado de gauchos, negros
candomberos y personajes de la alta sociedad (il. 9). Estos lineamientos marcarian decididamente
la trayectoria de Figari, aun durante su larga radicacion en Paris (1925-1934) en la que a aquella
nostalgia "histérica" se suma su propio recuerdo vivo del terrufio.
En su estancia europea Figari recibi6 los halagos de la critica. Ello tuvo repercusion en el dmbito
rioplatense, donde su presencia se mantuvo indeleble a través de periddicas exposiciones
celebradas en Buenos Aires bajo la organizacién de sus viejos amigos Manuel Giiiraldes y Alejo
Gonzdlez Garafio. El consolidado prestigio de Figari llevé al Gobierno de su pais a nombrarlo
Delegado del Gobierno del Uruguay para la Exposicion Iberoamericana de Sevilla (1929). La
participacion activa de Figari, como comisario y expositor, se vio recompensada con la obtencién
de la Medalla de Oro.
En lo que al paisajismo uruguayo respecta, debe mencionarse como tendencia original el
"Planismo", corriente artistica que surgi6 poco antes de entrados los afios veinte, década en la que
alcanzo6 su esplendor. El mismo se debi6 al interés de artistas como José Cuneo por desplegar una
pintura de paisajes estructurada en diferentes planos de colores, un ordenamiento geométrico
deudor en cierta medida de Paul Cezanne, y expresado en varias ocasiones a través del uso de
colores estridentes, herencia del Fauvismo. Otros representantes fueron Carmelo de Arzadun,
Domingo Bazzurro y Humberto Causa.
De Cuneo puede destacarse que inicié su formacion en los albores de siglo junto a los pintores
Angel Luis Cattdneo y Carlos Maria Herrera y al escultor Felipe Menini. Se perfeccioné en Paris
hacia 1912, recibiendo clases de Hermen Anglada Camarasa y Kees Van Dongen. Su lenguaje
personal, en el que destacd el uso de colores vibrantes -como se manifiesta en las series de
"Ranchos" y "Lunas"-, tuvo numerosos seguidores.
Aun sin una presencia demasiado activa en el Uruguay, debe mencionarse a Rafael Barradas que
realiz6 su obra mds conocida en Europa. En 1916 conoci6 en Barcelona a su compatriota Joaquin
Torres Garcia y entre 1918 y 1926 vivié en Madrid, instalando taller propio y realizando
numerosos trabajos entre los que se contaron varias ilustraciones para libros y revistas, tras lo
cual regres6 a Montevideo donde falleci6 en 1929.
Respecto de la escultura, puede sefalarse una continuidad en cuanto a encargos de monumentos
conmemorativos, siendo uno de los artistas mas solicitados Juan Manuel Ferrari, autor del
"Monumento a Lavalleja" en la localidad de Minas (1904) y "El Paso de los Andes por el general
San Martin" en Mendoza, Argentina (1914), obra paradigmética en el arte rioplatense y
latinoamericano. Con posterioridad destacd José Luis Zorrilla de San Martin, radicado en 1922 en
Paris donde frecuent6 el taller de Antoine Bourdelle. En la capital francesa realiz6 la "Fuente de los
Atletas" (1925), obra emplazada luego en Montevideo, lo mismo que el "Monumento al Gaucho”,
por el que fue galardonado con medalla de plata en el Salon de los Artistas Franceses (1927). José
Belloni, cuya obra se caracterizé por el tratamiento de temas costumbristas y de caricter
9



histérico, fue autor de varios monumentos publicos emplazados en el Uruguay, en especial su
obra mas popular, "La Carreta" (il. 10) en el Parque Batlle y Ordofiez de Montevideo (1934).
Durante los afios treinta y cuarenta desarrollaron su labor numerosos artistas de prestigio que
mantuvieron en un muy alto nivel a la escultura en el Uruguay. Entre ellos puede citarse a Pablo
Maiié, Antonio Pena, Severino Pose, Edmundo Prati, Enrique Lussich y Bernabé Michelena. De
los dos ultimos podemos sefialar, de Lussich sus esculturas funerarias (il. 11) en la que puso el
acento en la construccion a través de formas y volimenes, y de Michelena, de amplia y temprana
trayectoria, monumentos de cardcter puiblico como el "Monumento al Maestro" (il. 12) realizado
en 1945 y emplazado en el Parque Batlle y Ordéiiez, Montevideo.

CHILE
Transicion del academicismo a las innovaciones del Grupo Montparnasse

Las primeras décadas del siglo XX, al igual que en el resto de los paises del continente americano,
mostraron en Chile una continuidad de la pintura academicista del XIX con figuras como Pedro Lira
y Alfredo Valenzuela Puelma, alcanzando prestigio asimismo los cultores del paisajismo, tendencia
de amplia trascendencia a lo largo de esa centuria que cobré nuevo impulso en la obra de Alberto
Orrego Luco, Juan Francisco Gonzdlez, Alberto Valenzuela Llanos y Alfredo Helsby entre otros,
empapados de las corrientes naturalistas llegadas de Europa.
Hecho relevante en la pléstica chilena fue la contratacion para ejercer como profesor en la Academia
en Santiago del prestigioso pintor espafiol Fernando Alvarez de Sotomayor en torno a 1910.
Destacado por su participaciéon en las corrientes regionalistas de la peninsula, en especial por las
escenas costumbristas de su tierra natal Galicia, como "Cena gallega" lienzo que se encuentra en el
Museo Nacional de Bellas Artes en Chile, la huella dejada por Sotomayor en el pais sudamericano
habria de ser decisiva. Los colores amarronados oscuros y tenebrosos que supo trasladar al 6leo
calaria hondo en artistas como Arturo Gordon, su principal discipulo.
Los seguidores de Sotomayor fueron agrupados bajo el rétulo de "Generacion del Trece" debido a
que en diciembre de 1913 un grupo de ellos compuesto por Pedro Luna, José Prida Solares, Ulises
Vazquez, Guillermo Maira y Abelardo Bustamante llevaron a cabo una recordada muestra en las
salas del diario "El Mercurio", con obras que seguian en su mayoria los lineamientos del maestro.
Aun sin haber participado en ella, insistimos en la figura de Gordon como deudor més calificado del
arte de Sotomayor, lo cual se reflejé en las representaciones de los campesinos chilenos que ejecuto,
la escenas de pueblos con sus modestas parroquias, la jerarquizacion de las clases populares y todo
tipo de tematicas de la vida cotidiana, a menudo con esos tonos penumbrosos.
Sotomayor ejercid la docencia en Chile entre 1908 y 1915 periodo en que la pintura de herencia
hispana se impuso en Chile por encima inclusive de las corrientes afrancesadas que siempre gozaron
en este pais de notoria injerencia, desde la arquitectura a la plastica. La vinculacién de Chile con
Francia era ya fuerte desde la primera mitad del XIX y en los primeros afios decenios del XX se
acentud el contacto, tanto que las familias més adineradas del pais solian residir parte del afio en
Paris donde estaban vinculados a los més altos circulos sociales de la "Ciudad Luz". La presencia de
Sotomayor vino a acentuar el coleccionismo de arte espaiiol que, al igual que en Buenos Aires, venia
siendo importante en Chile desde el cambio de siglo como se aprecia en la coleccién formada por la
familia Errdzuriz o los propios fondos que componen el Museo Nacional de Bellas Artes.
A principios de los afnos veinte el panorama artistico chileno, al igual que apreciamos en la
Argentina, va a caracterizarse por intentos de renovacion proveniente de un grupo de jévenes artistas
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que, habiendo permanecido en Paris durante largo tiempo en el que se contactaron con tendencias
mds avanzada, regresaron en 1923. Se autotitularon "Grupo de Montparnasse"”, en homenaje al
barrio parisino donde habian transcurrido sus afios de formacién. Integraban este grupo
originalmente su mentor, Luis Vargas Rosas, ademds de Enriqueta Petit, Julio Ortiz de Zarate y el
pintor-escultor José Perotti. De cardcter vanguardista, Montparnasse reivindic6 las derivaciones
constructivistas de la obra de Paul Cezanne.

Celebraron su primera exposicion de ruptura en Santiago en junio de 1923, completdndose en 1925
en el recordado "Salén de Junio". Para la ocasion se agregaron al grupo otros artistas, entre ellos
Camilo Mori, Manuel Ortiz de Zarate y Waldo Vila. Las opiniones sobre el evento estuvieron
divididas, encontrando el grupo su principal apoyo en el viejo maestro Juan Francisco Gonzélez.
Tres afios después, el grupo ya ampliado en nimero de adeptos, paso a llamarse "La Generacion del
28".

De los representantes citados, debemos destacar en especial la trayectoria de Julio Ortiz de Zérate,
generacionalmente el mayor de todos, formado inicialmente con Sotomayor pero que afios después,
residiendo en Paris y junto a su hermano Manuel, abrazé las nuevas tendencias interesdndose por las
formas y la construccion, caracteristica que puede verse también en la obra de Augusto Eguiluz. Sin
duda la maxima figura resulté a la postre Camilo Mori, gran impulsor de las innovaciones estéticas
en el Chile de los afos treinta y en cuya obra se advierte una transicion desde el cubismo a la
abstraccion y al surrealismo, corrientes todas aprehendidas durante su estancia en Paris. Interesado
particularmente en la figura humana y en el paisaje urbano, destacé Mori por el intenso cromatismo
de sus lienzos.

La escultura en Chile

En el cambio de siglo, en el campo de la escultura se consolid6 la figura de Nicanor Plaza, el mas
importante escultor chileno del XIX, formado en Paris con Francoise Jouffroy, y de su discipulo
Virginio Arias, cuya escultura "El Descendimiento” (1887) fue colocada en sitial de preferencia del
Museo Nacional de Bellas Artes al celebrarse la Exposicion Internacional del Centenario (1910).
Para ese entonces ya se habia generalizado en Europa el influjo del francés Augusto Rodin cuyos
primeros ecos iban llegando a América.
Dentro de la escultura chilena, una de las primeras renovaciones se produjo con la obra de Rebecca
Matte, formada en Roma, al igual que su congeneracional argentina Lola Mora, junto a Giulio
Monteverdi. Matte realizé una obra escultérica de notoria expresividad y dramatismo que se aprecia
en obras como "Duro invierno" (hacia 1912) y "Dolor" (1921).
Ya en los afios veinte surgio la figura de Lorenzo Dominguez, quien abord¢ la talla directa en piedra
inspirdndose en el arte precolombino. Formado en Espafia junto al escultor Juan Cristébal (1926),
ejercié como docente en Santiago de Chile (1931-1940), y en las ciudades argentinas de Mendoza
(1941) y Tucuman (1949). Becado por el Fondo Nacional de las Artes argentino, estudi6 los motivos
rupestres y las esculturas de la Isla de Pascua, realizando un importante conjunto de obras. La obra
de otro escultor chileno, Samuel Roman, también se liga a las raices americanistas, siendo una de
sus esculturas pioneras la titulada "Segadora” (1935) que realiz6 en cemento con notable tratamiento
volumétrico.
Vocacién precolombina serd también, aunque con posterioridad, la de Marta Colvin que, al igual que
Dominguez, trabajo la piedra como asimismo la madera. Henry Moore, a quien conoci6 en Londres,
es uno de sus referentes. Tras estudiar en su ciudad natal, Colvin completé su formacion en la
Escuela de Bellas Artes de la Universidad de Chile, en Santiago. Desde 1948 se perfecciond en Paris
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junto a Ossip Zadkine y Henri Laurens. En 1951 fue cuando estudi6 con Moore, a la par de sus
clases en la Slade School de Londres. La obra escultérica de Marta Colvin, mayoritariamente en
madera y piedra, pasé del realismo figurativo de los primeros tiempos a un peculiar sentido del
expresionismo. En Paris comenzé una etapa de sintesis que paulatinamente le fue llevando a la
abstraccion, periodo éste en que manifiesta vivo interés por la recuperacion de formas y signos del
arte precolombino americano como se aprecia en "Madre Tierra (Pachamama)" (il. 13) erigida en el
Parque de las Esculturas de Santiago.

La obra de otra mujer, Lily Garafulic, marcara la escultura chilena a partir de los afios cuarenta con
una obra también vinculada a las raices teltricas americanas. Garafulic muestra singular destreza
tanto trabajando con marmol como con bronce, estando su obra dotada de una gran expresividad y
con inclinacién por las formas abstractas, siendo sus temdticas mas recurrentes la figura humana y
en especial el retrato. Su vocacion se defini6 junto a Lorenzo Dominguez, su primer maestro, y tras
su viaje a Europa en 1938, al conocer la obra del rumano Constantin Brancusi quien le influyé
notablemente. En los sesenta realiz6 un viaje a la Isla de Pascua, experiencia que fue decisiva en su
ligazén a lo autéctono.

La lista de escultores de los afios cincuenta y sesenta en Chile es amplia, pudiendo sefialarse entre
otros los nombres del argentino Claudio Girola, Jaime Antinez, Sergio Mallol, Rosa y Teresa
Vicuiia, Sergio Castillo y Juan Egenau. De los citados, Castillo sobresalié por su notable utilizacion
del metal que alcanza su plenitud en su serie de explosiones en hierro con varillas metdlicas
apuntando al infinito; entre sus obras podemos citar a "Erupcion” (il. 14), instalada en el Parque de
las Esculturas de Santiago. Emplazada en el mismo predio, "La pareja” (il. 15) realizada por Juan
Egenau en 1961, es otra muestra palpable de la creativa utilizacién del metal por parte de esta
generacion de artistas chilenos.

PARAGUAY
Vocaciones aisladas (1900-1940)

Las artes plasticas paraguayas de principios de siglo estdn marcadas por la irrupcién de un grupo de
jovenes pintores vinculados al Instituto Paraguayo, primera institucién académica de importancia en
el pais, que tuvo en Héctor da Ponte y Guido Boggiani, de destacada labor paisajistica, a sus
impulsores. Tales artistas fueron Juan Samudio, Carlos Colombo y Pablo Alborno entre otros, que
abordaron también el paisajismo, género en el que descollé Modesto Delgado Rodas con sus vistas
de las riberas paraguayas. Todos ellos habian gozado de la oportunidad de completar su formacién
en Europa, fundamentalmente en Italia, abrazando en especial el paisaje a través de ciertas pautas
derivadas del impresionismo; Delgado Rodas, por su parte, fue también un notable pintor de
desnudos, una verdadera rareza en el medio paraguayo del momento.

Otros paisajistas de prestigio fueron Jaime Bestard, seguidor del post-impresionismo, y Andrés
Campos Cervera -mds conocido por su seudénimo Julidn de la Herreria-, quien realiz6 una
exposicion individual en Asuncién en 1920 y que también abordé la cerdmica, a partir de 1922,
decordndola con motivos precolombinos, al igual que su mujer Josefina Pl4, también destacada
historiadora del arte paraguayo.

Puede senalarse sin temor a error la inmovilidad del dmbito paraguayo en cuanto a las artes
plasticas, practicamente hasta los afios cincuenta en que surge con cierta fuerza el "Grupo de Arte
Nuevo". Hasta esa fecha las actuaciones individuales y aisladas marcaron la ténica dominante,
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debiendo en su mayoria los artistas radicarse en el exterior para crecer. En tal sentido el Paraguay se
convirtié en deudora del 4ambito rioplatense, en especial de la Argentina.

Debe recordarse que los afios treinta estuvieron profundamente determinados por la Guerra del
Chaco que enfrent6 al pafs con Bolivia. La situacién politica y social no era pues propicia al
desarrollo de las artes: salas de exposiciones, instituciones formativas, revistas, periédicos, critica de
arte, becas, etc., brillaron pricticamente por su ausencia y el enclaustramiento cultural fue
acentuandose. Como sefiala Josefina Pla, el intercambio con el exterior no existia: "los pintores
locales no habian realizado fuera del pais desde 1910 a 1950 mds que dos exposiciones (1933 y
1934) colectivas ambas, y una individual (1938)". (Pla, 1995).

Ademds del nombrado Julidn de la Herreria, debe destacarse por su actuacion en los afios treinta en
el Paraguay, a Jaime Bestard. Formado junto a Juan Samudio y Pablo Alborno en la Academia
fundada por éstos en 1909, fue importante para Bestard el contacto con Julidn de la Herreria
quien hizo despertar en él un interés por la pintura francesa moderna. Viajé a Paris en 1925
donde permaneci6 hasta 1933, destacando entre sus obras de este periodo una serie de paisajes
urbanos que le acercaron al arte de Miguel Utrillo. Tras retornar al Paraguay, en 1934 y en 1938
realizé sendas exposiciones en Buenos Aires. Su obra posterior sobresalié por sus "Patios”,
verdaderas explosiones tropicales de color, y en general por la representacién de motivos
paraguayos.

En la escultura destac6 desde las primeras décadas de siglo el escultor Serafin Marsal, radicado en
Asuncién en 1907 donde llevé a cabo su obra docente y artistica mds prolifica. Se desempefié
como profesor de dibujo y escultura en el Instituto Paraguayo. Autor del monumento al General
Diaz en Carapegud, destacaron entre sus obras las figurillas de terracota de tipos paraguayos que
se conservan en el Museo de Bellas Artes de Santa Fe (Argentina).

LA ARQUITECTURA EN EL CONO SUR. DEL ECLECTICISMO A LA MODERNIDAD
El eclecticismo. El paso del siglo XIX al XX

Desde finales del siglo XIX y con continuidad en las primeras décadas del XX, agotados los
repertorios clasicistas propugnados por el academicismo, se manifesté como una de las
caracteristicas de la arquitectura americana el marcado gusto por la combinacion de formas estéticas
de diferente procedencia. Es el momento de los "estilos regionales" (normandos, tudor, suizo, vasco,
etc.) que dieron origen a multitud de edificios pintoresquistas en los balnearios y suburbios del
continente.
En parte, esto se debi6 a una reaccion del cliente-usuario, quien en sus encargos comenzdé a reclamar
a los arquitectos una "diferenciacion" con respecto a la repetitiva aplicacion de las normativas
clasicas, lo cual llevaba al "anonimato" de las obras. LLos primeros recursos para cumplir con estas
demandas fueron el aumento de la grandiosidad de la obra y de la densidad decorativa, apelando
luego a la utilizacién de elementos de variado origen. La vertiente italiana del eclecticismo, que
evoluciond hacia el monumentalismo "imperial" y cuya médxima expresion es el "Monumento a
Vittorio Emmanuelle 11" en Roma, goz6 de notable fortuna en el continente americano. Fruto de ello
fueron obras como el Congreso de la Nacién en Buenos Aires realizado por Victor Meano vy el
Palacio Legislativo de Montevideo, obra de Meano y de Gaetano Moretti.
Frente a este "carnaval de estilos" surgié una reacciéon "modernista" que, tomando primero los
movimientos europeos del art nouveau y posteriormente el geometrismo art déco (il. 16 ), cambi6 el
13



repertorio de formas y conceptos sin abandonar el decorativismo. A ello ayud6 el desarrollo de las
técnicas del cemento armado que modificd las posibilidades estructurales y expresivas de los
edificios facilitando la conformacién de grandes espacios abiertos. En tal sentido, durante los afios
veinte, se erigié en Montevideo el paradigmaético Palacio Salvo (1924), del italiano Mario Palanti,
que es uno de los edificios realizados en cemento armado mas alto del mundo.

En esa época surgi6é asimismo en Uruguay la figura de Mauricio Cravotto notable arquitecto y
pionero del Racionalismo, movimiento que veremos mdas adelante. Cravotto fue autor de edificios
sefieros como el Palacio Municipal (il. 17) en 1929, obra en la que se aprecia el influjo de Frank
Lloyd Wright, y el Rambla Hotel, en 1940; se habia graduado en la Universidad de la Republica en
1917 con Medalla de Oro y fue premiado con un viaje de estudios (1918). Recorri6 América y
Europa, perfecciondandose en la Ecole des Beaux Arts de Paris. Entre sus actividades destacan su
labor como docente de Proyectos y de Urbanismo en la Facultad de Montevideo (1921-1952) y
como fundador y Director del Instituto de Urbanismo (1936-1952).

La arquitectura neocolonial: la mirada introspectiva sobre América

Este peculiar movimiento de la arquitectura americana surgié hacia la segunda década del siglo XX.
Fue la expresion arquitectonica mas destacada en torno a la ideologia nacionalista y americanista,
vinculdndose a la literatura -obras como "La Restauracion Nacionalista" (1909) del escritor
argentino Ricardo Rojas son paradigmdticas en este sentido- y a movimientos pictdricos y
escultéricos como el costumbrismo y el indigenismo. Basdndose en la recuperacion de la propia
historia tras un siglo de mimetizacion cultural con Europa, la obra de arquitectos como los
argentinos Martin Noel y Angel Guido, tendié al rescate de la arquitectura colonial, revalorizando el
papel de Espafia en la formaciéon de la cultura americana y reivindicando las manifestaciones
artisticas del mundo indigena. En el caso de Chile, existié una recuperacion de la arquitectura
tradicional criolla, ligada en cierta medida al Neocolonial, cuyos representantes mas conspicuos
fueron Alfredo Benavides Rodriguez y, ya en los 30, Roberto Davila Carson.

De los arquitectos citados, Martin Noel desarrollé una incesante actividad en el campo del
disefio, la teoria y la historia de la arquitectura como asimismo en el urbanismo y la gestion en el
campo cultural. Fue presidente de la Comisién Nacional de Bellas Artes entre 1919 y 1930. De
sus obras arquitecténicas pueden citarse como las mds destacadas el Palacio Noel, actual Museo
de Arte Hispanoamericano "Isaac Ferniandez Blanco", en Buenos Aires (1922), la Estancia "El
Acelain” en Tandil (1924), el edificio de la Embajada argentina en Lima, Perd (1928) y el
Pabellon Argentino de la Exposicion Iberoamericana de Sevilla (1929). Autor de notables
estudios sobre arte argentino e hispanoamericano, sobresalen entre sus escritos "Contribucion a
la historia de la arquitectura hispanoamericana" (1921), "Fundamentos para una estética
nacional” (1926) y "Palabras en accion” (1945).

En lo que respecta a Guido, basé su actuacién arquitecténica y critica en la recuperaciéon moderna
de la arquitectura colonial peruano-boliviana. Este modelo se reflejo en sus dos obras més sefieras,
su propia casa en Rosario, en 1926, y en la del escritor Ricardo Rojas (il. 18). en 1927, en Buenos
Aires. Entre sus textos mds importantes destacan "Fusion Hispano-indigena en la arquitectura
colonial" (1925), '"Orientacion espiritual de la arquitectura en América” (1927) vy
"Redescubrimiento de América en el Arte" (1940).

El "Racionalismo'' o "'estilo internacional"'
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El Racionalismo fue uno de los movimientos mds destacados y singulares en la arquitectura
americana del siglo XX, que, calificado como "estilo internacional”, se extendi6 por el continente
durante los afios treinta y cuarenta. En una primera fase se impuso la llamada "arquitectura naval",
proliferando ventanas circulares u ojos de buey, barandas curvas, balcones semejando puentes de
mando, volimenes como proas, etc.. Mds adelante comenzd a consolidarse una arquitectura
desornamentada o "racionalista", base para el afianzamiento de ciudades intermedias como Rosario
y Bahia Blanca en la Argentina, y con gran presencia en las capitales del Cono Sur, Buenos Aires (il.
19), Santiago de Chile (il. 20) y fundamentalmente en Montevideo (il. 21) donde el "estilo
internacional” alcanzé ribetes tan altos que en tal sentido sitian a esta ciudad entre las mas
destacadas del continente americano. En la capital uruguaya tenemos tempranos ejemplos de calidad
en edificios como el de la Aduana (il. 22), obra de J. Herran en 1929.

Entre los ejemplos de arquitectura racionalista hallados en la regiéon sobresalen la inconclusa
Facultad de Ingenieria, de Julio Vilamaj6, en Montevideo, y el Edificio Kavanagh (il. 23), de
Sanchez, Lagos y De la Torre, en Buenos Aires, obras ambas de 1936. El Kavanagh 1leg6 a ser en su
momento el rascacielos mas alto de Sudamérica, simbolizando, junto al Obelisco, obra de Alberto
Prebisch, la modernidad portea.

Entre las figuras del movimiento, ademds de Prebisch, puede sefialarse en la Argentina a los
arquitectos Leén Dourgé y Wladimiro Acosta. Entre los proyectos mds recordados de Prebisch se
encuentran el de la "Ciudad Azucarera” que presentd, junto a Eduardo Vautier, en el Salén Nacional
de Bellas Artes (1924), y fundamentalmente el disefio del Obelisco (1936) y el Cine Gran Rex
(1937).

En lo que atafie a Dourgé, de origen francés y arribado a la Argentina en 1913 tras formarse en la
Ecole Nationale de Arts Décoratifs en 1912, realizé trabajos de colaboracién con el estudio de
Alejandro Bustillo, siendo testigo y protagonista de la transicion del academicismo al Racionalismo.
Su obra mds destacada es el conjunto Solaire (1934) en Buenos Aires, en el que se pone de
manifiesto la calidad de su lenguaje.

En cuanto a Acosta, de origen ruso, arribé a la capital argentina a finales de los afios veinte, previa
formacion en Roma y Berlin, y se erigi6 como destacada figura de la arquitectura moderna
argentina. Caracteristicas de sus obras son el interés por la situacion geogréfica y por las condiciones
sociopoliticas de los lugares en los que trabajo, pudiéndose sefalar entre ellas las viviendas para
zonas suburbanas de Rosario (Argentina).

También puede sefialarse en esta época la actuacion de Fermin Bereterbide, autor del Conjunto Los
Andes en 1926 y la Casa Colectiva en Flores (calles Yerbal y Gavildn), dos notables obras de
vivienda econdmica colectiva. En 1940, junto a los arquitectos uruguayos Mauricio Cravotto y Juan
Antonio Scasso, gand el Primer Premio en el Concurso para el Plan Regulador de Mendoza. En esos
afios proyect6 el Conjunto Hogar Obrero, en Buenos Aires, junto a Wladimiro Acosta, construccién
que dirigird durante los cincuenta.

En Chile, el ingreso a la "modernidad"” se produjo desde finales de los veinte y en los treinta, siendo
uno de los pioneros Sergio Larrain, autor, junto a Jorge Arteaga, del Edificio Oberpaur en Santiago
(1928-1929), y de la Escuela Naval de Valparaiso. Larrain se asocié en 1948 con Emilio Duhart
Harosteguy, formado junto a Walter Gropius en Harvard y que afios después, en 1952, trabajo junto
a Le Corbusier en algunos proyectos para la India. Duhart es autor del Edificio de las Naciones
Unidas en Santiago (1960-1966), obra en la que participé el pintor cubano Mario Carrefio, y de otros
edificios mas modestos en Chile como la Hosteria en la localidad de Castro (il. 24), de 1962, dos
afios antes de su radicacion definitiva en Francia.
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Retornando nuestra mirada sobre los afios treinta, podemos hacer referencia al edificio de la Escuela
de Derecho (il. 25) de Santiago de Chile, obra de Juan Martinez (1936), construida en momentos en
que en todo el continente americano se sucedieron obras publicas financiadas por el Estado como ser
escuelas, hospitales, barrios de viviendas, etc., fendmeno que se acentud en las décadas siguientes.
Al respecto, podriamos mencionar en la Argentina un sinnimero de obras, entre ellas el Ministerio
de Economia (il. 26), en la Plaza de Mayo, Buenos Aires, construido hacia 1945 por los arquitectos
de la Direccion General de Arquitectura.

La arquitectura en torno a mediados del siglo XX

En la faz arquitecténica, las premisas del movimiento moderno predominaron a partir de la década
del 50, generando modificaciones en los perfiles de las ciudades al amparo de politicas especulativas
de caricter inmobiliario que aseguraron fuerte rentabilidad. Se produjo una expansién de areas de
servicios y nuevos barrios residenciales, mientras una arquitectura "internacional” tendi6 a destruir
elementos de identidad de diversas ciudades en nombre de la "modernidad".

Los arquitectos que plantearon un rechazo a esta actitud y que reclamaron un respeto por el "espiritu
del lugar”, fueron sisteméaticamente silenciados por el triunfalismo de quienes impusieron las modas
externas. Lo propio sucedié con quienes desarrollaban creativamente propuestas tecnoldgicas de
bajo costo y alta calidad espacial como Eladio Dieste en el Uruguay, una de las figuras mas notables
de la ingenieria y la arquitectura americana del siglo, cuya obra se ha revalorizado en los tltimos
anos.

Caracteristica de Dieste son sus obras de "cerdmica armada", que destacan por la economia de
recursos empleada, las claridades expresivas, el respeto por las tradiciones arquitecténicas y el
entorno, y un firme compromiso moral con la realidad social del pais. Entre las mismas
sobresalen las iglesias de Atlantida (1957-1958) y Durazno (1967-1971), el Mercado de
Abastecimientos de Porto Alegre, Brasil (1969) y el reciclaje del antiguo depdsito del Puerto de
Montevideo (1978).

En lo que a la Argentina respecta, el ingreso de la "modernidad" fue lento y poco consistente,
sumiéndose la arquitectura de los afos 40 y 50 en un claro desconcierto. Esto se acentud a partir de
1955 cuando se produjo la caida de Perdén y los "modernos" tomaron por asalto las Universidades,
intentando mostrar en sus obras que se hallaban "a la dltima moda" de lo producido en los centros
internacionales, pero manifestando un desconocimiento de la realidad local. No ocurre esto en obras
como la Iglesia de Fdtima (1957) en la localidad bonaerense de Martinez, realizada por Claudio
Caveri y Eduardo Ellis, arquitectos que si entroncan los movimientos modernos con las tradiciones
locales.

Otro de los arquitectos que mostré un profundo respeto por las propiedades ambientales fue Eduardo
Sacriste, graduado en la Universidad de Buenos Aires (1932) y que se desempefié como director del
Instituto de Arquitectura (1945-60) y como profesor de Composiciéon Arquitectonica, Teoria e
Historia de la Arquitectura en la Facultad de Arquitectura de la Universidad Nacional de Tucumén
(Argentina), de la que también fue Decano.

La calidad tecnoldgica y la racionalidad funcional marcaron la obra de Mario Roberto Alvarez,
figura preponderante de la arquitectura argentina de la segunda mitad de siglo, autor de obras
relevantes en la que se deja entrever el influjo de Mies Van der Rohe. Aun cuando sus afios mas
prolificos fueron los 60 y 70, con anterioridad realiz6 magnificos trabajos como el Teatro Municipal
y el Centro Cultural San Martin (1956-1960).
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LAS ARTES PLASTICAS EN EL CONO SUR (1940-1960). LAS NUEVAS VANGUARDIAS
Y LA VARIEDAD DE PROCESOS.

Las artes plésticas del Cono Sur a partir de mediados de los afios treinta y en especial a partir de los
cuarenta, estuvo marcado por la actuacién decisiva, en el plano tedrico y pléstico, del uruguayo
Joaquin Torres Garcia, luego de su regreso desde Europa en 1934. Con este artista comenzé el
afianzamiento del "constructivismo", movimiento que llegé a tener honda repercusion en el arte
rioplatense, primero, y luego en el resto del continente. Torres Garcia planted el redescubrimiento de
la América prehispénica a través de un variado lenguaje de simbolos, siendo paradigmaética su teoria
sobre el "Universalismo Constructivo".

La influencia de Torres Garcia fue directa en el Uruguay a través de sus actividades docentes en el
Taller que llevo su nombre, y sus ideas cruzaron el Plata para arraigarse en el pensamiento y la obra
de los movimientos Asociaciéon Arte Concreto-Invenciéon y Arte Madi, cuyas figuras mads
representativas fueron Tomas Maldonado y Gyula Kosice. Las pinturas y construcciones producidas
por los artistas ligados a estos movimientos reflejaron tanto la impronta del uruguayo como del suizo
Max Bill.

Comenzaremos el recorrido por las manifestaciones artisticas de los afios cuarenta y cincuenta por el
Uruguay, refiriendo a la obra de Torres Garcia, para pasar luego a resefiar lo acaecido en los otros
paises.

Uruguay. La presencia decisiva de Joaquin Torres Garcia

La figura de Torres Garcia es sin duda la mas importante, no solamente para el Uruguay sino
también para el Cono Sur donde fue la piedra angular del constructivismo a partir de los afios treinta.
La trayectoria de Torres Garcia esta signada por su formacién en Europa y su dilatada trayectoria en
ese continente. Siendo muy pequefio se traslado a la localidad catalana de Matar6 donde recibi6
sus primeras lecciones de pintura y dibujo con Josep Vinardell en la Escuela de Artes y Oficios.
Pas6 a Barcelona en 1892 donde se perfeccion6 en la Academia de Bellas Artes junto a Antonio
Caba. Inspirdndose en la estética de Puvis de Chavannes, realiz6é en 1908 varias pinturas murales
en Barcelona, destacando las del Ayuntamiento, la iglesia de la Divina Pastora en Sarria y los
lienzos para la capilla del Santisimo Sacramento de la iglesia de San Agustin.

En 1918 Torres Garcia formé parte del grupo "Courbet” junto a los artistas Francesc Domingo,
Josep Llorens-Artigas, Joan Mird, Enric Ricart y Rafael Sala. Dos afios después partié con
destino a Paris y a Nueva York, ciudad ésta donde permanecio hasta 1922 en que pasé a Italia. A
partir de 1926 se instal6 en Paris donde su arte comenzd a experimentar cambios decisivos,
trabajando sobre estructuras constructivistas e incorporando lenguajes de signos, tras lo cual se
produjo su regreso al Uruguay en 1934.

Al afio de retornar a Montevideo procedente de Europa, fund6 la Asociacion de Arte Constructivo
(1935) dentro de la que desarroll6 una tarea pedagdgica que tuvo continuidad en el Taller Torres-
Garcia (1943). Torres Garcia preconizé en aquellos afos la teoria del "Universalismo Constructivo",
mediante la cual proponia la creacion de un arte americano de vigencia universal. De destacada labor
pedagdgica, el uruguayo dejo sentadas las bases de su "Doctrina" en numerosas publicaciones. En
ellas sefal6 la necesidad de una conjuncién entre lo antiguo y lo moderno, aspecto que en la préctica
se tradujo en una combinacién entre las formas y disefios del arte precolombino y las técnicas
constructivistas, planteando asi una busqueda, a través de la modernidad, de la auténtica tradicién
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americana. Esto se aprecia claramente en una de sus obras mds paradigmaticas, el "Monumento
Cosmico" (il. 27), obra de 1939 emplazada en el Parque Rod6 de Montevideo.

En lo que respecta al Taller Torres-Garcia, su fundaciéon data de 1943 y sus actividades se
extendieron hasta 1962. Conformado inicialmente por los artistas uruguayos Julio Alpuy, Gonzalo
Fonseca, Francisco Matto, Manuel Pail6s, José Gurvich, y los hijos del maestro, Augusto y Horacio
Torres, el Taller se convirtidé en singular terreno de experimentacion para el constructivismo y la
abstraccion, no limitdndose las creaciones artisticas a la pintura y a la escultura sino mostrando una
amplitud de técnicas que incluyeron los textiles, la cerdmica, los muebles y los disefios
arquitecténicos.

Argentina

Desde los afios 40 a los 60 el arte argentino estuvo signado, como sefialamos, por la influencia de
Joaquin Torres Garcia, y por los diferentes movimientos y expresiones artisticas que de ellos
derivaron. Los artistas argentinos dieron el primer paso hacia la consolidacién del arte no-figurativo
en Iberoamérica a mediados de los afios cuarenta, con la publicacion de "Arturo. Revista de Artes
Abstractas" (1944), que fue el punto de partida para el surgimiento de la Asociaciéon Arte Concreto-
Invencién (1946), de la cual derivé el Perceptismo (1947), y del grupo Madi (1946), grupos
fundacionales.
La Asociacion Arte Concreto-Invencion estuvo conformada inicialmente por Tomds Maldonado,
Alfredo Hlito, Manuel Espinosa, Ennio lommi, Claudio Girola, Ratil Lozza, Rembrandt Van Dick,
Juan Melé, Lidy Prati y Jorge Souza. Sus primeros pasos fueron una exposicion en el Salon Peuser
de Buenos Aires (marzo de 1946) en el transcurso de la cual se presentd el "Manifiesto
Invencionista” redactado por Maldonado, y la publicacion de la "Revista Arte Concreto”. La
Asociacién se disolvié en 1948 al emprender Maldonado su primer viaje a Europa, ya concentrado
su interés en la arquitectura y el disefio. En 1954 Maldonado se instalé en Alemania, invitado por
Max Bill, desempefidndose como profesor de la Escuela de Disefio de Ulm. En 1971 se radicé en
Italia ensefiando en la Facultad de Arquitectura del Politécnico de Milén.
Fue en 1947 cuando surgié en Buenos Aires el Perceptismo, movimiento formado por Ratil Lozza,
sus hermanos Rafael y Rembrandt Van Dyck y Alberto Molenberg, disidentes de la Asociacion Arte
Concreto-Invencion. Al igual que las otras agrupaciones de arte concreto actuantes en la capital
argentina, publicaron un manifiesto y una revista homénima, cuyo ultimo ejemplar se publicé en
1953, aio que parece marcar la disolucion definitiva del grupo. Lozza, junto a Abraham Haber, es el
principal teorizador del Perceptismo, sosteniendo el carédcter de las pinturas como simples objetos
artisticos en los que debian sobresalir numerosos planos, dividiéndose la forma del color.
En cuanto al grupo Madi, fue liderado a partir de 1946 por Gyula Kosice, autor del "Manifiesto
Madi", e iniciador en la Argentina de las experiencias cinéticas. En su obra destacan las
construcciones articuladas, con efectos luminicos y una clara tendencia al movimiento, en las que
incorpora tubos de luz fluorescente y chorros de agua (il. 28). Le acompaiaron en la experiencia
Madi, Rhod Rothfuss, Carmelo Arden-Quin, Martin Blaszko, Diyy Laafi y Juan Bay. Poco antes, en
1945, el grupo habia realizado dos exposiciones, la de "Artconcret Invention" y la organizada por la
fotégrafa Grete Stern en su casa, en las que los participantes ya combinaron las artes visuales con
representaciones musicales y recitales literarios. Madi prolongé su existencia como grupo a lo largo
de los afios cincuenta y sesenta realizando exposiciones destacadas como la llevada a cabo en la
Galeria Denise René, en Paris (1958) o la titulada "Los primeros 15 afios de Madi", en el Museo de
Arte Moderno, en Buenos Aires (1961).
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Por su trayectoria en la Argentina pero fundamentalmente por su influencia en el arte europeo en
general e italiano en particular, no debe soslayarse la figura de Lucio Fontana, originario de la
ciudad de Rosario. Tras su primera experiencia europea en la que experimento la abstraccion y el
futurismo, retornd a su pais en 1939. En 1946 lanz6 el "Manifiesto Blanco", base para sus futuras
investigaciones "espacialistas". En 1947 se radic6 en Mildn donde redacté el primer "Manifiesto
Espacial” -los siguientes fueron en 1949, 1950 y 1951-. Ejecut6 "esculturas espaciales”, inici6 el
informalismo matérico e incorporé a sus obras piedras, vidrios coloreados y otros elementos.
Entre 1951 y 1953 realiz6é pinturas con "agujeros" y sus primeras ambientaciones espaciales
iluminadas con luz negra.

A partir de los afios cincuenta se consolidé progresivamente en la Argentina el Informalismo,
manifestdndose en cierta medida como una alternativa a las corrientes constructivas en boga. En este
pais alcanz6 gran sensibilidad expresiva y lirismo en las obras de los miembros del denominado
"Grupo Cinco", surgido en 1952 con José Antonio Ferndndez Muro -exiliado espafiol-, Sarah Grilo,
Miguel Ocampo, Kasuya Sakai y el arquitecto-pintor Clorindo Testa.

Una tendencia informalista més agresiva y destructiva reuni6 en una exposicion llevada a cabo en la
Galeria Van Riel de Buenos Aires (1959) a un conjunto de artistas entre los que sobresalen Kenneth
Kemble y Alberto Greco. Iniciados también en la abstraccion, los argentinos Jorge De la Vega,
Ernesto Deira , Romulo Maccié y Luis Felipe Noé, fueron, ya en los afios sesenta, eximios
exponentes de la Nueva Figuracion latinoamericana.

Otra vertiente derivada de la Abstraccion Geométrica en la Argentina fue el llamado Arte
Generativo, movimiento que tuvo su origen en Buenos Aires en 1960, cuando el critico y
coleccionista argentino Ignacio Pirovano propuso tal denominacién a los pintores Eduardo Mac
Entyre y Miguel Angel Vidal para definir su obra artistica. El término "Generativo" implicaba el
hecho de engendrar secuencias Opticas a través del movimiento de lineas circulares, verticales y
horizontales, tanto en obras bidimensionales como tridimensionales. De esta manera, mediante la
convergencia de lineas y la colocacién sucesiva de figuras geométricas dispuestas sobre
determinados ejes de desarrollo, se llegd a la creacion de efectos de gran dinamismo. A las ideas
propuestas por Mac Entyre y Vidal se acercaron posteriormente sus compatriotas Ary Brizzi y
Rogelio Polesello.

Para estos afios debe destacarse también la obra escultérica de Libero Badii y de Alicia Penalba,
de gran singularidad y dificil de encasillar debido a su notorio eclecticismo. Ambos artistas
tuvieron en comun el hecho de haber inspirado parte de sus producciones en las culturas arcaicas
americanas. En Badii destacan la irracionalidad, el miedo y la magia como factores actuantes,
caracteristicas que deja entrever en obras como "El Alma" (il. 29). En cuanto a Penalba, su obra
estuvo signada por las morfologias creadas a partir del reino vegetal como asimismo por sus
tétems.

Chile

El arte chileno transit6 caminos diferentes a los vistos en Uruguay y la Argentina. Paris, como en
décadas anteriores, continud siendo referente ineludible para los artistas del pais andino. En
primer lugar podemos hacer referencia a Luis Vargas Rosas, fundador y director del "Grupo
Montparnasse" entre 1923 y 1925, que pasé a residir en la capital francesa a partir de este dltimo
afo y hasta 1941 en que, tras el estallido de la segunda guerra mundial, decidi6 su retono a Chile.
En los afios treinta, Vargas Rosas fue evolucionando en su pintura dejando de lado obras con
reminiscencias cubistas e interesandose sucesivamente por las corrientes abstractas influido por

19



Bill Hayter. En 1938 pint6 el 6leo "Cielos de Espaiia” caracterizado por sus elementos abstractos,
y su ritmo vigoroso que evoca banderas sobre un cielo tenebroso; es su vision personal de la
guerra civil espafiola. Tras su retorno a Chile volvié paulatinamente a interesarse por el paisaje,
aun cuando en 1944 realiz6 la primera exposicion abstracta que se recuerda en Santiago.
Importante en el proceso de la pintura chilena fue la llamada "Generacién del 40", denominacién
que englobd a un amplio conjunto de artistas con estilos artisticos muy diferentes entre si, ya que
habfa figurativos, abstractos, surrealistas y cultores del arte 6ptico. Una caracteristica que si se dio en
la mayoria de ellos fue su interés por la recuperacion del paisaje chileno, las escenas costumbristas,
las escenas de interior, bodegones, etc., para cuyas representaciones se tomaron premisas de
movimientos como el fauvismo o el expresionismo aleman. Podemos citar aqui los nombres de
Israel Roa, Sergio Montecino, Aida Poblete y Ratil Santelices entre muchos otros.

Para ese entonces ya era reconocida la trayectoria de Roberto Matta, sin duda la personalidad mas
sefiera que dio Chile al arte americano del siglo XX , aun cuando la mayor parte de su vida residié
en Paris. Arquitecto de profesion -lo mismo que sus compatriotas pintores Nemesio Antinez y
Ernesto Barreda-, Matta se formé en esa ciudad en el estudio de Le Corbusier a partir de 1933. A
finales de los afios treinta, entrd en contacto con el Surrealismo, corriente en la que desarrollard una
obra caracterizada por un excepcional tratamiento del dibujo y en la que paulatinamente ird
incorporando elementos de las culturas americanas (il. 30). Al estallar la segunda guerra se instal6 en
Nueva York produciendo aqui su obra mds fecunda, entre 1939 y 1948, afio éste en que retornd a
Europa. El arte de Matta, finalizando el siglo, mantiene aun su vigencia.

Dentro de las corrientes surrealistas desarrolldé también su obra el artista cubano Mario Carrefio,
radicado en Chile en 1957. En torno a ese afio su pintura, que ha pasado ya por diversas etapas, se
inclin6 a la abstraccién a través de un gran rigor formal. En su progresiva vuelta a la figuracion,
Carrefio habria de realizar un amplio conjunto de obras de marcado interés por la tradicion clésica,
con tendencia a recuperar conceptos del surrealismo, aunque con reminiscencias de la pintura
metafisica italiana (il. 31).

Paraguay

Aun cuando en Paraguay, a partir de los afios cuarenta se dio una prolongacién de la inercia de las
décadas anteriores, existieron algunos indicios de cambio que llegaron a animar a los artistas a
conformar un ambito artistico en donde poder desarrollarse. Si bien esto fue cierto, siguieron
destacando personalidades aisladas, tal el caso de Ofelia Echagiie Vera, quien tras perfeccionar su
arte figurativo junto a los argentinos Alfredo Guido y Emilio Centurién en Buenos Aires, retorné a
Asuncién en 1946.

En 1950 arrib6 al Paraguay el pintor brasilefio Joao Rossi, entusiasta artista que se solidarizé con las
inquietudes del ambiente asuncefio y comenzd a imponer su magisterio agrupando en torno de si
varias vocaciones dispersas. En pocos meses logré encauzar una conciencia activa en los jovenes
artistas paraguayos y los encuentros, conferencias, cursos y exposiciones se sucedieron con mayor
asiduidad.

Joao Rossi fue, tiempo después, secretario del Centro de Artistas Plasticos, entidad a la que le cupo
el honor de organizar el Primer Salén Femenino de Artes Plésticas en el pais. Asimismo, Rossi fue
firmante en 1952, junto a Josefina P14, del "Manifiesto del Arte Moderno Paraguayo” que se public
a modo de introduccién en el catdlogo de la primera exposicion de Olga Blinder, otro nombre de
preeminencia en la pldstica paraguaya de la segunda mitad de siglo.
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La primera gran ruptura se produjo con motivo de la invitacion recibida por Paraguay para participar
en la II Bienal de Sao Paulo, en 1953, y la decision de los encargados de seleccionar el envio de
presentar obras de corte tradicionalista, paisajes y tipos paraguayos. Las criticas en Brasil fueron
desfavorables y la reaccion de los "modernos" paraguayos se hizo sentir.

Fue ese el momento en que surgié el Grupo Arte Nuevo, primer intento mancomunado por renovar
las artes plésticas paraguayas. Lo formaron Josefina P14, Olga Blinder, Lili del Ménaco y José
Laterza Parodi, sumandose a posteriori otros artistas.

Este grupo, que carecié de reglamentos y de estatutos, realizé su primera exposicién conjunta en
1954. Al no poder contar con una sala adecuada, los artistas exhibieron sus obras en los escaparates
comerciales de la calle Palma, a lo largo de 600 metros. Se denominé al acontecimiento Primera
Semana de Arte Moderno Paraguayo, como emulando a la Semana de Arte Moderna de Sao Paulo
de 1922. La exposicion paso luego a Buenos Aires donde se exhibid en la Sala de la Sociedad de
Artistas Plasticos. Los logros del arte paraguayo quedaron evidenciados en la IV Bienal de Sao
Paulo, en 1957, cuando fue galardonado uno de sus representantes, José L. Parodi.

Un afio antes habia arribado a Asuncién el brasilefio Livio Abramo, quien habia tenido en el pais
vecino importante papel en la evolucion del grabado moderno. Fundador del Taller de Grabado
"Julidn de la Herreria", con Abramo el Paraguay recuperé un medio expresivo que habia perdido
momentineamente.
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ILUSTRACIONES
1) José Malanca. "Cuzco" (1925). Coleccién privada, Buenos Aires.

2) Cesareo Bernaldo de Quirds. "El cantor y los troperos"” (1924). Museo Nacional de Bellas Artes,
Buenos Aires.

3) Florencio Molina Campos. "La 'Fonda del Buen Amigo''. Coleccion Zurbardan Galeria, Buenos
Aires.

4) Emilio Pettoruti. "El pdjaro herido" (1954). Coleccion privada.

5) Xul Solar. "Mundo" (1925). Coleccion Rachel Adler Gallery, Nueva York.

6) Alfredo Guttero. "Composicion religiosa" (1928). Coleccion privada, Buenos Aires.

7) Lino Enea Spilimbergo. "La terraza". Coleccion privada, Buenos Aires.

8) Ricardo Carpani. "Hombre con caballo” (Mural). Loja, Granada (Espaiia).

9) Pedro Figari. "El pueblo”. Coleccién privada, Buenos Aires.

10) José Belloni. "La carreta” (1934). Parque Batlle y Ordéiez, Montevideo.

11) Enrique Lussich. Mausoleo de Rodolfo Musante (1941), Cementerio Central, Montevideo.
12) Bernabé Michelena. Monumento al Maestro (1945). Parque Batlle y Ordéfiez, Montevideo.
13) Marta Colvin. "Madre Tierra (Pachamama)". Parque de las Esculturas, Santiago de Chile.
14) Sergio Castillo. "Erupcion”. Parque de las Esculturas, Santiago de Chile.

15) Juan Egenau. "La pareja” (1961). Parque de las Esculturas, Santiago de Chile.

16) Casa Art Deco (c. 1935) en la ciudad de Rosario, Argentina.

17) Mauricio Cravotto. Palacio Municipal (1929), Montevideo.

18) Angel Guido. Detalle de la Casa de Ricardo Rojas (1927), Buenos Aires.

19) Leopoldo Scwarz. Edificio Calmer (c. 1940), Buenos Aires, Argentina.

20) Edificio racionalista (c. 1940), Santiago de Chile.

21) Edificio racionalista, en Av. 18 de Julio y Javier Barrios Amorin, Montevideo.
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22) J. Herran. Edificio de la Aduana (1929), Montevideo.

23) Sanchez, Lagos y De la Torre. Edificio Kavanagh (1936), Buenos Aires.
24) Emilio Duhart Harosteguy. Hosteria (1962) , Castro (Chile).

25) Juan Martinez. Escuela de Derecho (1936), Santiago de Chile.

26) Direccion General de Arquitectura. Edificio del Ministerio de Economia (c. 1945), Buenos
Adires.

27) Joaquin Torres Garcia. "Monumento Césmico" (1939), Parque Rodd, Montevideo.
28) Gyula Kosice. "Cosmogonia de Agua", Resistencia (Argentina).

29) Libero Badii. "El Alma", Resistencia (Argentina).

30) Roberto Matta. "Espacio de la especie”. Coleccion privada.

31) Mario Carrefo. "Aurora de volcanes". Coleccion privada.
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CRONOLOGIA

1921: Primera exposicién del uruguayo Pedro Figari en Buenos Aires, que marcd un hito en la
innovacion del &mbito de la pléstica argentina.

1923: Surgimiento del Grupo Montparnasse, en Santiago de Chile, renovadores del arte en ese pais.

1924: Las vanguardias comianzan a imponerse en Buenos Aires: surgen el periddico Martin Fierro y
la Asociacion Amigos del Arte, y Emilio Pettoruti realiza su primera y polémica exposicion.

1929: Mauricio Cravotto construye en Montevideo el Palacio Municipal.
1933: El chileno Roberto Matta ingresa en el estudio del arquitecto Le Corbusier, en Paris.

1934: Joaquin Torres Garcia retorna al Uruguay después de su larga estancia en Europa, fundando al
afio siguiente la Asociacion de Arte Constructivo.

1936: Se erigen en Buenos Aires el Obelisco, obra de Alberto Prebisch, y el Edificio Kavanagh, de
Sanchez, Lagos y De la Torre.

1943: Se funda en Montevideo el Taller Torres Garcia.

1946: Surgen en Buenos Aires la Asociacion Arte Concreto-Invencién y Arte Madi. Lucio Fontana
lanza en la Argentina su "Manifiesto Blanco", un afio antes de su radicacién en Mil4n.

1950: Arriba a Asuncion el pintor brasilefio Joao Rossi, responsable de fomentar el &mbito artistico
paraguayo.

1952: Presentacion en Buenos Aires del Grupo Cinco, representantes del Informalismo argentino.

1954: Se lleva a cabo en Asuncidn la "Primera Semana de Arte Moderno Paraguayo", exposicion
inicial del Grupo Arte Nuevo que fue un hito en la renovacion del ambiente plastico de Asuncidn.

1957: Claudio Caveri y Eduardo Ellis construyen la Iglesia de Fatima en Martinez (Buenos Aires).
1957-1958: Eladio Dieste construye la Iglesia de Atldntida (Uruguay).

1960: Se lleva a cabo la presentacion del grupo de Arte Generativo en la Argentina.

25



