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PRESENTACION.

Este estudio, se ha planteado como propdsito analizar desde las artes plasticas, el
problema de la identidad y la diferencia como aspectos de la modernidad, para estos
efectos, se realizd una revision historiografica acerca de lo que se ha entendido como
modernidad y la insercion de América Latina en este proceso, ya que en este caso, el
estudio de la identidad y la diferencia, se realiza desde la posicion del arte latinoamericano
con respecto al arte producido por los centros que han hegemonizado los procesos de la
modernidad, como parte de esta problematica, ha sido necesario conocer los imaginarios
diferenciadores, que ha hecho posible que la construccion y defensa de la identidad sea una
preocupacion constante en el pensamiento latinoamericano.

A través del conocimiento de lo anterior, se ha constatado que el arte no ha estado ajeno
a la preocupacion por la identidad y la diferencia, por el contrario, ante la inestabilidad de
las instituciones politicas que ha caracterizado a la mayoria de los paises de la region, el
arte ha sido un bastion importante en la construccion de los nacionalismos y la defensa de
la identidad de los pueblos. En el caso particular de las artes plasticas, en la historia del arte
hispanoamericano colonial, tenemos manifestaciones ejemplares de lo que podria sefialarse
como interpretacion local del arte europeo, y que da lugar a la expresion americana,
resultado de una sintesis de la iconografia y técnica pictorica europea con la iconografia y
técnica indoamericana o afroamericana (arte tequitqui o indocristiano, escuela cuzquefia de
pintura, el barroco americano, etc.) y que hace posible el nacimiento de una nueva forma de
expresion. Asi mismo, una vez, como parte de la cultura decimondnica, estan las propuestas
del romanticismo americano en torno al lenguaje nacional y el modernismo finisecular,
sefialado como un movimiento cosmopolita, que surge desde Ameérica, asi como las
propuestas autonomistas de las vanguardias latinoamericanas de la primera mitad del siglo
XX, que se organizan en torno a la idea de ser modernos y ser nacionales a la vez.

El presente estudio, tiene como centro de interés el conocimiento sobre un movimiento
vanguardista en las artes plasticas, que surge en 1934 en el Uruguay, conocido como
Escuela del Sur, este movimiento se propone la modernizacién de las artes plasticas en el
Uruguay, e influir con su propuesta plastica en el resto de América Latina, al respecto, la

Escuela del Sur, se propone construir un arte latinoamericano, que de cuenta del potencial



creativo que tiene la region, retomando la herencia del arte moderno europeo, y la tradicion
del arte precolombino. Es de sefialarse que la importancia de la Escuela del Sur entre los
movimientos y vanguardias latinoamericanas de la primera mitad del siglo XX, destaca por
dos hechos fundamentales: por ser una movimiento artistico que se aparece entre la frontera
de lo que se conoce como las primeras vanguardias que surgen principalmente en los afios
veintes, y las segundas vanguardias que surgen principalmente a principios de los afios
cuarentas del siglo XX, en este sentido, la Escuela del Sur presenta posiciones ideoldgicas
que corresponden a las primeras vanguardias, pero, también, manifiesta algunas proclamas
que seran retomadas por las segundas vanguardias en los afios cuarentas y cincuentas.

En cuanto a las primeras vanguardias, al igual que éstas, la Escuela del Sur, tiene como
objetivo la construccién de un arte latinoamericano que sea moderno, sin que ello implique
perder la identidad, es decir, el punto de partida del arte moderno latinoamericano debe ser
con base a la interpretacion de lo local (color, luz, textura, sabor de nuestro entorno), pero
sin perder de vista el equilibrio con la tradicion del arte occidental y el arte indoamericano,
entendiendo como tradicion aquello que habra traido y permanece en el tiempo (geometria,
estructura, medida, proporcion) en este sentido, la modernidad artistica latinoamericana
consiste en la expresion que hace referencia al espiritu del hombre latinoamericano como
diferente con respecto al europeo, y por tanto, su modernidad radica en hacer de la
diferencia, no un rasgo de inferioridad como lo ha hecho saber la modernidad eurocentrista,
sino la diferencia como un rasgo distintivo, legitimo y reconocido con igual valor, en
relacion al aporte a la cultura universal. En cuanto a los postulados de las llamadas
segundas vanguardias artisticas, la Escuela del Sur tiene semejanzas con los conceptos de
creacion, obra de arte y artista, asi como en la propuesta plastica. Como describimos en este
estudio, la propuesta plastica de la Escuela del Sur, se orienta hacia la abstraccion en su
vertiente geométrica, a partir de este estilo, propone una abstraccion figurativa, conformada
por un rigorismo estructural geométrico, con elementos simbdlicos y miticos, que hacen
referencia a la espiritualidad de las culturas indoamericanas y arcaicas de todas las culturas.
Esto lo resuelve con formas, tonos de color y figuras planas.

A lo largo de este estudio, ponemos de relevancia la importancia de los postulados

estéticos de la Escuela del Sur, en particular nos referimos a la obra plastica. Al respecto,



destacamos las ideas de Joaquin Torres Garcia, contenidas en su obra el Universalismo
constructivo, en donde a través de postulados como el “mejor hacer saber que saber hacer”
y “hacer de lo ajeno sustancia propia”, se contempla la obra plastica como una construccion
con otro orden que no responde al de las cosas o0 fendémenos, es trascender los tiempos y las
culturas, por eso el universalismo constructivo, la de construir o crear realidades con otro
orden que el de las cosas que se perciben natural y cotidianamente. Partiendo de la idea
constructivista de que la realidad es construida por quien la observa, la obra de arte es una
realidad construida por las ideas del artista o del observador, en este sentido, tiene
importancia el postulado del mejor hacer saber (ideas, esquemas, teorias, conceptos) que el
saber hacer (saber practico, técnicas). El hacer saber, son saberes universales que
trascienden los tiempos y las culturas, tal es el caso de los saberes del orden geométrico y
metafisico.

De acuerdo a lo anterior, destacamos los elementos compositivos que para el
universalismo constructivo de Joaquin Torres Garcia son importantes para la construccion
de la obra plastica, se tiene por un lado la estructura o el orden pléastico, en el cual, se posee
como canon la seccion aurea, la medida o proporcion geométrica, por el otro lado, se
menciona la importancia de la intuicién o inspiracién, que tiene que ver con el despliegue
del yo interior y de la imaginacion en la conformacion de la obra plastica.

El contenido de este estudio, esta organizado en tres capitulos, en el primero, se aborda el
problema de la identidad y la diferencia del arte latinoamericano, en la perspectiva de la
modernidad/colonialidad, concepto acufiado por Anibal Quijano para caracterizar al
moderno sistema mundo a partir del llamado “descubrimiento” de América en 1492, se
explica asi, como este hecho historico, implico la expansion del capital y la conformacién
del mercado mundial, que tiene como base relaciones de dominacion y de poder, a partir
del cual, Europa occidental, se erige como la cultura mas moderna y avanzada de la
civilizacion mundial. En este contexto, los pueblos conquistados de América, quedan
situados en posicion de ‘“natural inferioridad”, por sus diferencias con respecto a lo
europeo, tanto en sus rasgos fenotipicos, como en sus manifestaciones estéticas y artisticas.
Se explica asi, como desde la produccion de las iméagenes, se configura lo americano desde

la mirada europea, y que da lugar, al uso de conceptos como otredad y alteridad estética,



conceptos que se plantean desde la posicién subalterna de Ameérica en el proceso de la
modernidad/colonialidad. En este capitulo, se establece que no es lo mismo ser artista
moderno europeo a ser artista moderno/colonial en América, esto lo sefialamos con base a
la afirmacion de que lo que pensamos y sentimos proviene de donde somos.

En el capitulo dos, se aborda la cuestion del arte moderno, los cambios que implico la
modernidad en la produccién, distribucién y consumo del arte, la aparicion y significado de
las vanguardias artisticas, la tradicion de la ruptura como lo define Octavio Paz. Asi como
los retos del artista moderno latinoamericano, por ser reconocido desde la diferencia, y
reivindicar una modernidad que de cabida a rostros de expresion multiple desde la
exterioridad del sistema de poder mundial. En este sentido, se aborda la configuracion de la
expresion americana, su particularidad y originalidad, destacamos al respecto, lo sefialado,
por notables pensadores y escritores latinoamericanos.

De igual forma, se destacan los legados de las vanguardias artisticas latinoamericanas,
las cuales, asumen manifestaciones distintas que sus pares las europeas, en virtud de los
contextos diferentes en que tiene lugar. Se sostiene que en general, los movimientos y
vanguardias artisticas latinoamericanas, particularmente se hace referencia a las de la
primera época, han asumido, no sélo como banderas la renovacién estética y formal, sino
también advierten un mayor compromiso social, por lo general, un artista vinculado a los
movimientos de renovacion estética en América Latina, ha sido también, un luchador
social, posicion que muchos de ellos les implico el exilio. Al respecto, se sefiala que las
manifestaciones artisticas en América Latina, se enfrentan en relacidon a lo que sucede en
Europa o los Estados Unidos, a un ambiente de mayor hostilidad para su desarrollo, pues,
por un lado, se enfrenta a fuerzas opuestas a la modernidad de indole economico/politico
(oligarquias, gobiernos dictatoriales o autoritarios) por el otro, la escasa educacion artistica
entre el publico, que hace que los espacios del arte sean reducidos a un sector reducido de
la poblacidn. Esto se establece como un rasgo diferenciador entre las vanguardias artisticas
europeas Yy latinoamericanas. No obstante, a partir de las primeras dos décadas del siglo
XX, se generan movimientos de renovacion artistica en América Latina, cuyo cometido es
hacer un arte moderno a través de un sintetismo, que incorpore lo contemporaneo con las

raices culturales de sus pueblos. Al respecto, se presentan las principales proclamas de estas



vanguardias, destacando con ello, lo que se refiere a lo planteado por dos movimientos que
ha tenido notable presencia en las artes plasticas de América Latina: EI Muralismo
Mexicano y la Escuela del Sur, este dltimo en torno del universalismo constructivo de
Joaquin Torres Garcia.

En el capitulo tercero, emprendemos los fundamentos del arte abstracto, en virtud de que
la propuesta de la Escuela del Sur se basa en la concepcion del arte abstracto en su vertiente
geomeétrica, presentamos al respecto, los origenes del constructivismo y la modalidad, que
dentro de esta corriente propone Joaquin Torres Garcia. Se habla de un constructivismo
americano, la cuestion es dar a conocer las bases que sustentan este constructivismo y su
diferencia con respecto a lo planteado por la vanguardia constructivista de origen ruso y
holandés. Ha sido de interés poner de relieve, la posicion que se tiene acerca de la identidad
y la diferencia del arte latinoamericano desde las premisas del arte abstracto, cuya
preocupacién principal es la de llevar a cabo la busqueda formal, dentro de la pureza de los
valores plasticos, es decir, desde la idea de que la pintura tiene un valor por si misma, por
los elementos plasticos que la conforman, sin hacer referencia a objetos reales de la
naturaleza. Al respecto, se destaca la referencia del constructivismo americano como un
movimiento artistico que si bien parte de la abstraccién geométrica, no deja de lado la
referencia a lo local, no obstante que esta referencia de lo local se realice con soluciones
formales geométricas, esquematicas y planas de las figuras, por lo que no es la
representacion del paisaje americano lo que interesa, sino la expresion de lo americano, a
través del manejo de lo que considera permanente en el arte de todas las grandes culturas,
como lo es la estructura geométrica, asi como la incorporacién de signos y simbolos. La
expresion americana, surge en la medida en que incorporemos el numero y la regla, pero
esto no suficiente, se hace necesaria la introspeccion o dirigir la mirada hacia dentro de uno
mismo, la concurrencia de la sinceridad y la fe, ello basta para que la espiritualidad
americana tenga lugar. La expresion americana, se entiende como la expresion criolla-
mestiza, y en este sentido, se pone de relieve la hibridez del arte latinoamericano.

En el capitulo cuarto, se hace alusion a la propuesta estética y artistica de Joaquin Torres
Garcia a través de sus conferencias y escritos recopilados en su libro EI Universalismo

Constructivo y su labor docente en la Escuela Taller de Artes Plasticas (ETAP) en
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Montevideo, Uruguay. En torno a la teoria y ensefianzas de Torres Garcia, se generé un
movimiento conocido como la Escuela del Sur, el cual, se propone la construccién de una
vanguardia desde la América Latina, un tanto para contraponer a la América sajona del
Norte.

En este capitulo, destacamos la influencia que tuvieron los planteamientos de la Escuela
del Sur, en los movimientos de arte abstracto-concreto en toda la América Latina. Para
efectos de la construccion de un arte latinoamericano, Torres Garcia disefia el mapa
invertido, el cual, se erige como el simbolo de la identidad latinoamericana. Asi mismo,
presentamos una sintesis de lo que hemos considerado los planteamientos mas importantes
de la teoria estética y artistica de Torres Garcia, el concepto de universalismo constructivo
y la concepcion de arte como una dimensién en la que interviene la razén, la intuicion y la
sensibilidad, también, se hace énfasis en el concepto de artista, que a juicio de Torres
Garcia lo define como un sujeto constructor, conjuncién de poeta, sabio y arquitecto, y la
obra de arte como resultado de la idea plastica, la estructura y la emocion.

De igual forma, se observa la vision geométrica de Torres Garcia, pero también la vision
espiritual y mistica que tiene respecto a la creacion artistica, al respecto, se pone de relieve
la fe secular como una dimension que debe estar presente en lo que se hace, es esta fe
secular que permite la introspeccion o mirada interior, esto es importante para dar con lo
desconocido e inédito, es algo asi como la asistencia del alma o espiritu que nos permite
recordar lo universal o la totalidad del ser, que se perdié con la modernidad centrada solo
en la cosa real material, y que excluyo la vision metafisica o espiritual, representado por el
mundo simbolico y mitico de la humanidad. En este sentido, se destaca el papel que tiene la
intuicion en la teoria del conocimiento. El arte como conocimiento, que devela la verdad.
Asi mismo, presentamos un analisis iconogréfico, seleccionando tres momentos de su
produccidn pléstica, con el fin de conocer la concrecion de sus ideas estéticas y artisticas a
través de la practica de la pintura.

En el capitulo V, se presentan las conclusiones del trabajo, asi como la recopilacion
bibliogréafica, que sustenta lo sefialado en el presente estudio. Asimismo, al final del texto,
presentamos un panorama grafico de la produccion plastica de los discipulos de Joaquin

Torres Garcia, integrados en la llamada Escuela del Sur.
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I. MODERNIDAD E IDENTIDAD EN AMERICA LATINA.

“El artista se define ahora mediante la ruptura con todo
lo que le ha precedido, a través de una lenta y voluntaria
conquista de si mismo”

André Malraux.

En el presente apartado, hacemos una revision sobre la nocion de lo moderno y la
modernizacion y su vinculacién con los movimientos identitarios en el campo del arte, en
particular nos referimos a las artes visuales. Como sugiere el titulo del apartado,
modernidad e identidad son aspectos estrechamente vinculados con un proceso historico en
el devenir de la humanidad considerado como espiritu moderno. En este sentido
describimos como la construccion de las identidades estan inmersas en las paradojas de la
modernidad, en el entendido de que asi como promueve su construccion, también lleva
consigo su destruccion, es decir, se trata de un proceso de secularizacion y racionalizacion
que conlleva la identidad como parte esencial del cambio e innovacion, como es lo llevado
a cabo por las vanguardias artisticas. Estos cambios una vez aceptados y legitimados,
ocurren tendencias de homogeneidad que niegan toda particularidad y diferencia. Las
relaciones de poder implicitas en el proceso de la modernidad, ha presentado a ésta como
resultado de factores enddgenos propios de la parte occidental de Europa y de sus herederos
en la América Sajona, por lo tanto, lo moderno en la construccion de la identidad se
convierte en un problema para América Latina, en la medida en que los procesos de la
modernizacion han conllevado a la homogeneizacidn de patrones culturales y tecnologicos
que se imponen desde los paises que ocupan una posicion central en la modernidad, lo cual,
explica como esa modernidad ha asumido lo diferente como un déficit. Esto mismo ha
resultado perjudicial para la aceptacidn y valoracion de aquellas expresiones que provienen
de sectores o regiones que se ubican en la exterioridad de esta modernidad.

Con base a lo anterior, en las paginas siguientes se aborda el significado de la modernidad
en Ameérica Latina, a partir de una de las experiencias artisticas mas importantes en la

historia del arte latinoamericano, como es el caso de la Escuela del Sur, que entre otros
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rasgos que la representan, constituye un proyecto de modernizacion artistica para América
Latina, en el que se propone la busqueda de una identidad artistica como elemento
diferenciador de la regién, en algo que pueda identificarse como expresion americana. Con
este propdsito, hacemos la siguiente revision historiografica acerca de los conceptos como

moderno, modernizacion e identidad y su relacion con las vanguardias artisticas.

1.- Temporalidad y el concepto de modernidad.

La modernidad es un concepto que tiene muchos significados, los historiadores no
siempre estan de acuerdo en relacion a cudndo empieza y cuando acaba. Esto no es casual,
ya que tiene que ver con el significado en la expresion “Historia Moderna” que conlleva
implicitamente un juicio de valor, en el que se subordina el criterio cronoldgico. Muchos
historiadores hablan de edad moderna y no de modernidad.

Como edad moderna, lo circunscriben a un concepto temporal que inicia de acuerdo con
Juan Brom en el siglo XV, quién la define como parteaguas entre edad media y edad
moderna, y que tiene como punto de partida el acontecimiento de la caida del imperio
romano de oriente en 1453, o bien para otros inicia en 1492 con el descubrimiento de
América y termina con la caida del Absolutismo en Francia en 1789. A partir de este ultimo
acontecimiento inicia la edad contemporanea, que para Juan Brom, lo ubica desde el siglo
XI1X hasta la actualidad.

En relacion a la temporalidad y diferenciacion entre lo moderno y lo contemporéneo,
éstas se precisan entre una edad, época o periodo que, hace referencia a lo moderno como
un pasado reciente y que no deja de marcar la diferencia entre un ahora y un antes,
quedando asi, un momento de la modernidad como contemporaneo, el cual hard referencia
a las obras que producen nuestros contemporaneos, y por consiguiente, seran modernas las
obras producidas en un pasado reciente.

Lo que queda claro es la versidon eurocéntrica de la modernidad como un proyecto
civilizatorio especifico de la historia europea, a partir del cual, se considera que lo moderno
aparece ya en los siglos X1V, XV y que establece especificamente a la Europa occidental
como la portadora por naturaleza y por tanto exclusiva y protagonista del espiritu moderno,

y gque de acuerdo con Anibal Quijano, la modernidad, estara vinculada con la expansion del
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capital y la conformacién del mercado mundial con la conquista de América, a partir del
cual, se establece como patrén de poder con vocacion mundial y que difundiré la idea de
que lo europeo es lo més nuevo y avanzado del pensamiento humano (Quijano, Anibal,
2005, pag. 212).

Luis Villoro, nos habla del pensamiento moderno, y lo relaciona con la novedad que
irrumpe un orden social establecido y que implica un cambio de mentalidades y formas de
vida, de cosmovision que conllevan nuevas ideas acerca del hombre, de la cultura, de la
historia, configurando asi, una imagen del mundo moderno, la cual empez6 a formarse en
el espiritu de unos cuantos hombres de avanzada en su época (en los que tiempo después se
utilizara el termino vanguardia) y que se dio en occidente con precursores desde el siglo
XIV. Asimismo, para Villoro, el pensamiento moderno entra en crisis hacia mediados del
siglo XX.

El historiador Moshe Barasch, utiliza el concepto de modernidad, no precisamente como
un concepto temporal, sino como una manera de ver, como un estilo o voluntad de forma
que lo anteponen a un antes y un despues; habla de modernidad en relacion a una nueva
manera de ver que se diferencia de la manera de ver de la edad media. De acuerdo a este
autor, la modernidad en las artes visuales (pintura, escultura y arquitectura) inicia con el
naturalismo renacentista y termina, segin Mario De Micheli, con el ocaso de los ismos
vanguardistas en el periodo entre las dos guerras mundiales en el siglo XX.

Jirgen Habermas en su trabajo “La modernidad un proyecto incompleto”, sefiala que,
ubicar la modernidad a partir del Renacimiento es histéricamente limitado, ya que la gente
se consideraba moderna ya durante el siglo V cuando el cristianismo es declarado religion
oficialmente aceptada, por lo que, el término moderno se utilizé para distinguir el mundo
cristiano del pasado romano y pagano. Sin embargo, nos sefiala que, el término moderno ha
aparecido y reaparecido en Europa en los periodos en los que se hace referencia a la
conciencia de una nueva época a través de una relacion renovada con los antiguos, tal es el
caso de la conciencia modernista del Renacimiento que tuvo a la Antigiiedad como un
modelo a recuperar a través de alguna clase de imitacion. Esta referencia a los clasicos de la
antigliedad como modelo a seguir, se disolvio con los ideales de la llustracion francesa, a

partir del cual, la mirada se fij6 mas en el progreso de la ciencia, el avance del
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conocimiento y la mejoria social y moral.

A partir de entonces, la conciencia modernista se opuso a los ideales de la antigiiedad
clasica como es el caso del modernismo roméantico que revalor6 a la Edad Media. De este
espiritu romantico, hacia mediados del siglo XIX, surge una conciencia radicalizada de
modernidad, la cual, se liberé de todos los vinculos histéricos especificos. De acuerdo a
este autor, este modernismo establece una oposicion entre la tradicion y el presente y
todavia somos contemporaneos de esta clase de modernidad. Desde entonces, la sefial
distintiva de las obras que se cuentan como modernas sera lo “nuevo”, obras que quedaran
obsoletas cuando aparezca la novedad del estilo siguiente ( Habermas, Jurgen,1988, péag.
20-21).

A la modernidad, vista como la conciencia de una nueva época y al ubicarla a partir del
Renacimiento, se le relaciona también con los cambios que ocurren en las relaciones
sociales con la aparicion del capitalismo como modo de produccion y que, de acuerdo con
Enrique Dussel, inicia entre los siglos XIV y XV. Esta conciencia tiene como centro del
universo al hombre como sujeto de la historia y de la construccion de si mismo; es la
conciencia de una nueva época que viene acompafiada de nuevas relaciones con la
naturaleza y visiones diferentes acerca del mundo, en relacién a la cosmovisién medieval.
Una modernidad capitalista que tiene como base el uso del método experimental, el
reconocimiento de la capacidad del hombre para desarrollarse a través de la educacion, etc.

El humanismo renacentista como manifestacion de la modernidad se considera como una
emancipacién del hombre en la medida que se le identifica con la libertad, al definirlo
como un ser camalednico y plastico (Molinonuevo, José Luis,1998, pag.54) que puede
darse a si mismo una naturaleza, al ser constructor de si mismo. En ello radica su dignidad
y libertad.

También se habla de una segunda modernidad, que aparece con el pensamiento ilustrado
y la revolucién francesa. En esta segunda modernidad aparecen dos tendencias:

a) Desarrollo con base en la llamada razon instrumental, que tiene como criterio la
racionalizacion funcional para el logro de la eficiencia de los medios para la
obtencién de la productividad, la ganancia y la utilidad.

b) Desarrollo centrado en el humanismo: recuperacién de la armonia del hombre. Un
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sistema total en donde el centro sea el sistema-hombre. La integracion de una
totalidad que no anule al individuo, sino que por el contrario, permita su realizacién
plena en un nivel superior.

Una de estas tendencias se hegemoniza con los procesos de modernizacién econdmica,
politica y cultural, que se revierten en las modalidades que asume la urbanizacién y la
integracion planteados por el liberalismo del siglo XIX y el neoliberalismo actual, con los
estragos que esta razon instrumental conlleva en la conversion del hombre en un objeto o
en una “cosa”, mientras que la otra tendencia persiste como critica y alternativa de
desarrollo social y cultural a ésa tendencia modernizante hegemonica. En esta tendencia
humanista se ubican los distintos proyectos emancipatorios presentados en distintos planos
y ambitos. En el plano de la estética, habra que destacar desde los planteamientos de
Federico Schiller con sus cartas de educacion estética, John Ruskin y William Morris, hasta
las propuestas de la Escuela de la Bauhaus y de algunas vanguardias artisticas de la primera
mitad del siglo XX.

Las ideas o los distintos proyectos que han emergido para impulsar ambas tendencias en
el desarrollo social y cultural, aparecen como proyectos de modernizacion, 0 modernismos,
es decir, tanto los partidarios o defensores de una como de otra tendencia justifican sus
politicas o propuestas alternativas como exigencias de la vida moderna, que tienen al
hombre como preocupacion central, la secularizacion de la vida social y espiritual, la
investigacion experimental, tanto en el plano de la ciencia como en el planto de las artes, la
defensa del realismo entendido tanto, como la exaltacion de los cambios e innovaciones
modernas, como la aceptacion de manera natural de las cosas tal como son, por el hecho de
ser producto de la modernidad, o bien, el realismo como critica social con intenciones de
reformar a la sociedad para modificar los efectos perniciosos de la industrializacion y
urbanizacién modernas.

De lo anteriormente expuesto, conviene aclararnos lo que significa para diferentes autores
el concepto de modernidad, el cual, como se ha mencionado no es estrictamente un
concepto temporal, sino que mas bien habra que considerarlo como una categoria cultural
que de acuerdo a Octavio Paz, revela una conciencia, una nueva forma de mirar, resultado

de acontecimientos que provocan un impacto revolucionario y generan una nueva vision del
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mundo, que a su vez hace posible, se manifieste una visién cultural nunca antes vista.

2.- Concepto de modernidad para América Latina.

Segun Anibal Quijano, hablar de la modernidad en América Latina es referirnos al nuevo

patron de poder con vocacion mundial que se establecio a partir del siglo XVI, por lo que
sefiala que “América, el capitalismo y la modernidad nacieron el mismo dia”. De acuerdo a
esta perspectiva, la modernidad significé para América Latina, su insercién en un patron de
dominacién colonial, en lo cual, se inicia con la conquista y dominio colonial, que estuvo
centrada en la idea de raza, concepto que surge a partir de la conquista de América, y que €s
usado como el criterio que distribuye roles y posiciones en la nueva estructura global del
control del trabajo: la distribucién racial del trabajo, en donde la América Latina sera la
granja, y Europa y posteriormente la América Sajona seran la manufactura.
“...los Pueblos conquistados y dominados fueron situados en una posicion natural de
inferioridad y en consecuencia, también sus rasgos fenotipicos, asi como sus
descubrimientos mentales y culturales” (Quijano, Anibal, 2000, pag. 203) criollos,
mestizos, indios, mulatos, negros y sus creaciones culturales como arte menor, alterado y
amoral.

Para Quijano, Europa occidental, emerge a partir de 1492 como una nueva
entidad/identidad geocultural, sede central del control del mercado mundial. Ocurre asi,
bajo este patron de dominacion un eurocentrismo en la construccién de la modernidad, en
donde América Latina participa en la construccion de esta modernidad desde una posicion
colonial, en este proceso lo que para Europa es acumulacion originaria de capital, para
América Latina implicé una desacumulacion de capital: trabajo pagado para los blancos,
trabajo no pagado para los indios.

En este contexto, América como concepto moderno, lleva consigo una recomposicion de
la alteridad, en la cual ocurre la representacion del otro, que sera definido y nombrado
como fuera de la ley, como fuera del orden conocido, clasico renacentista, y que como
sefiala José Lezama Lima la conquista trajo la fiebre de la imago, que consistio en crear
desde la perspectiva europea renacentista una gran cantidad de imagenes para describir las

cosas, el hombre y la cultura originaria de América. En el mismo sentido, Edmundo
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O’Gorman, apunta que los hombres del renacimiento al llegar con su mirada clasica
renacentista estaban incapacitados para acercarse al mundo simbdlico de la cultura
mesoamericana e incaica (O"Gorman, Edmundo, 2002, pag. 83), por lo que esta diferencia
entre la mirada clasica europea y la mirada mitica y simbdlica mesoamericana e incaica en
una relacion de poder imperial se convierte en un rasgo de desigualdad e inferioridad. Es
decir, América al ser “descubierta” y por ser portadora de creencias ajenas a la de los
nuevos duefios es posicionada como subalterna y periférica en la construccion de la

modernidad.

3.- Rasgos de la modernidad.

Un rasgo importante de la modernidad es la construccion de sujetos con identidad, es
decir, sujetos conformados por un si mismo, conscientes de su papel histérico en los
procesos de cambio, cualidad necesaria para encargarse de organizar el mundo que le
rodea, y dar por si mismo un sentido propio a su accion. En este sentido, el ser moderno es
emprender una resistencia y lucha contra cualquier determinismo. Por tanto, esta situacion
implica una libertad pero también una responsabilidad en la necesidad de actualizacion
histdrica; es un ponerse al dia, pero sin perder el rostro, sin perder su identidad.

Para Daniel Bell, el sentir y el pensar pertenece al ambito de la cultura, la cual es, junto a
lo tecnoeconomico y politico, una de las tres dimensiones en que se basa la modernidad
capitalista, cuyo principio axial es la expresion y remodelacion del “yo” para lograr la
autorrealizacion. Remodelacion, o figuracion del “yo” que implica una busqueda constante,
que niega todo limite o frontera, por lo que nada esta prohibido, todo debe ser explorado
(Bell, Daniel, 1976, péag. 26)

El ser moderno, dice Octavio Paz, entrafia un cambio en nuestra idea del tiempo. Cuando
tenemos conciencia de la tradicion en la que estamos inmersos, cuando sabemos que
pertenecemos a una tradicion, cuando tenemos conciencia de la necesidad de cambiar esa
tradicion, cuando la criticamos y tenemos conciencia de pertenecer a ella. Por tanto, la
critica y la historicidad se convierten en componentes fundamentales de la modernidad.

Un aspecto importante es la identificacion de lo moderno con lo nuevo, sin embargo, nos

dice Octavio Paz, lo nuevo no es exactamente moderno por ser nuevo, Sino por traer una
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carga explosiva, es decir, siempre y cuando lo nuevo altere una tradicion con un escandalo,
una conmocion que quiebre los cimientos de las academias institucionalizadas, de modo tal
que, a juicio de Paz, lo nuevo moderno no nos seduce por nuevo, sino por distinto. Lo
distinto es la negacion; lo distinto que rompe nuestro horizonte estético incluso con
novedades que provienen de producciones culturales de otros tiempos.

Cabe sefialar el proceso contradictorio de la modernidad. Por un lado difunde la idea de la
libertad y la democracia mientras que, por otro lado, el proceso mismo de la modernidad
lleva a restringir esa libertad y esa democracia. Por tanto, la modernidad trae juntas la
racionalidad y lo que la amenaza.

Esta dinamica contradictoria genera la conversion del hombre moderno en un “anfibio”
que tiene que vivir en dos mundos que se contradicen: el mundo de la penuria y el menester
de la vida cotidiana, del trabajo asalariado, y, el mundo del pensamiento y la libertad, de
modo que, la conciencia del hombre moderno se caracteriza por un vaivén deambulatorio al
ser lanzada de un lado a otro, incapaz de satisfacerse en el uno y en el otro lado. En este
caso, se habla de una “armonia destrozada” caracteristica de la modernidad, en la cual se da
una creciente dependencia del individuo al mercado, a las instituciones del Estado, a las
leyes, en detrimento de su libertad y del disfrute de su sensualidad y el gozo (Gutiérrez
Girardot, Rafael, 1983, pag. 37).

Al respecto, Carlos Marx nos habla del trabajo enajenado como un fendmeno propio de la
modernidad capitalista que se manifiesta como una escision de la fuerza de trabajo, entre un
valor de cambio y un valor de uso, la repercusion de esta escision ocurre en el plano de la
libertad, el trabajo implica libertad, pero en situacion de la modernidad capitalista,
prevalece la hegemonia del valor de cambio y por tanto la produccién y el consumo se
centran en el trabajo enajenado, por lo que en estas condiciones, a través de este trabajo
enajenado se hace imposible pasar del reino de la necesidad al reino de la libertad, puesto
que el mercado suprime la libertad de creacion, y como tal el trabajo no representa el reino
de la libertad, se niega el trabajo como creacién y como disfrute estético y artistico, sin
embargo, para Marx siendo el trabajo un proceso creativo y libertario, en la medida que
transforma a la naturaleza, en esa misma medida transforma el propio caracter, no sélo

recupera el pensar, el pensar sobre si mismo a tomar conciencia de si, sino también,
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desarrolla el sentir, en la medida que, libera los sentidos de su tosca necesidad préactica, por
lo que los sentidos, al dejar de estar limitados por esta necesidad practica seran capaces de
experimentar el gusto estético “El animal produce solamente a tono y con arreglo a la
necesidad de la especie a la que pertenece, mientras que el hombre sabe producir a tono con
toda especie y aplicar siempre la medida inherente al objeto; el hombre, por tanto, crea
también con arreglo a las leyes de la belleza”( Marx, Carlos, 1968, pag. 81- 82).

En relacion con lo sefialado por Marx, se sostiene que existe una tensién bipolar
provocada por dos tendencias contrapuestas que da lugar a comportamiento esquizoide del
hombre moderno, ya que por un lado aparecen procesos pro-mercantiles que “desconocen
las formas tradicionales del valor de uso y de los universos sociales arcaicos que pretenden
reproducirse en la produccion y el consumo de los mismos; por el otro la busqueda anti-
mercantil de una figura concreta para su riqueza, de un valor de uso que sea la realizacion,
el soporte material del valor generado con su trabajo ( Echeverria, Bolivar, 1998, pag. 156).

Estos procesos contradictorios de la modernidad capitalista, se vuelven contra el hombre
por la dindmica misma del sistema de produccion, y por tanto, el objetivo moderno pierde
su intencion de enriquecer la vida, tal como se habia planteado en los inicios de la sociedad
burguesa; genera como contraparte, las posibilidades de la emancipacion del hombre en la
medida en que el mismo proceso de trabajo encierra, de acuerdo a Marx, el conflicto que
trae por un lado la enajenacion y por el otro la liberacion, “...el trabajo, la actividad vital, la
vida productiva misma, se presenta ante el hombre como un medio para la satisfaccion de
una necesidad, de la necesidad de conservacion de la existencia fisica. Pero la vida
productiva es la vida de la especie. Es la vida engendradora de vida. El tipo de actividad
vital lleva en si todo el caracter de una species, su caracter genérico, y la actividad libre y
consciente es el caracter genérico del hombre” (Marx, Carlos, 1968, pag. 80). Asimismo, la
difusion de la educacion y el arte ha sido uno de las exigencias de la vida moderna y como
consecuencia, la apertura de espacios en donde el saber y la creacion se despliegan con
autonomia.

Al respecto, es de considerarse lo sefialado por Daniel Bell en relacion al desarrollo y
papel desempefiado por la cultura en la sociedad moderna, en el reforzamiento y la

realizacion del yo y de la persona “total” y que como tal, la cultura ha sido una de las
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dimensiones con mayor dinamismo, superando a los otros niveles de la sociedad burguesa:
lo econémico y lo politico.

Para este autor, la cultura es un proceso continuo de sustentacion de la identidad,
consistente en la coherencia lograda entre un punto de vista estético, una la concepcion
moral, un estilo de vida, de la emocion y de la sensibilidad a través de la inteligencia. En
este sentido, la cultura, por su caracter de afianzamiento del yo, y por tanto de la identidad,
se contrapone a los principios econémicos de eficiencia y de racionalidad funcional, lo
cual, en la sociedad moderna, se manifiesta en tensiones bipolares en el sentido de que, por
un lado, aparecen tendencias de desarraigo o pérdida de rasgos identitarios y, por el otro, en
el plano de la cultura surgen movimientos que tienen como tarea el reforzamiento del yo.
Para los juicios culturales se pone como ejemplo la emergencia de las vanguardias
artisticas.

Sin embargo, por este caracter de la cultura, la sociedad burguesa tiende a apoderarse del
papel emancipatorio de la cultura, incorporandola al circuito de control y de
racionalizacion a través de una serie de mecanismos que permiten domesticar el caracter
transgresor y demoniaco de la cultura, acto a partir del cual, se habla de la cultura de masas
y de industrias culturales para referir a los fenémenos mercantilizacion y enajenacion de
una cultura banal y vacia del modernismo contemporaneo y que corresponde al ocaso de las

vanguardias artisticas a partir de la dltima mitad del siglo XX.

4.- Modernidad e identidad.

La modernidad trae en su desarrollo la necesidad de formar sujetos que reivindiquen su
identidad, en la medida en que, el sujeto moderno debera ser capaz de construir sistemas e
instituciones que expresen sus propias peculiaridades como individuos libres y auténomos.
Los proyectos modernos emergen con base a la identidad colectiva y del sujeto. A través de
ellos, organiza y ordena el mundo. Se trata de sujetos libres y autdbnomos capaces de dirigir
sus acciones hacia un sentido que le es propio, no ajeno o determinado por fuerzas extrafas,
sean estas de orden terrenal o metafisico. El imperativo moderno de la actualizacién

histdrica enfatiza que, tanto el sujeto como los grupos, las comunidades y las naciones, se
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pongan al dia, se incorporen a la modernidad sin perder su rostro, sin perder su
singularidad. Este ponerse al dia se volcara contra la tradicion. Esta proyeccion hacia el
futuro impulsara el cambio y la innovacion constante. Es la ruptura de la tradicion, cuyo
rasgo enfatizara Octavio Paz como “tradicion de la ruptura”, en la cual, la ruptura misma se
convertira en tradicion. La modernidad es sindnimo de critica y se identifica el cambio
como el despliegue de la razdn critica que sin cesar se interroga, se examina y se destruye
para renacer de nuevo.

Desde esta perspectiva, lo identitario es visto como fundamento de la modernidad, pero a
todo esto ;qué es la identidad? Para definir a la identidad retomamos el estudio de Luis
Villoro, para quien la identidad en un primer momento la describe como el conjunto de
rasgos de la singularidad de un objeto, es la descripcién de la singularizacién de alguien
que lo distingue de los demas. Sin embargo, sefiala el autor que esto no es suficiente para
definirla, ya que un aspecto fundamental en su delimitacion es la sensacion de pérdida de la
identidad. Esta sensacion de pérdida de la identidad ocasiona un desasosiego que provoca a
su vez la busqueda de esta identidad perdida. Esta delimitacion es aun valida para aquellos
grupos o comunidades con una identidad muy arraigada en su tradicion, que responden con
acciones de defensa o revaloracion de sus rasgos identitarios ante las tendencias
modernizadores que hacen peligrar su integracion.

Otro aspecto que destaca este autor es que la identidad es una representacion del sujeto
relacionado con aquello con lo cual se identifica a si mismo. EI concepto del si mismo, es la
representacion que el yo tiene de su propia persona.

Este si mismo, que seria el fundamento de la identidad, se construye en relacién con los
otros, lo cual nos remite a un rasgo mas de la modernidad, la otredad, que de acuerdo a
Octavio Paz es un sentimiento de extrafieza cuando tomamos conciencia de nuestra
individualidad, y por tanto, nos damos cuenta de que existen otros distintos a mi, es la
conciencia de mi individualidad al verme separado de los otros, es la conciencia identitaria
de que me veo distinto y diferente con respecto a los otros, esos otros que sienten, piensan y
viven de manera distinta a mi, es por tanto, el estado de conciencia que ve y que se sabe
vista, lo cual permite reconocer la existencia de lo que no es mio es del otro, y que da lugar

a la aceptacion de la multiplicidad y la diversidad, el ojo moderno en relacion a la otredad,
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es también el ojo que ve y que sabe que es visto ( Lumbreras, Ernesto, 2000, pag. 6), en
este sentido, la otredad se relaciona con la identidad, pues con base a las diferencias del
otro me identifico como lo que soy, reafirma mi identidad, sin embargo, la otredad también
implica ver al otro como ajeno, como lo no conocido, es decir, que desde los rasgos que me
dan identidad lo encuentro ajeno a mi, se habla entonces que con la otredad la conciencia
moderna no acepta aun que su individualidad sea una realidad plural. Esto hace que se
experimente angustia al encontrar diferencias con respecto a lo que me identifica, en este
sentido, veo al otro como un peligro o una amenaza, en cuanto a que lo encuentro extrafio
y ajeno a mi. Y asi, para amainar esta amenaza nos ponemos en el lugar del otro, pero lo
hacemos desde nuestra vision del mundo, desde nuestra perspectiva, lo que da lugar a la
negacién del “Otro”, y por tanto, sera nula o escasa la posibilidad de construir relaciones
sociales entre el “yo” y el “otro” con base a la alteridad. Se aceptan y reconocen las
diferencias, pero desde un posicionamiento identitario y de poder, esas diferencias se
aceptan como una disminucion, un déficit, o un atraso. El reconocimiento de la otredad, ese
sentimiento de extrafieza como dice Octavio Paz, que se experimenta cuando se toma
conciencia de la existencia de la propia individualidad, que se sabe es independiente del
otro, cuando se hace bajo condiciones de dominio o sometimiento, hay una negacion de la
alteridad, es decir, no hay alteridad cuando, la idea que el "yo" tiene del "Otro" lo hace
con base a su propia perspectiva, sin considerar las ideas del otro (en este caso del
sometido). Bajo este punto de vista, los otredad y alteridad se utilizan indistintamente para
referirse al problemas del otro, pero, es de sefialar que el concepto de otredad se utiliza para
referirse al reconocimiento de la existencia de la individualidad y la del otro, mientras que
alteridad se utiliza para sefialar no solo el reconocimiento que se hace de la existencia del
otro, sino la de cambiar las propias ideas a partir del conocimiento del otro. Un ejemplo de
esta cuestion, la encontramos con la conquista de América, la cual, implico resolver el
problema del otro como un "descubrimiento™ en la que las civilizaciones amerindias y sus
pobladores son los "Otros"”, cuya diferencias de creaciones culturales, de fenotipo, estilos
de vida y cosmovisiones, fueron nombradas y clasificadas desde la centralidad del “yo”
europeo como deficiencias civilizatorias. El “descubrimiento” del otro, fue parte del

proceso de la colonialidad, en estas condiciones es nula o escasa la alteridad, pues a la
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cultura amerindia se le "conoce" desde la perspectiva de una cultura renacentista clasica.
Este conocimiento generd la produccion de imagenes sobre lo americano, para lo cual
tuvieron importancia los conceptos de raza y de division del trabajo.

¢Qué significd para los hispanoamericanos la modernidad occidental basada en los
conceptos de raza y division del trabajo? Son conceptos centrales para hacer de una
modernidad negadora de la alteridad definida en la relaciéon yo-otro, la conquista de
Ameérica con el exacerbado individualismo que trae ya esta primera modernidad, implico la
negacion del otro como diferente y distinto. Para América se utilizd el concepto de raza,
para definir la mismidad europea, asi al definirse a si mismos como europeos, definen a los
otros como amerindios, para ello lo hacen a traves de la raza, y asi con un soporte
bioldgico y geografico (pigmentacion de la piel, fenotipo y lugar de nacimiento) justifican
la divisién del trabajo, desde la exterioridad y centralidad del yo, se clasifica al otro como
raza inferior, y que por lo mismo ocuparan los lugares mas bajos de la jerarquia social.

Esta division dara lugar a maltiples representaciones del otro, que hace posible que hacia
mediados del siglo XVI1II se clasifique a la poblacion hispanoamericana como producto de
la mezcla de blancos, indios y negros. La representacion que del americano se hace en la
pintura de castas, es expresion de la alteridad estética, en donde las castas se representa
segun lo piensa ordenadamente el civilizado (Orellana, Margarita de, 1998. pag. 52). Segun
este tipo de representacion, el mestizaje o lo hibrido, resultado de la mezcla de especies o
razas, se recrean en un ambiente familiar de inestabilidad y violencia, influye en este tipo
de representacion de lo americano las teorias evolucionistas de Georges Louis Leclerc
(Conde de Buffon) y el sistema taxonémico de Carlos Linneo.

De acuerdo a lo anterior, la alteridad estética nos presenta la imagen que del otro se tiene,
tomando en cuenta solo la vision propia y de acuerdo a los propios parametros, en la que
por lo mismo, estan los propios prejuicios. Sin embargo, como contraparte a esta imagen
sesgada, el otro establece mecanismos de defensa y de resistencia cultural, proceso que
conlleva al establecimiento de una vision plural como norma que posibilite otro tipo de
otredad centrado en la reivindicacion de la nocidn de nosotros, y que sea esta reivindicacion
desde la posicion del otro, que explica el por qué de la basqueda de la identidad sea una

preocupacién constante de la modernidad latinoamericana.
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El reconocimiento de que la mirada del otro me conforma, me determina, es pues un
aspecto de la otredad, un ejemplo de ello es el efecto del espejo, que refleja lo conformado
por los otros que me miran, pero que en esa medida me configuro y me reconozco. Por lo
gue lo moderno es el nosotros y no el yo. Esta idea la analiza Michel Foucault en su libro
las palabras y las cosas al presentar el cuadro de las meninas de Velasquez, quien ya en el
siglo XVII representa la mirada plural propia de este tipo de modernidad. En este cuadro
nos dice Foucault, la mirada del pintor va mas alla del cuadro, se dirige al espacio que tiene
enfrente, en donde tienen cabida tantos modelos como espectadores se presenten, la mirada
puesta donde el contemplador y el contemplado se intercambian sin cesar, ojo plural que
desde esta perspectiva, nosotros somos interpretes interpretados a un tiempo, sujetos que
vemos al ser mirados, o la mirada que se conforma a partir de otra mirada. (Foucault,
Michel, 1984, pag. 14-15)

La modernidad al ser sinénimo de critica se identifica con el cambio, por lo que de
acuerdo a Paz no rige el principio de identidad, sino mas bien el de la alteridad y la
contradiccion, contradiccion que emerge de la mirada plural, que ofrece una gama amplia
de posibilidades que ponen en juego permanente a la identidad con la alteridad. En una
modernidad cada vez mas especializada, con tendencias cada vez mas crecientes de
modernizacion, la alteridad que supone una relacion de reciprocidad entre el yo y el otro, en
términos de una relacion con el otro basada en el didlogo y el respeto, de ponerme en el
lugar del otro, no siempre es aceptada. Por ejemplo, la modernidad europea y
estadounidense no reconocen que los otros (que seriamos nosotros, los paises
latinoamericanos) existen en la construccion de la modernidad, o solamente reconocen la
alteridad en la medida en que, s6lo acepta a los otros como iguales si son parecidos a ellos
en términos de niveles de desarrollo, pero no lo hace extensivo hacia paises neocoloniales.
Para estos paises no hay alteridad. Histéricamente la condicion de colonialidad, ha
implicado la imposicion de una cultura sobre otra, sin entender las creencias o formas de
vida de los pueblos originarios, y s6lo por manejar creencias y comportamientos diferentes
fueron considerados “naturales”, barbaros, atrasados o indios.

Sin embargo, la coexistencia de la identidad y la diferencia, en condiciones que definen la

alteridad, cada vez se ha venido planteando en varios sectores de la poblacién mundial
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como una posibilidad civilizatoria de una modernidad que esté orientada por la “razon
sustantiva”, que, de acuerdo con Martin Hopenhayn es la racionalidad centrada en valores
que promueven la busqueda del otro, en términos de reconocimiento reciproco de las
diferencias y no en términos de dominacion y exclusion.

De acuerdo a Max Weber, el vinculo entre modernidad e identidad, tiende a
desquebrajarse, en la medida que la primera ha enfatizado la modernizacion de las
estructuras productivas, y ha provocado una mecanizacion de la razén formal que, no sélo
pone en peligro los factores identitarios individuales y colectivos en virtud de la tendencia a
la burocratizacion y de la especializacidn creciente, y sustituido por una identidad de un yo
egoista, que nada mas se ve a si mismo, ensimismado, que vive la diferencia como in-
diferencia. En estas condiciones no solo tiene lugar una identidad enajenada sino la
imposibilidad de reconocer la coexistencia de una identidad-alteridad como respuesta que
permita orientar una modernidad que posibilite una vida mas democréatica y solidaria. Al
respecto, la alternancia entre identidad y alteridad, que seria una posicion moderna de hacer
convivir la unidad en la diversidad, o bien el legado del movimiento neozapatista de una
modernidad que se plantea construir un mundo donde quepan todos los mundos, sin el
drama que representa la tension moderna sefialado por Octavio Paz: ““...nos buscamos en la
alteridad, en ella nos encontramos y luego de confundirnos con ese otro que inventamos, y
que no es sino nuestro reflejo, nos apresuramos a separarnos de ese fantasma, lo dejamos
atrads y corremos otra vez en busca de nosotros mismos, a la zaga de nuestra sombra.
Continuo ir hacia alla, siempre alld-no sabemos donde. Y llamamos a esto: progreso” (Paz,
Octavio, 1974. pag. 50).

Es el filosofo lituano Enmanuel Lévinas (1903-1993) quien usa el concepto de alteridad
para referirlo a la posibilidad de compartir una vision, considerando y teniendo en cuenta el
punto de vista, los intereses y la ideologia del otro y no dando por supuesto que es la propia
vision, la dnica posible y valida. Construir la imagen del otro no desde mi propia
perspectiva, sino mas bien a partir de su lugar en el mundo, es decir, colocarse en el lugar
del otro para conocerlo con mayor certeza y en esa medida, entenderla mejor ( Lévinas,
Enmanuel, 2005, pag. 49).

Si bien la otredad, ve la relacion en términos de ser distinto, la alteridad lo ve en términos
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de igualdad. La alteridad surge del que esta colonizado, del que exige su derecho a que le
vean igual. Ser visto como igual, que es la condicién de la alteridad, requiere tener una
identidad fuerte. La modernidad basada en la razon instrumental tiende a destruir la
identidad del colonizado para establecer la relacion del amo y el esclavo. Es importante que
el colonizado tenga una identidad fuertemente arraigada en la historia de su cultura,
solamente en estas condiciones podra sostener su demanda alterna de visién de mundo tan
legitima y valida como las otras culturas que conviven en su derredor, asi como las
demandas de justicia e igualdad, y de respeto a la diferencia. En este sentido, en una
relacion de dominacion, la alteridad ha sido planteada desde la posicion del subalterno o del
colonizado. Como consecuencia la identidad es una construccion que permite enfrentar con
una posicion alterna una relacion de dominacion, que se basa en la negacion y eliminacion
de la cultura del dominado, y la encontramos en un proceso de construccion y
reconstruccion permanente, por tanto no es una esencia ahistorica, que sea cuestion de
hallarla o descubrirla 0 que se encuentre per se en los individuos y las colectividades, por el
contrario como construccion se encuentra relaciones de reciprocidad permanente con el
otro, en términos de una relacion que supone el yo y el otro-yo, que se puede leer y
comprender como el “nosotros”, y es en este sentido, que se podria hablar ya no de la
identidad sino de la alteridad como un rasgo de una modernidad sustantiva, democratica e
incluyente. Esto es la modernidad desde la posicion del otro, de los otros, que son las zonas
periféricas del mundo.

Villoro nos habla también de la identidad colectiva y lo define como aquellos procesos de
representacion que utilizamos para reconocernos o reconocer a otra persona como miembro
de un pueblo, region, comunidad, pais o nacidn. Destaca el caracter intersubjetivo que
interviene en la identidad para conformar un sistema colectivo que se expresa como cultura,
es decir, los modos de sentir, comprender y actuar de un pueblo o comunidad y que se
configura en sus formas de vida compartidas, instituciones, artefactos creados y saberes.
Asi pues, el proceso de identidad colectiva, de construccion de un si mismo colectivo es la
cultura, hablar de identidad nos remite a la cultura, y dentro de ella, al poder implicito que
esta en toda produccién cultural.

La identidad en situacion de colonizacién o dependencia asume una relacion de
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dominacién: el pais dominante otorga una imagen al pais subordinado, lo cual tiene
implicaciones culturales y politicas que se concretan en el poder de significar una relacién
basado en una cultura legitima y verdadera del pais dominante y una cultura ilegitima y
falsa del pais subordinado. Esta situacién demuestra como la soberbia del poder del
dominante provoca que cuando se presenta un encuentro con el otro, es para verlo como
extrafio, ajeno, y en lugar de tomar conciencia de este extrafiamiento, que es a su vez su
propio extrafiamiento, busca encontrar solo su propio reflejo.

Asi, en situaciones de colonizacion, la busqueda de la identidad estara ligada a oponer a
la imagen desvalorizada que nos otorga el otro, una imagen compensatoria que nos
revalorice, es decir, se presenta la necesidad de construir imaginarios con base a una
imagen dibujada por nosotros mismos que podamos oponer a la mirada del otro. En este
sentido, la identidad tendrd como elemento principal la persistencia de una cultura
recurriendo al pasado histérico propio en el cual el pueblo pueda verse a si mismo.

Como parte del proceso contradictorio de la modernidad la relacion del yo y el otro se ve
entorpecida por la dimension socioeconomica y politica, la cual no reconoce la existencia
del otro, por ejemplo, en la historia de occidente destaca el protagonismo europeo y
estadounidense mientras que América Latina estd ensombrecida con una imagen prototipo
de la imitacién y la copia. Para este caso, la entrada a la modernidad implico lazos de
dependencia, lo cual generard una identidad problematica. Problematica en el sentido de
que las condiciones de colonialidad y dependencia imponen una identidad ajena, lo cual
generara un constante busqueda por encontrar un identidad propia, como sefiala Rosalba
Campra “... la condicion colonial no sélo significa subordinacion politico-econdmica, sino
también obstaculo a la fabulacion, no s6lo implicé la imposicion del monocultivo, sino
también la prohibicién de la circulacion de libros de ficcion. Se coloniza también en la
medida en que se bloguea la conciencia del otro. En estas condiciones hay una voluntad
explicita de prohibir la imaginacion o lo que es lo mismo de imponer una imaginacion
controlada y que no se perciba como impuesta, sino como natural. La conducta mimética
aparece entonces como la Unica existente; la mascara como el unico rostro aceptable”
(Campra, Rosalba, 1987, pag. 17). Identidad problemaética, en virtud de que, por un lado, el

yugo colonial impone una identidad ajena, falsa, adecuada para que el colonizado imite la
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palabra del colonizador, pero por lo mismo, como parte del espiritu moderno, el colonizado
tendra como obsesion la busqueda de una identidad construida por el mismo, para expresar
a través de un lenguaje adecuado su propia realidad.

Otro aspecto que tiene que ver con lo anterior, es la casi inexistente burguesia como
sujeto moderno en el espacio latinoamericano, por lo que, la idea del “yo” moderno se vera
plasmada con una cierta fragilidad en los productos culturales, lo cual, se hara presente en
una inestabilidad en los niveles de la identidad. Una burguesia dependiente dara como
resultado una cultura dependiente. En estas condiciones, se generan situaciones paradojicas
entre  modernismos culturales (movimientos culturales innovadores, ocurridos
principalmente en la literatura y en las artes) y la insuficiente modernizacién econémica-
social, que entre otros efectos, ha traido como consecuencia una expansion restringida del
mercado de bienes simbolicos, como dice Garcia Canclini: “hemos tenido un modernismo
exuberante con una modernizacion deficiente”, cuyos desajustes seran “dtiles para las
clases dominantes para preservar su hegemonia”( Garcia Canclini, Néstor, 1989, pag. 67).

Se ha tenido una burguesia interesada en que haya modernismos, pero desinteresada en
llevar a cabo una modernizacion de las estructuras econdémicas, sociales y culturales. Por
ejemplo, nos dice Garcia Canclini en lo referente a la cultura escrita: su modernizacion
consiste en limitar la escolarizacion y el consumo de libros y revistas. En lo que se refiere a
la cultura visual, lo hace mediante tres operaciones: a) espiritualizar la produccion cultural
bajo el aspecto de “creacion” artistica, con la consecuente division entre arte y artesania; b)
congelar la circulacion de bienes simbdlicos en colecciones, concentrandolos en museos,
palacios y otros centros exclusivos; ¢) proponer como Unica forma legitima de consumo de
estos bienes esa modalidad también espiritualizada, herética, de recepcién que consiste en
contemplarlos” (Garcia Canclini, Néstor, 1989, péag. 67). En estas condiciones la
modernizacion ha implicado la cancelacion de una cultura auténtica, pero, por lo mismo, ha
hecho posible que la blsqueda de la identidad sea una constante en la cultura

latinoamericana.
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I1- MODERNIZACION ARTISTICA EN AMERICA LATINA.

“Estoy solo y no hay nadie en el espejo”

Jorge Luis Borges

Es necesario sefialar la diferencia entre modernidad y modernizacion, asi como la de
examinar la incursion de estos procesos en la conformacion de la cultura latinoamericana.
En principio, los términos moderno y modernizacion se usan indistintamente para
denominar a ciertas innovaciones que produciran una mayor eficacia y que pondran al dia
el objeto innovado. En este sentido, ambos términos se contraponen a una situacion
tradicional previa. Sin embargo, como se ha sefialado en la primera parte de este trabajo, la
modernidad o lo moderno hace alusion mas bien a un objetivo final, una meta a alcanzar y
que presupone la consolidacion de los procesos de racionalizacion y secularizacion como
aspectos conductores de la vida individual y social de los hombres, en este sentido la
modernidad es un proceso amplio, un modelo que se da en lo abstracto, mientras que,
cuando hablamos de modernizacion se hace referencia a los procesos econémicos,
politicos, sociales orientados hacia la persecucién de lo moderno. La modernizacion esta en
el plano de las acciones y politicas para llevar a cabo la modernidad, de ahi que, el término
modernizacion esté mas vinculado con conceptos como progreso, desarrollo, cambio social,
evolucion social. Sin embargo, se advierten diferencias entre estos conceptos y la
modernizacion, que tienen que ver con el énfasis en los cambios de caracter cuantitativo o
cualitativo. La modernizacion, hace referencia no sélo a los cambios cuantitativos, sino
también a los cambios cualitativos como son los registrados en los sistemas de valores,
actitudes y conducta de los individuos que componen una sociedad y donde en un
momento dado pueden presentarse discontinuidades y rupturas (Solé, Carlota, 1976, pag.
29).

Dentro de una perspectivas estructural-funcionalista, es frecuente que la modernizacion se
relacione con la transformacion de las sociedades agricolas o tradicionales a sociedades
urbanas e industriales, conforme a los procesos de modernizacién seguidos por los paises

europeos y estadounidense y que, dentro de esta perspectiva, se erigen como modelo de
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modernizacion por antonomasia, por lo que, el término se hara extensivo a todas las
sociedades que siguen este modelo de cambio social, y que, de acuerdo con Carlota Solé, la
modernizacion implica que las caracteristicas de las sociedades occidentales se tomen como
categorias universales inferidas de valores occidentales y que sirven para legitimar y
justificar el orden social occidental, al igual que su dominio politico y cultural sobre las
sociedades consideradas tradicionales, subdesarrolladas o en vias de desarrollo (Carlota
Solé, 1976. pag. 34). En este sentido, se destacara la modernizacion como un proceso que
resulta enddgeno para los paises occidentales (europeos y norteamericanos) y exdgeno para
los paises considerados subdesarrollados.

De acuerdo a lo anterior, Occidente pasa ha identificarse como moderno y sus procesos
de modernizacion lineal y progresiva como el modelo a seguir. Bajo esta perspectiva, la
relacion yo-otro, o su equivalente nosotros-ellos queda reducida a sociedades modernas que
se definen desde la perspectiva del yo moderno occidental y el otro que corresponde a las
sociedad tradicional que, por resultar extrafia, la habran de catalogar como atrasada, por no
ser moderna, por no ser como ellos. Por lo mismo todo lo que no es moderno pasara a ser
visto como inferior, inferioridad que le viene de su atraso, se establecen tipologias que
caracterizaran a tres tipos de sociedades: tradicional, en transicion y moderna, cuyas
diferencia con respecto a la moderna se considerard como déficit que habra que dirimir con
modernizacion.

Desde la perspectiva de los criticos del eurocentrismo, se denuncia la postura
metropolitana de considerar a la modernidad como un proceso eminentemente europeo (0
que tiene sus raices ahi). En este discurso, se excluyen las otras regiones del mundo como
participantes del proceso de modernidad. Existe un eurocentrismo en la construccion de la
modernidad que es cuestionable, ya que, la modernidad se conceptualiza como un proceso
que implicé e implica la colonialidad.

Al respecto, sefiala Enrique Dussel: “proponemos una segunda vision de modernidad, en
un sentido mundial, y consistira en definir como determinacion fundamental del mundo
moderno el hecho de ser ... centro de la Historia Mundial... nunca hubo empiricamente una
Historia Mundial hasta 1492... como fecha de iniciacion del despliegue del Sistema-

Mundo. Anteriormente a esta fecha los imperios o sistemas culturales coexistian entre si...
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Solo con el descubrimiento de la América hispanica, todo el planeta se torna el “lugar de
una “sola” Historia Mundial... Esta Europa Moderna, desde 1492, centro de la Historia
Mundial, constituye, por primera vez en la historia, a todas las otras culturas como su
“periferia”. En la interpretacion habitual de la modernidad se deja de lado a Portugal y
Espafia y con ellos el siglo XVI hispanoamericano, que en opinion unanime de los
especialistas nada tiene que ver con la “Modernidad” sino, quiza con el fin de la Edad
Media... Y bien, deseamos oponernos a estas falsas unanimidades y proponer una completa
y distinta conceptualizacion de la Modernidad, con sentido mundial...” (Dussel, Enrique,
2005, pag. 46-47).

Desde la perspectiva de la critica del eurocentrismo, América Latina ha participado en la
construccion de la modernidad desde una posicion colonial. Sin embargo, en todos los
estudios sobre la modernidad, América Latina queda excluida de los procesos de
construccion del mundo moderno, asimismo, por las condiciones de colonialidad del poder
los procesos modernos en América Latina han sido deficientes en relacion con los procesos
modernos de Europa. Hay modernidad en América Latina pero distinta a la modernidad
europea (Lander, Edgardo, et. al. 2005). América latina vive una modernidad colonizada.

Otro enfoque de los procesos de la modernizacidn capitalista, esta relacionado con los
conceptos de colonialismo y colonialismo interno. Al respecto, Pablo Gonzélez Casanova,
en su libro “La democracia en México”, senala que, ¢l colonialismo no sélo es un tipo de
relacion de explotacion que se da a nivel internacional, sino también en el interior de
nuestro pais se dan relaciones sociales de tipo colonial. La modernizacion capitalista ha
consistido en generar desigualdades entre las clases, grupos y etnias. En la explicacion de
estas relaciones de explotacion del colonialismo interno se hacen evidentes los vinculos que
hay entre el imperialismo y el colonialismo, puesto que el antecedente de esta relacion esta
dada desde la conquista, cuando los pueblos originarios en condiciones de desigualdad
pasan a formar parte del Estado colonizador y después en condiciones semejantes de los
Estados nacionales una vez que estos obtienen su independencia formal (Gonzéalez
Casanova, Pablo, 1984, pag. 89). En estas condiciones, los sistemas de gobierno so6lo
conciernen a los grupos dominantes y sus aliados locales (oligarquias) por la participacion

de los grupos subalternos sélo se da a nivel de “asimilados”, persistiendo exclusiones y
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discriminaciones basadas en criterios coloniales de “raza” inferior, atrasados, gente sin
razon, incivilizados, etc.

Dentro de la perspectiva estructural-funcionalista, esta relacion desigual es parte de la
dindmica de la modernidad, la cual se interpretard como un desajuste al interior de los
paises subdesarrollados por lo que, los procesos de modernizacion capitalista se
caracterizaran por la existencia de zonas modernas y zonas atrasadas, lo cual, Gino
Germani denomina como asincronismo técnico y asincronismo geogréafico, que consiste en
gue, en un mismo espacio o territorio coexistan regiones desarrolladas con regiones
atrasadas, asi como técnicas muy avanzadas con técnicas atrasadas. De igual forma, se
advierte la existencia en un mismo espacio y tiempo, de actitudes, creencias y valores que
corresponden a épocas diversas (Zea, Leopoldo, 1976).

En estas condiciones de desigualdad, colonialismo, neocolonialismo, y colonialismo
interno, la burguesia latinoamericana funge como intermediadora en la relacion de
explotacion y por ende, las acciones de modernizacion que se emprenden son beneficiarias
en su posicion de burguesia consular, en la medida que la modernizacion en las sociedades
dependientes se realiza simultaneamente con el mantenimiento de situaciones sociales y
culturales coloniales. Por ejemplo en lo referente a la modernizacién tecnoldgica se ha
acentuado la dependencia y el subdesarrollo, pues se incorporan técnicas ajenas al
desarrollo de los pueblos, en lugar de estar centrada esta incorporacion al desarrollo
nacional independiente, se fortalece una economia de exportacion, mas Gtil a los intereses
de la burguesia metropolitana y sus aliados internos, que de los propios pueblos.

De esta manera, sefiala Leopoldo Zea, América Latina mantiene una cultura de
yuxtaposiciones enajenantes, es decir, no se ha dado la asimilacion entre culturas que
fueron impuestas y sobrepuestas desde los tiempos de la colonia y que la modernizacién a
partir de la independencia de los paises latinoamericanos, en lugar de eliminarlas las ha
acentuado. Como consecuencia, la modernidad no es aln vigente para sectores importantes,
de la poblacion, solo pertenecen o participan sectores occidentalizados y urbanos de los
paises latinoamericanos. De igual forma, es de destacarse la incorporacién de los paises
latinoamericanos a los procesos de modernizacion en momentos en que se empieza a poner

en crisis la modernidad, lo cual a juicio de Octavio Paz puede resultar una ventaja, ante los
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desencantos y agravios a la naturaleza de la modernidad en los paises méas desarrollados,
por lo que es una oportunidad de los paises latinoamericanos para que su incursion
transcurra hacia una modernidad revisada, corregida y aumentada ( Paz, Octavio, 1974,
P4g. 130-131).

Para América Latina, su proceso de modernidad refiere a los procesos de modernizacion
econdmica, politica y social llevados a cabo desde los movimientos de independencia
durante el siglo XIX con la constitucion de los Estados Nacionales, desde entonces hasta la
actualidad, esta modernidad ha consistido fundamentalmente en la incorporacién de
tecnologias orientadas bajo el criterio de progreso, pero, al estar inmersas en un sistema
econdémico dependiente han resultado contraproducentes para la emancipacion econémica y
cultural de América. Por esas condiciones, el desarrollo de los proyectos culturales ha
tenido resultados distintos a los llevados a cabo en los paises europeos y estadounidense.

Los proyectos culturales de modernizacion en condiciones de independencia y autonomia,
podrian tener como objetivo lograr la emancipacion mental de los pueblos
latinoamericanos, sin embargo, ocurre lo contrario, las politicas de modernizacion
tecnoldgica y cultural estdn mas bien orientadas hacia la dependencia y en lo referente a la
creacion cultural a la promocion de la imitacion y de la copia. Al respecto cabria citar lo
sefialado por Rosalba Campra ... hay una voluntad explicita de prohibir la imaginacion o,
lo que es lo mismo, de imponer una imaginacion controlada y que no se perciba como

b

impuesta, sino como Unica natural...” un arte “dependiente no puede producir como
imagen de si nada mas que el reflejo de la metropoli inalcanzable. Por eso el arte
independiente resulta peligroso para el colonizador, en la medida que se transforma en
conciencia. Esta es la razon por la que toda conquista impone ¢l silencio... 0 la imitacion
de la palabra de los vencedores” ( Campra, Rosalba, 1987, pag. 18)

En las primeras décadas del siglo XIX, la mayoria de los paises que integran la region
latinoamericana, inician los movimientos de emancipacion con la decision de ser modernos,
emancipacion, que si bien logra romper los lazos de dependencia politica con respecto a la
metrdpoli, no lo hace en el plano de la emancipacion mental, pues la independencia politica
dejo aln intactas las ataduras culturales que hacen posible que la mirada esté siempre

allende del atlantico, por lo que proyectos de modernizacion que se establecen, ya sea los
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de los gobiernos conservadores o gobiernos liberales, significaron salir de una dependencia

y entrar a otra.

1.- Modernizacién y Modernismos en América Latina.

En la expresion artistica, los proyectos de modernizacion se propusieron entrar a la
modernidad con base al lenguaje del neoclasicismo, considerado en ese momento historico,
el neoclasicismo es el lenguaje artistico universal de las sociedades modernas. La mayor
preocupacién de los gobiernos latinoamericanos, era lograr la aceptacion de la mirada
europea. En este sentido, en su ideal de alcanzar la universalidad, excluyeron las
expresiones populares y toda la experiencia formal y estilistica de su pasado colonial y
prehispanico. Se inicia a la vida independiente no reconociendo sus peculiaridades, su
historia, su experiencia, ES un empezar de nuevo, como tabula rasa, en una nueva
condicion histérica de dependencia.

En estas condiciones, el neoclasicismo en el contexto latinoamericano, se convirtio en
una alienacion cultural al representar una realidad ajena y extrafia de los pueblos de
América Latina, al no reflejar los intereses propios, sus ambientes, sus costumbres, su
historia. El neoclasicismo, al centrar sus premisas en los canones occidentales y privilegiar
una unica mirada, una unica belleza, implicé un eurocentrismo que negaba la mirado del
otro, del diferente. Bajo este esquema, las manifestaciones culturales de los pueblos
latinoamericanos, pasaron a ser expresiones exaticas, sin validez universal y por tanto fuera
de los circuitos modernos del arte. Para la adopcion de este modelo, se importan desde
profesores hasta los métodos de ensefianza, rigidamente establecidos y vigilados por la
academia.

Esta situacion, no deja de ser parte de debates en torno al modelo de expresion a seguir
que conlleve a la emancipacién mental de Hispanoamérica. Al respecto, es de destacar la
polémica sostenida en 1842 entre el venezolano Andrés Bello y el argentino Fausto
Domingo Sarmiento, acerca del destino de la expresion americana conforme a la pureza del
castellano o la libertad de expresion: “Bello es un neoclasico, un hispanista, intelectual
organico de la burguesia terrateniente criolla, que defendia la unidad ideoldgica

latinoamericana con voz propia, era defensor del purismo en el lenguaje, es decir un habla y
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escritura conforme a las reglas gramaticales del Castellano. Mientras que Sarmiento era un
representante de la burguesia liberal latinoamericana, por tanto, era partidario de un
proyecto modernizador latinoamericano, que siguiera los pasos del desarrollo capitalista de
los paises sajones y dentro de las premisas del romanticismo, era defensor de los
nacionalismos en el lenguaje” (Martinez, José Luis, 1996, pdg. 79). Lo que interesa
destacar aqui, es que ambos pensadores defienden la necesidad para América Latina de
tener una expresion propia, aun cuando manifiestan su admiracion por los modelos de
civilizacion europea o estadounidense respectivamente.

Sin embargo, este deseo de ser moderno a través del cultivo de expresiones culturales
dentro de los esquemas occidentales, generd caracteristicas propias muy diferenciadas, lo
cual, provoco a su vez una tendencia latinoamericana a la autoafirmacion, al deseo de tener
voz propia, el manejo de un lenguaje universal propio, resultado del legado de la cultura de
occidente, pero a partir de la mirada de las peculiaridades y potencialidades de la América
hispanica, expresion con base al ser para si misma y de esta manera realizar contribuciones
mas genuinas y originales ( Mir6 Quezada, Francisco, 1995, pag. 133)

Tenemos pues, el hecho de que ante una identidad impuesta por el dominio colonial y que
se refrenda con la modernizacién econdmica y cultural en el marco del liberalismo
decimondnico, surge como contrapartida, la necesidad de reconocer la propia identidad. En
este sentido, hay una obsesion por definir el “ser nacional y el “ser latinoamericano”.

A lo largo de la historia de América Latina, ha estado presente el problema de como le
entramos a la modernidad sin perder la identidad, a través de la adopcion de modelos de
modernizacion que orientan la practica hacia la imitacion o, a través de una modernizacion
que promueva la creacion y la originalidad y por tanto, ser auténticos con la invencion de
una identidad propia. El planteamiento de este problema no es un problema sélo de opcion,
sino de definicion acerca de lo que se quiere ser. Es claro que se quiere ser moderno, pero
qué sujeto moderno, universal por supuesto, pero a partir de qué, imitando lo aceptado
como universal, o bien, inventando algo nuevo que contribuya desde una posicion local al
lenguaje universal, es decir, desde el latinoamericanismo alcanzar lo universal y no a la
inversa en alcanzar la universalidad renunciando lo latinoamericano.

Este es el dilema que se plantea entre los pensadores latinoamericanos, con respecto al
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drama de la expresion americana y que se resume en la frase de Edmundo O ‘Gorman: * ser
como otros para ser si mismo” ( Zea, Leopoldo, 1976) que puede ser comprendido como
ser de otra manera de lo que se es, pretendiendo hacer otra historia que no es la suya y en
donde, el si mismo queda diluido en la abstraccion de la cultura de los otros, o bien,
proceder a la manera de hacer la propia historia, y entonces reconocernos en la mismidad, a
partir de la realidad concreta del espacio latinoamericano. Al igual que los europeos que se
reconocen en su propia historia, habra que proceder como lo hicieron éstos, mirarnos a
nosotros mismos, reconocernos en nuestra propia historia y de esa manera alcanzar la
universalidad.

Una vez alcanzada la independencia politica, uno de los nuevos retos era lograr la
emancipacion cultural, por lo que un primer modo de ser, iria en el sentido de “ser contra”,
sin embargo, a pesar de los esfuerzos en pos de una producciéon auténoma, seguira
asomandose en la expresion americana herencias del neoclasicismo (Campra, Rosalba,
1987, pag. 20). Segun Walter Mignolo, en esta situacion un tanto ambivalente, se advierte
finalmente un problema de identidad resultado de una doble conciencia criolla, que se
expresa de acuerdo a este autor, en la ambivalencia de las elites criollas dominantes de
negar a Europa pero no la europeidad, es decir, una doble conciencia expresada en la
afirmacion de que quiero ser americano, pero sin dejar de ser europeo, eso si, americano al
fin de cuentas, pero distinto al amerindio y al afroamericano, tal como se expresa Simon
Bolivar en el documento conocido como Carta de Jamaica de 1815, quien dice: “...mas
nosotros, que apenas conservamos vestigios de lo que en otro tiempo fue, y que por otra
parte no somos indios ni europeos, sino una especie media entre los legitimos propietarios
del pais y los usurpadores esparioles: en suma, siendo nosotros americanos por nacimiento
y nuestros derechos los de Europa, tenemos que disputar éstos a los del pais y que
mantenernos en él contra la invasion de los invasores”( Bolivar, Simo6n, 1995, pag. 22)

La basqueda de ser, parece obsesionar al latinoamericano, y estara en el centro de esta
cuestion el dilema de hacerlo a través de la imitacion o la creacién, y sera el arte, quien
registre mas que en otros &mbitos la voluntad de autonomia y la basqueda de una expresion
propia. Sin embargo, hacerlo por la via de la creacion, implica llevar a cabo acciones de

modernizacion que tengan como sentido la descolonizacion mental de nuestra existencia,
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como lo sefiala en 1828 Simon Rodriguez:

“ Donde irémos a buscar modelos?...
La América Espafiola es original = ORIGINALES han de ser sus instituciones i su
Gobierno = i ORIGINALES los medios de fundar uno i otro.

O Inventamos o Erramos”

El sefialamiento es crear no imitar, para lo cual, se hace necesario crear una teoria propia,
de lo contrario erraremos (Ramirez, Maria del Rayo, 1994, pag. 77) De acuerdo al maestro
de Simén Bolivar, podriamos considerar que errar es imita bajo la tutela de los imperios, es
no actuar por cuenta propia, es no asumirse como agente de su propio futuro y por
consiguiente, es dejar que nuestra memoria sea secuestrada al desviarnos hacia un camino
no marcado por nosotros. Por el contrario, inventar es para América Latina la Unica
posibilidad de abandonar toda tutela, de buscar sola su propio camino, y sola encontrar su
expresion, es tomar conciencia de las propias posibilidades y actuar conforme a ellas en el
mismo plano en que los pueblos europeos y estadounidense han actuado en su cultura.

De lo expuesto, es de advertirse que la América Latina moderna, implica el desencuentro
de dos tipos de modernizacion: una, representada por los que aclaman los cambios

3

siguiendo los parametros “universales” trazados por los centros de poder hegemonicos,
desconociendo las tradiciones de la region; otra, por el contrario, seran los que pretenden
llevar a cabo una modernizacién con la legitimacion de lo autoctono y un rechazo a las
herencias hispanicas, o en todo caso, reivindicando lo nacional y regional con las
posibilidades de entrar a la modernidad, adaptando lo mejor de los modelos occidentales a
nuestras peculiaridades autoctonas.

Asi, podemos encontrar declaraciones de pensadores latinoamericanos modernos como
Andrés Bello, quien escribe en 1848: “Lo que debemos retratar son nuestras costumbres,
esa fisonomia, las formas especiales, como los montes, los valles y rios...”(Zea, Leopoldo,
1976) otro tanto hace, Juan Maria Gutiérrez (1809-1878) en su discurso de inauguracién del

3

Salon Literario de Buenos Aires en 1837, al sefialar que: “ y si hemos de tener una

literatura, hagamos que sea nacional; que represente nuestras costumbres y nuestra



38

naturaleza, asi como nuestros lagos y anchos rios sélo reflejan en sus aguas las estrellas de
nuestro hemisferio” ( Campra, Rosalba, 1987, pag. 20). En el mismo sentido, se expresara
Esteban Echeverria en 1838, cuando sefiala la incompletud de la independencia politica que
deja de lado la emancipacion mental. De igual forma, se expresara Juan Bautista Alberdi
cuando sostiene la necesidad de que cada pueblo debe tener una civilizacion propia, por lo
que critica el afan de copiar a Europa y Estados Unidos, piensa que, es preferible una
civilizacion imperfecta, pero propia, a seguir eternamente atado a modelos extranjeros
(Rodriguez de Magis, Maria Elena, 1995, pag. 84)

Este interés por dar cabida a nuestra propia expresion, da origen al desarrollo del
pensamiento americanista, y se encuentra una relacion entre este interés y las premisas del
romanticismo. Los pensadores romanticos latinoamericanos, estan preocupados por estudiar
la realidad nacional y latinoamericana y por los problemas de identidad (Rodriguez de
Magis, Maria Elena, 1995. pag. 84).

Resultado de este interés, es el destacar las diferencias culturales que se advierten entre la
América Sajona y la América Latina. Al respecto, el chileno Francisco Bilbao (1823-1865)
sefiala en un discurso de 1856 estas diferencias, asi como, la amenaza yanqui hacia
América Latina: “...no hemos perdido la tradicion de la espiritualidad del destino del
hombre. Creemos y amamos todo lo que une; preferimos lo social a lo individual, la belleza
a lariqueza, la justicia al poder, el arte al comercio, la poesia a la industria, la filosofia a los
textos, el espiritu puro al calculo, el deber al interés”, esas son sus principales defensas

3

ante las acechanzas de la América Sajona, pues, ...nosotros nacemos y al nacer, en la
cuna, nos asaltan las serpientes” ( Bilbao, Francisco, 1995, pag. 60)

Esta preocupacion, sustentada en los discursos, por alcanzar una expresion nacional y
latinoamericana con validez universal, nos da una idea de la unidad latinoamericana frente
una modernidad impuesta desde afuera, que traerd un conjunto de problemaéticas a la
region, y que por esto mismo, compartir estas problematicas seran motivo de unidad, ya
que aun cuando en el discurso se exprese la necesidad de una cultura nacional y
latinoamericana, en la practica se adolece de una produccién artistica que responda a esas
caracteristicas.

Por su parte, la adopcién del Positivismo en la region, a pesar de todo, nos dice Leopoldo
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Zea, permitio partir de la realidad concreta americana. Al perseguir estudiar al hombre en
sus circunstancias concretas, plantea el problema de mirarnos a nosotros mismos para
encontrar la universalidad (Zea, Leopoldo, 1976); hizo posible que se abordara la historia
nacional y con ello, pone de moda los ambientes y costumbres nacionales, aunque tratados
conforme a los canones neoclasicos, aunque de hecho, en los temas histéricos tratados,
siguen ausentes las caracteristicas propias de los pueblos. Todavia, el positivismo no
resuelve el problema de conjugar lo nacional con un lenguaje universal.

Es de este modo, que hacia la segunda mitad del siglo XIX, reaparece una preocupacion
aun mayor por la carencia de una arte nacional o americano, la conciencia moderna de
algunos pensadores pedia con mayor urgencia un arte que mostrara nuestra realidad y
nuestra historia, un arte mas conforme a nuestros tiempos, por lo que urgia una escuela
“esencialmente propia”, como se expresa en el Maestro Ignacio Manuel Altamirano cuando
anuncia en 1874, que “Debe el arte revestir nuevas formas, si vale expresarme asi, y asumir
un caracter nacional que nos pertenezca o al menos que pertenezca a la América”; por su
parte, Manuel de Olaguibel lo hace haciendo un Ilamado a los pintores en sus
representaciones tomen en cuenta el género histérico y el género de paisaje con su
naturaleza virgen y la pintura de interiores con el registro de lo tipico de las costumbres y
personajes mexicanos (Manrique, Jorge Alberto, 1994, pag. 25); De igual forma, destaca lo
sefialado en 1875 por José Marti : " hoy las libertades vienen y las virgenes catdlicas se
van... todo anda y se transforma y los cuadros de virgenes pasaron..." -es de corresponder-
"A nueva sociedad, pintura nueva..." y hace también una exhortacién a los pintores, que
anuncia ya el estilo expresionista, cuando sefiala que "copien la luz en el Xinantécatl y el
dolor en el rostro de Cuahtemotzin...." advierte que con la llegada de estos cambios, el arte
de la pintura, en la América Latina serd vigoroso y moderno, pues, enfatiza en su discurso
el hecho de que "hay grandeza y originalidad en nuestra historia: hay vida original y
potente en nuestra escuela de pintura” (Fernandez, Justino. 1990, pag. 402)

Es importante sefialar, uno de los escritos que publica José Marti en 1891 titulado
Nuestra América, en donde anuncia la necesidad de sustituir la imitacién por la creacion,
como recurso de salvacion de Nuestra América; al respecto, otorga un lugar protagonico en

esta encrucijada al arte y la juventud, cuando dice: "lo pueblos latinos se salvan por el
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arte.... Los jovenes de América se ponen la camisa al codo, hunden las manos en la masa y
la levantan con la levadura de su sudor. Entienden que se imita demasiado, y que la
salvacion esta en crear. Crear es la palabra de pase de esta generacion. El vino, de
platano; y si sale agrio, jes nuestro vino!...” (Marti, José, 1995, pag. 125)

Sin embargo, como dice Jorge Alberto Manrique, este deseo no era facilmente asequible,
especialmente porque, si se pedia una arte nacional o americano, se exigia que éste se
expresara en términos universales. En las artes visuales este deseo de ser moderno sin
perder la identidad es alcanzado hasta los afios veintes y treintas del siglo XX, con los
movimientos modernistas latinoamericanos.

En efecto, bajo la consigna de que sélo seremos modernos si somos nacionales, sera hasta
la primera fase del modernismo latinoamericano, 1920-1930, que se plantea conjugar lo
nacional, lo nativo, lo autéctono, con el lenguaje universal. En este sentido, se tratdé de un
modernismo que en vez de ser desnacionalizador, logré dar impulso a los simbolos para la
construccion de la identidad nacional y latinoamericana (Garcia Canclini, Nestor, 1989

pag. 78)

2.- Modernizacion y movimientos identitarios en América Latina.

¢Queé es un movimiento identitarios y cuales han sido los mas representativos? ¢Desde el
arte qué se puede considerar al respecto? ¢Por qué la modernizacion ha implicado la
perdida de la identidad? ¢Qué tipo de modernizacion es la que atenta contra la identidad?.
Se ha considerado, que la modernizacion en Ameérica Latina al estar disefiada por
parametros tecnocraticos, y que al tratarse de una modernizacidn que viene de afuera, ha
atentado contra la cultura de sus pueblos, por consiguiente, este tipo de modernizacion ha
significado una negacion de la identidad, de la autonomia y de la valoracion de la creacion
propia y originaria. Modernizacion llamese liberalismo, positivismo, desarrollismo,
neoliberalismo o globalizacion, al estar disefiada por pautas de una modernizacién
imperialista, ha traido la negacion de un desarrollo auténomo, por lo que se ha encontrado
que en América Latina hay una relacién inversa entre los movimientos modernizadores y
los movimientos por la identidad, puesto que la modernizacién ha implicado, la negacion

de la identidad de los pueblos. Por lo mismo, a cada uno de los proyectos de modernizacion
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en América Latina, ha correspondido en reversa un movimiento de reivindicacion
identitaria. En este sentido, encontramos una relacion entre los movimientos de vanguardia
y la reivindicacion de la identidad, por ejemplo, tenemos que la modernizacion que trae el
neoclasicismo en los paises latinoamericanos, recién obtenida su independencia, viene la
reaccién del romanticismo, el modernismo emerge en respuesta al pragmatismo positivista,
a la vision cosmopolita del modernismo, emerge el nacionalismo en sus distintas vertientes:
criollismo, nativismo, mestizaje, indigenismo, negrismo.

Es de destacarse que los proyectos modernizadores en América Latina, han impuesto la
creencia de gue son los paises mas desarrollados y sus habitantes los que pueden promover
la modernizacion de manera mas eficiente y eficaz. Estos modelos de modernizacion para
América Latina, traen consigo una acentuacion de lo tecnoldgico, esto lo han hecho en
desmedro de lo cultural y lo artistico. Cuando se ocupan de la modernizacion de la cultura 'y
lo artistico, el énfasis esta en la imitacion y la copia de lo que considera moderno en los
centros metropolitanos.

Caracterizacion de la modernizacion y sus efectos en la cultura latinoamericana:
1.-Aféan de seguir el ejemplo de los paises mas desarrollados, para tales efectos, se
desconoce la propia historia y se produce una desvalorizacion las expresiones de los
pueblos, se imita y aparenta lo que no se es, y que ha dado lugar al bovarismo
latinoamericano, término usado por Antonio Caso para referirlo a aquellas situaciones en
las que, tanto las personas como las sociedades, quieren ser distintos de lo que se es
negandose a si mismos (Personaje de la novela de Gustave Flaubert, llamada Madame
Bovary).
2.-La conviccion de que los paises méas desarrollados son quienes pueden en mejor forma
promover la modernizacion de nuestros paises, favoreciendo el intervencionismo.

La modernizacién ha sido en el plano de la incorporacién de la tecnologia y de ponerse
al dia en términos de estilos de vida y de sensibilidad considerados por estos paises como
modernos: lo tecnoldgico en desmedro de la cultura de los pueblos. Generalmente estos
proyectos de modernizacion han sido acompafiados por una desvalorizacién de lo popular,
lo indigenay lo latino.

En esta perspectiva, para el latinoamericano, ser moderno conlleva un proceso de
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homogeneidad que nos acerque al modelo de una cultura ajena, y que por tanto ha tenido
como aspecto principal, borrar cualquier rasgo de identidad de los pueblos. Es por ello, que
la modernizacion ha tenido como reaccion el despertar de la conciencia identitaria y que se
ha concretado en acciones de resistencia, acompariadas de una reivindicacion y defensa de
lo latinoamericano, una valoracion de la cultura, una defensa de la independencia, la
autonomia y de proponer acciones que lleven hacia la descolonizacion.

La identidad ha ido en el sentido de ser distinto en la cultura y el tiempo propio, las
resistencias por la identidad han puesto énfasis en el encuentro consigo mismo, con lo
nacional y con el subcontinente.

¢Que significa ser latinoamericano? Como se sabe, este ser esta en constante cambio, por
tanto no es una esencia. La identidad tiene que ver con hacernos preguntas, tales como:
¢Desde donde nos imaginamos la relacién con los otros?

Desde el siglo XIX, han existido propuestas para definir lo latinoamericano, muchas de
ellas se hacen desde teorias ontoldgicas y politicas: se buscaba el ser nacional o de la
region, la mexicanidad, peruanidad o brasilefiidad y como sintesis, el ser latinoamericano.

Es de hacer notar los bemoles de la identidad: la busqueda de la identidad se bifurca en
dos posibilidades:

a) La que corresponde al nacionalismo excluyente, que ve a la identidad como esencia,
defiende la particularidad, la singularidad cultural, vinculado a una ideologia
etnocentrista o racial, que hace que su resistencia se manifieste en acciones y politicas
excluyentes que puede llegar a grados altos de intolerancia como la xenofobia,
producto de acentuado nacionalismo chocarrero.

b) La identidad que corresponde a la defensa de la singularidad y a la vez el
reconocimiento del otro, y que da lugar a movimientos que reivindican la unidad en la
diversidad, el respeto y tolerancia de los procesos de multiculturalidad, el
reconocimiento de la transculturalidad como parte de los procesos culturales
contemporaneos. Es reivindicar la democracia como factor basico de convivencia y
reconocer la relacion de reciprocidad entre la singularidad-universalidad. El derecho de
entrar a la cultura universal con la singularidad de todos los pueblos.
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De acuerdo con Garcia Canclini lo latinoamericano hace referencias a sucesos tales
como:
a) lo que sucede dentro del territorio histéricamente delimitado como América Latina.
b) lo que ocurre fuera de la region y que afecta la realidad latinoamericana

c) las migraciones de latinoamericanos hacia Estados Unidos y Europa.

A estos procesos de modernizacion les han correspondido proyectos identitarios basados
en:
a) Reivindicacion y defensa de lo americano, de lo latino, lo indigena.
b) Valoracion de la cultura, lo artistico, lo humanista.
c) El no intervencionismo, defensa de la autonomia y la descolonizacion.

d) Encuentro consigo mismo. Ser distinto en la cultura.

En este terreno, es necesario considerar también la importancia que tiene actualmente la
industria cultural para producir la imagen identitaria.

Un aspecto mas a sefialar, es la contradiccion entre procesos identitarios y vanguardia: la
busqueda de la identidad nos mantienen bajo la voz del pasado, mientras que, una de las

manifestaciones de la vanguardia es el rechazo del pasado.

3.- Modernidad y modernizacion artistica

La modernizacion artistica, se entendera como los procesos que conllevan cambios en el
sistema de valores en la produccion, distribucién y recepcion de lo que en un momento
dado se consideran objetos artisticos, cambios que se dirigen hacia una meta Ilamada
modernidad artistica y que se contrapone a los valores de la tradicion artistica. Modernidad
versus tradicion, parte del hecho de que la modernidad artistica es mas adecuada a la
expresion de las necesidades espirituales contemporaneas, es decir, se considera que la
tradicion artistica asume un sistema de valores que estan orientados hacia el pasado. La
modernizacion artistica, difiere de otros procesos de modernizacion, que tienen como

referencia el progreso, en la que éste se considera como parte del desarrollo, en la que lo
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contemporaneo es visto como resultado de la evolucion de la etapa anterior, por el
contrario, tenemos el ejemplo del arte moderno de la primera mitad del siglo XX, el cual,
no nace por evolucién del arte del siglo XIX, sino que nace de una ruptura con los valores
estéticos decimondnicos (De Micheli, Mario, 1994, pag. 13).

De acuerdo a lo anterior, se denomina moderno al arte renacentista, que nacié de la
ruptura con los valores de la tradicién artistica medieval, su modernidad es con base al
descubrimiento y la revaloracion que hace del arte clasico grecolatino. La actitud moderna
es la necesidad de transformar el arte contemporaneo a fin de alcanzar los niveles derivados
del estudio de los antiguos. Como resultado del movimiento renacentista las normas
clasicas permanecieron en vigor, si bien con cierto desasosiego hasta finales del siglo XVIII
(Rosen, Charles y Zerner, Henri, 1998. pég. 173).

La modernidad artistica hace referencia no s6lo a una cuestion temporal, sino también, a
un estilo de representacion, es decir, la conciencia critica de un cambio en la representacion
de los objetos, en el modo en que el arte representa el mundo, cambios de coloracién y
temperamento (Danto C. Arthur, 1999, pag. 30). El estilo moderno, implica también, un
cambio en la relacién del sujeto con el objeto. Lo premoderno imita, lo moderno representa
lo que el artista sabe del objeto, en donde la interpretacién tiene un papel importante.

Un rasgo moderno de la pintura, es la interpretacion con base a que el problema no es
tanto, la representacion acerca de como son realmente las cosas, sino el de cdmo alguien,
cuya mente esta estructurada de cierta manera, esta obligado a pensar qué son las cosas. Es
decir, la actitud moderna es representar no el objeto, sino lo que se sabe del objeto.

Sin embargo, algunos tedricos de la imagen, sefialan que “el moderno concepto de arte se
instituyo, cuando Platén liberd la imagen de la magia, concibiéndola como una ficcién, que
finge ser real para un publico que ya no se identifica con ella y que sabe y acepta que lo que
ve en el escenario o en el lienzo es una ilusion, libre de cualquier magica semejanza con el
mundo v los dioses, el arte tendria entonces que ver con la representacion y no con la
presencia efectiva, con la simulacion y el disimulo” (Azara, Pedro, 1992, pag. 14).

De acuerdo al historiador del arte Moshe Barasch, lo moderno en el arte inicia con el
naturalismo en la pintura, iniciado con Giotto, asi como las aportaciones a la teoria del arte

de Ceninno Cennini, de Ledn Batista Alberti y de Leonardo da Vinci en relacion a la
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reivindicacion de la pintura como arte liberal, la imitacion de la naturaleza y la
representacion de la belleza como parte integrante de la naturaleza (Barasch, Moshe, 1995,
pags. 101,114-115).

Giorgio Vasari, aborda la vida de los artistas, en donde destaca al artista como autor y
creador, y habla ya de una “maniera moderna” como resumen del estilo de una época frente
a las anteriores. Pone como rasgo de la modernidad un estilo, una manera de ser, que se
expresa en un hacer, o mejor, el ser mismo como producto del hacer ( Molinonuevo, José
Luis, 1998, pag. 47).

Sin embargo, para algunos historiadores contemporaneos del arte, la libertad y la

autonomia del artista renacentista, ain no encuentran su cabal realizacion como pintor
moderno. No obstante que se considera al Renacimiento como el inicio del arte moderno.
El artista aun estaba limitado a un orden de formas y colores determinados por las
academias, institucion que reemplaza a las antiguas corporaciones medievales de pintores,
escultores, orfebres y artesanos. Las academias se convierten en defensoras de la tradicion,
por lo que el artista renacentista, atn tendré que cefiirse a la reglamentacion conforme a las
técnicas y a regir la invencion de acuerdo al orden natural y formas grecolatinas, en donde,
sOlo cabe expresar la personalidad del artista a través del estilo, dentro de lo limites de la
representacion naturalista.
Es hasta el siglo XIX, que el artista asume una postura de rebelién con el sistema de
reglamentaciones establecidas por la Academia, la Iglesia y el Estado; es cuando se logra
una mayor libertad en la expresion y se inicia el proceso de la creacion artistica reconocido
como propiamente moderno, como la de romper el orden y reglas del arte establecido. Es
en el plano de la representacion en donde encontramos los rasgos de la modernidad en el
arte, se rompe con la idea de la representacion basado en la semejanza, para llegar en todo
caso a una representacion simbolica con base a la interpretacion y expresion del artista, e
incluso se llega a los aspectos procesuales de la pintura, en donde lo que importa es la
accion del pintor sobre el lienzo, no el resultado, o el caso de la pintura abstracta en donde
el interés no es la representacion de la realidad (Bell, Julian, 2002).

Por otra parte, el socidlogo Max Weber describe a la modernidad como un férreo estuche,

traducido al inglés como iron cage (jaula de hierro), que al privilegiar los medios sobre los
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fines, si bien, lo hace con base a una racionalidad, que lo conduce a grados maximos de
optimizacion, encierra al hombre moderno en una prision inexpugnable, en la medida en
que se acentla el distanciamiento de los campos cientifico y artistico de la vida cotidiana.
Es decir, por un lado, la modernidad produce la autonomia de la Ciencia, el Arte y la
Moral, pero, por el otro, estas tres dimensiones se desenvuelven de manera distante de la
vida diaria. En el caso del arte, los valores artisticos pasan a valer por si mismos, por lo que
se produce un distanciamiento, con referentes que lo mantenian ligado a la vida cotidiana,
por lo que el arte moderno se vuelve hermético, solo para entendidos, mientras que para la
masa permanece alejado y extrafio en la satisfaccion de sus necesidades espirituales
(Weber, Max, 1994, pags. 262-263).

En este sentido, Octavio Paz, cuando se refiere a lo moderno, sefiala que éste nace de una
negacion, que ocurre cuando los valores artisticos se separan de los valores religiosos. Esta
separacion, implicé que lo poético, lo artistico y lo bello se convirtieron en valores en si y
sin referencias a otros valores. La negacion por tanto, conlleva la afirmacion de lo
moderno, por lo que se entenderad que la pintura moderna, serd aquella expresion que a la
vez que niega la modernidad contradictoriamente la afirma, es decir, al negar el orden
existente (defendido por la Academia) confirma su modernidad, y este sera el rasgo
importante de todo movimiento artistico moderno (Paz, Octavio, 1974, pag. 54).

En esta perspectiva encontramos, pues, en las artes visuales dos maneras modernas de
representar. La primera representacion, que corresponde al registro temporal de los siglos
XVI al XVIII, era con base a las formas de la naturaleza, por tanto, no hay adn autonomia
en la creacion, que es uno de los planteamientos modernos de los siglos XIX y XX, en
donde se plantea como rasgo de la modernidad el no representar méas que la pintura en si
misma, la invencion de formas que no correspondan a las formas de la naturaleza, alcanzar
la autonomia de la creacion, con el dominio de las formas de la naturaleza. Esto, no
precisamente corresponde a la division entre pintura figurativa o no figurativa, la
autonomia de la creacion sera una de las demandas de las vanguardias artisticas de la
primera mitad del siglo XX.

Los medios de la representacion se vuelven el objeto de la representacion, ya no es la

representacion del objeto tal como lo vemos, sino el interés esta centrado en la manera en
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que representamos el objeto.

Otro aspecto importante de la modernidad artistica, es su relacién con el mercado del arte:
el arte como mercancia, como valor de cambio, en desmedro del valor de uso, la figura
romantica del artista, como sujeto marginal. EI problema de la libertad y la sujecién del
artista al mercado.

Aparecen interrogantes propios de la creacion artistica y los procesos de modernizacion,
tales como:

¢Qué tanto la obra cultural del artista pierde su identidad al subordinarse al mercado?
¢Cudles son las estrategias para enfrentarse a los proyectos modernizadores del mercado sin
perder su autonomia e identidad? Este tipo de interrogantes y sus posibles respuestas, hacen
alusion a los efectos que la modernidad trae consigo en la relacion entre individuo-
sociedad. Siendo un rasgo de la modernidad, el hecho de que la mirada ajena (el mercado,
los marchants) determina la obra cultural. Habra que ver si la relacion entre la produccion
cultural del artista y el mercado, puede tener similitud con la relacién entre un dominante
(metrdpoli) y un subordinado (colonia), el subordinado (artista) lucha por revalorar su
imagen ante una imagen desvalorizada del dominante (mercado). La desvalorizacion del
mercado, puede estar dada, por la imposicion de modas, de tema, de contenido, de técnica,
produciria algo asi, como un artista desvalorizado, sin libertad, ni autonomia, que son las
banderas reivindicativas de las vanguardias.

Como fenémeno moderno, las vanguardias estan contra los determinismos en la creacion
artistica, provengan de donde provengan: Iglesia, Estado, Mercado, Marchants, etc. Hay en
este sentido, un conflicto entre modernidad y la reivindicacion vanguardista de la identidad
como rasgo del artista moderno, la produccion artistica como creacion libre y autonoma es
propio de la modernidad, sin embargo, el mercado y la obra cultural como mercancia,
impone sus reglas y gustos al artista, con ello se presenta el riesgo de que el artista pierda
su identidad, su posibilidad de creador libre. La identidad al estar ligada al pasado, a la
historia, se expresa como valor en las obras culturales, y aqui surge el problema propio de
la modernidad con respecto al mercado y los marchants, que generalmente estan ligados a
las modas, en este sentido, la modernizacion de los gustos y la sensibilidad que proponen,

asi como las respuestas que a ello dan los artistas modernos hacen pensar en que lo que
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rige, no es el principio de identidad, sino la alteridad y la contradiccion, en la que por un
lado, la firma del artista consagrado constituye un factor importante de valorizacion de la
obra de arte, de la cual, en gran medida sacan provecho las casas subastadoras del mercado
del arte.

Al respecto, es de sefialar, como fenémeno de la modernidad, la constitucion del campo
artistico, como un campo auténomo, sujeto a sus propias leyes, en las que de acuerdo a
Pierre Bourdieu, constituye un entramada de relaciones basadas en posiciones y
disposiciones entre los agentes que participan en el campo artistico (escuelas, museos,
galerias, casas subastadoras, coleccionistas profesionales, criticos de arte, las vanguardias
consagradas y las que buscan esta consagracion, pintores de vanguardia y los recién
llegados, etc. ). En este sentido, la historia del campo artistico es la historia de la lucha por
el monopolio de la imposicion de las categorias de percepcion y de valoracién legitimas. Y
asi, en este contexto “La unica acumulacion legitima, tanto para el autor como para el
critico, para el marchants como para el editor o el director de teatro, consiste en hacerse un
nombre, un nombre conocido y reconocido, capital de consagracion que implica un poder
de consagrar objetos (es el efecto de marca o de firma) o personas (mediante la publicacion,
la exposicion, etc.), por o tanto de otorgar un valor, y de sacar los beneficios
correspondientes de esta operacion” (Bourdieu, Pierre, 1995, pags. 224, 237).

En sintesis el afan de modernizarse presenta el problema de la relacion entre vanguardia
y mercado, al respecto, es de sefialarse dos salidas al problema: Subordinarse totalmente al
mercado, a las modas y gustos del momento o bien negociar e integrar algunos elementos
de la demanda del mercado y de los gustos del momento a la obra cultural sin que ésta
pierda los rasgos identitarios del productor. Habra que tener presente, que no existe una
obra pura, por consiguiente, no existe el formalismo puro. Defender esto Gltimo, seria caer
en fundamentalismos o bien aislarnos del contexto en que nos desenvolvemos, es decir,
implicaria olvidar que el arte es parte de un circuito en la que estan involucrados la
produccion, la distribucion y el consumo (Acha, Juan, 1979, pags. 62-63). ¢Qué tanto la
actualizacién historica, el ponerse al dia implica pérdida de la identidad, cuando uno de los
cometidos de la vanguardia es ponerse al dia, es decir, ir a la par del tiempo que vivimos?

Sin duda, la respuesta se hace en relacién a que la produccion, distribucion y consumo del
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arte, ocurre dentro de la modernizacion capitalista, el cual, se encuentra al igual que otras
mercancias, sujetas a poderes extraestéticos, que si bien no determinan a los actores,
condicionan su produccion y consumo.

Otro aspecto del arte moderno, ocurre como proyecto emancipatorio ante la
mercantilizacién y banalidad de la vida moderna. Como factor de denuncia de los males
que trae la vida moderno, surge el antiarte o bien un arte antimoderno, en el sentido de que
se levanta contra esa modernidad capitalista basada en el trabajo enajenado, para
posesionarse como nuevo arte moderno, que responde a una nueva sensibilidad y cultura
civilizatoria, que supone la organizacion de la produccion con base a otro principio de
realidad, mas vinculado con la emancipacion de los sentidos, contrario al principio de
realidad que rige la produccién moderna capitalista, que niega el pensar y el sentir. Es en
este sentido, que de acuerdo con Herbert Marcuse se reivindica el arte moderno, como
liberador o emancipador. La modernizacién del arte tendria que llevar a una nueva
sensibilidad estética que responde a un nuevo orden social (Marcuse Herbert, 1973, pag.
100).

Por otro lado, la estética como disciplina es un producto de la modernidad. La Revolucion
Industrial como fendmeno de la modernidad, conllevo a separar la técnica y el arte, la
consecuente mecanizacion del trabajo, trajo no sélo restricciones a la capacidad creadora
del hombre, sino también, el desplazamiento del artesano y del criterio de belleza, los
efectos de esta revolucién industrial, es provocar un alejamiento del arte de la vida
cotidiana. Esta separacidon, derivd en una pobreza espiritual del hombre. Ante esta
situacion, se plantea en la segunda revolucién tecnoldgica industrial, que pretendera una
fusion del arte con la técnica, esto es lo que sostienen los movimientos artisticos del siglo
XIX protagonizada por John Ruskin y William Morris. Tendencia artistica que estara
presente hasta los planteamientos de los constructivistas en la primera mitad del siglo XX,
principalmente por la Escuela de la Bauhaus con su pretension de estetizar la vida
cotidiana.

En esta revolucién cientifica tecnoldgica, se plantea una estética industrial que conlleve el
enriquecimiento de los sentidos humanos, a la par que se lleve la produccion industria, por

tanto, es modelo de industrializacion pretende armonizar la produccién con la belleza. En
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este sentido se hace un reconocimiento de la educacion y el arte como mejoramiento de la
vida social.

Otro aspecto importante, es la emergencia del artista-pueblo, como se plantea en el
realismo defendido por Gustave Courbet a partir de la revolucion de 1848. La produccién
artistica pretendera estar vinculada a los problemas cotidianos del trabajador, lo moderno
estard definido por la representacién realista del trabajo y del trabajador, lo que
anteriormente, no era considerado digno de ser representado y se sostendra que “la mano
del trabajador es mas bella que la mano del Apolo de Belvedere” (De Micheli, Mario, 1994
pag. 27). Esta posicidn estética se contrapuesta a la hegemonia de la pintura académica que
defendia la representacion de temas historicos y mitoldgicos. No obstante, la defensa que
hacia el realismo, sobre los retos modernos de llevar a cabo la democratizacion del arte, y la
de retratar la cotidianidad en que transcurre la vida del artista: trabajadores, trenes, fabricas.
Sin embargo, persiste la division de la produccién artistica, entre un arte culto para las
elites y un arte popular o artesania para las masas, que se adoptard como rasgo de la
modernidad. Al respecto, habra que sefialar, que la produccion del arte y su consumo, al
igual que toda produccion de mercancias bajo la dinamica del sistema capitalista, se
desenvuelve de manera contradictoria, reflejo de las contradicciones entre superestructura e
infraestructura.

Sin embargo, los movimientos artisticos en el siglo XIX, como el romanticismo y el
realismo, el impresionismo y el simbolismo, asumen como rasgo identitario la liberacion de
las reglamentaciones académicas que de manera invariable habian sostenido codigos de
instrucciones técnicas y de produccién artistica que de alguna manera predetermina la
creacion artistica, con escaso margen de libertad, asi como la reivindicacion del arte como
un campo auténomo de otras instancias politicas y religiosas. A partir del romanticismo y
su énfasis en la subjetividad, se perfila la creacion artistica como un proceso individual, que
permite combinar la tradicién y la novedad bajo la libertad del artista, ya liberado de las
restricciones de las academias, se presenta la figura del bohemio como figura emblematica
del artista moderno, quién producird en una situacion marginal, convencidos de que sélo
puede ser alguien mientras pueda seguir siendo nadie, al margen de los dictados de las

academias y de los artistas consagrados y legitimados por ésta.



51

En el contexto de estos sucesos culturales, la modernizacion artistica esta dirigida hacia
parametros de mayor flexibilidad, exigidos por las circunstancias, en la medida que los
artistas heréticos, ejercen presion con su innovacién y que al fin de cuentas las instituciones
conservadores legitimadoras de la tradicién académica, tomaran en consideracion en su
afan de adoptar la novedad y ponerse al dia con el desarrollo de las fuerzas productivas.

Entre los rasgos definitorios de la modernidad decimondnica, se encuentra lo sefialado
por Charles Baudelaire, quien en 1859 introduce el concepto de arte moderno en su libro
“El pintor de la vida moderna”, en donde se plantea la novedad y la originalidad como
valores del nuevo arte. La actitud moderna estard dado por la sensibilidad del artista por
registrar la marca de su tiempo en sus obras, la marca del tiempo es retratar la novedad del
presente, asi el artista moderno es el que se propone captar, lo transitorio, lo contingente, lo
fugaz de la vida en cada momento, lo cual, traduce en imagenes metafdricas, que sugieren
lo permanente. Pone énfasis en la imaginacién como facultad que tiene la mision de captar
las relaciones intimas y secretas de las cosas, sus correspondencias y analogias. La mision
del artista, es reproducir no solo el aspecto circunstancial de la vida (la vida banal y
cotidiana) sino también, llevarla al &mbito de lo vélido universalmente mediante el uso de
parabolas, metaforas y otras formas de expresion, en donde, sea a través de la imaginacion
que se nos permita ver lo invisible para el caso de la pintura, o bien oir lo inaudito para el
caso de la musica. El artista pasa a ser un inventor. (Baudelaire, Charles, 2007, pag. 68).

Esta concepcién de arte moderno y su modernizacion de Baudelaire, influird en
posteriores movimientos modernistas y en el periodo de las vanguardistas histéricas del
siglo XX. La subjetividad del artista, lo novedoso, el despliegue de la imaginacién en la
produccion y recepcion de la obra de arte se establecen como los parametros validos para
llevar a cabo la modernizacion artistica, proceso que seguira vigente hasta el siglo XX.

En la historiografia del arte latinoamericano, se sefiala que la modernizacion artistica se
inicia a partir de las reformas borbonicas durante la segunda mitad del siglo XVIII y los
cambios sociales y politicos que se llevaron acabo a partir de los movimientos de
independencia. El estilo neoclasico como reaccion al barraco americano se considera como
una modernizacion de los gustos en la produccién y apreciacion artistica, que ocurre con la

desacralizacion y la creacién de las academias de las nobles artes, que inician la
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monopolizacion en la formacion de artistas libres ya de las cortapisas que imponia los
sistemas gremiales de formacion y produccion. Este proceso de modernizacion, lo llevan a
cabo maestros peninsulares traidos exprofeso para realizar los cambios, en la que artistas
criollos y mestizos quedan excluidos. Es de sefialarse que bajo una perspectiva mas general
de la modernidad, lo que es propiamente procesos de modernizacion, se inicia desde la
conquista en el siglo XVI, cuando se impone el canon renacentista de belleza y se nombra
como monstruosa la produccion cultural mesoamericana e incaica. Sin embargo, los
procesos de modernizacion, al tener como premisas fundamentales las ideas de progreso y
desarrollo son procesos que se identifican con los cambios modernizadores ocurridos a
partir de lo que los historiadores Ilaman la segunda modernidad en el siglo XIX.

La légica de la modernidad occidental, se hace a partir de una definicién ontoldgica del
hombre europeo, ocurre asi que el discurso esta seleccionado, hay procedimientos de
exclusion, que podemos encontrarlo adn en fildsofos de la talla de Hegel cuando sefiala que
“solo lo real es racional”, en este sistema de ideas, 10 no real es lo otro, o que no tiene
historia, América Latina, por consiguiente al ser considerada por occidente como
subcontinente sin historia no es real, es solo naturaleza. Por lo tanto, lo real, lo racional, la
historia, dominacion de la subjetividad, la civilizacion, se identifica con Europa occidental
y sus herederos de Norteamérica, mientras que por el contrario, lo otro, lo no real, la
barbarie se identifica con América Latina.

Este esquema de pensamiento occidental, la alteridad que parte de la relacién yo-otro es
despreciada por los procesos de modernizacion artistica. En el sistema de dominacion
occidental, el yo por su centralidad es el que establece la diferencia entre un yo “superior” y
un otro “inferior”. Lo que establece el yo, el otro lo sufre, en el sentido de que a este otro le
es negada su participacion, por tanto, en esta relacion aparece ensombrecido. En el contexto
de dominacion, la centralidad del yo, permite que la diferencia se convierta en rasgo de
inferioridad, basado en la premisa de que como el otro no hace lo que yo hago, no vale, es
inferior, en este sentido la produccion artistica de los latinoamericanos no sido considerada
como moderna, por lo que modernizarse sera ponerse al dia en las técnicas y estilos
dictados por los centros hegemdnicos del arte.

Un planteamiento diferente a esta perspectiva de modernizacion artistica latinoamericana,
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es lo sefalado por Enrique Dussel, en el sentido de llevar a cabo una modernidad, pero
desde aqui, desde las necesidades del otro que somos nosotros, es decir, desde América
Latina, del excluido, del oprimido y de lo subalterno del moderno sistema mundo, lo cual,
significa que la modernizacion de la creacidn artistica latinoamericana, esté orientada por
una poética analéctica, es decir, una poética desde la exterioridad del sistema estético
occidental, es decir, mas alld de la razon estética hegemonica, que a través de sus
instituciones: museos, academias, instituciones, galerias, casas subastadoras, criticos
consagrados, etc. Establece y legitima los parametros de la produccion y consumo de la
obra artistica. Una analéctica que obedece mas bien a una logica alterativa, en donde el
productor debe respetar al receptor, de modo de que el arte no es quien lo hace, sino de
quien lo necesita, y son los excluidos y oprimidos los que lo necesitan, por la que una
modernizacion artistica, debera estar fincada en una poética que ayude a que las masas se
liberen del estado de opresion y alienacion. Esto seria la invencidn de una modernidad con
la particularidad latinoamericana, con sus propias necesidades, basadas en una relacion de
igual a igual, de sujeto-sujeto y no de sujeto-objeto como lo ha venido planteando la
modernidad europea (Garcia Ruiz, Pedro Enrique, 2003, pag. 228).

4.-Modernidad y vanguardia en América Latina.

“Que cada hombre construya su catedral.
...para qué vivir de obras de arte ajenas y
antiguas”

Jorge Luis Borges.

4.1 El concepto histérico de Vanguardia.

Se ha sefialado que cada modernidad, representa una antigiiedad para la siguiente, y que
las vanguardias son los movimientos para romper con el pasado e imponer lo nuevo. De
esta manera, la experiencia se convierte en experimentacion, en otros términos, la novedad
al tratar de construir el futuro en relacion a lo que sera rebasada nuevamente por la

emergencia de una subsecuente novedad, en este sentido, se dice que la novedad
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vanguardista construye a su vez su propio pasado. Por consiguiente, el destino de cada
modernidad seria asi, el de convertirse en antigliedad. A su vez, la vanguardia al emerger
de la modernidad, asume la contradiccion entre libertad y restriccion de la misma. La
vanguardia es la gran ruptura y con ella se cierra la tradicion de la ruptura.

La vanguardia como tradicion de la ruptura, como la define Octavio Paz, significa que
los artistas una vez que la inician como ruptura de una tradicion, la recorren tan de prisa
que no tardan en llegar al fin y tropezar, es decir, cuando la vanguardia termina por
consagrarse se convierte en tradicion, ante lo cual, para los recién llegados no les queda
MAs recurso que emprender una nueva transgresion.

Haciendo un poco de historia el término vanguardia, procede del francés Avant-garde, es
parte del léxico militar y que significa la parte mas adelantada del ejército. En la
produccion y consumo artistico, se usara para sefialar la primera linea de creacién, la
renovacion radical de las formas y contenido, que al mismo tiempo sustituye las tendencias
anteriores, se enfrenta con lo establecido, al que considerado obsoleto. El término
vanguardia corresponde a los distintos “ismos” de principios del siglo XX y que pretendian
la renovacion del arte, desplegando recursos para quebrar y distorsionar los sistemas
aceptados de representacion o expresion artistica. Por consiguiente, las vanguardias como
movimientos que buscar innovar o liberar la cantidad de reglas y estamentos artisticos
establecidos por los movimientos anteriores, asumen como regla, no respetar ninguna regla.

Las vanguardias historicas de la primera mitad del siglo XX, se plantean ser modernos y
ser autbnomos, asi como, ser modernos y ser nacionales, y es en este sentido, un producto
de la segunda modernidad, que se pregona desde el pensamiento ilustrado. La llustracién
trae consigo, el debate entre los antiguos y los modernos, lo cual, a su vez da lugar a la
constitucién de los estados nacionales y la definicion y defensa de la cultura nacional. Bajo
estos antecedentes, las vanguardias histdricas representan un ideal de cambio histérico, un
reconocimiento de que la naturaleza del arte resulto radicalmente modificada entre 1800 y
1950. Esta modificacién en la conciencia historica que trajo llamada la “tradicion
moderna”, fue realizada por un pequefio grupo de artistas rebeldes, con la oposicién en su
mayor parte, de los gobiernos, de las academias, de los museos y de un importante sector de

los medios de comunicacion.
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Los precursores de los movimientos vanguardistas, corresponde al Movimiento
Romantico del siglo XIX, que se caracteriza entre otros rasgos, por la actitud rebelde hacia
lo establecido, constituido por el paragon del neoclasicismo, por lo que anteponen al
rigorismo de la racionalidad clésica, la pasion y la exaltacion del yo, la sensacién y la
imaginacioén; se ocupan por tanto, de temas como la muerte, el destino, la libertad, la
violencia, lo grandioso e incontrolable de la naturaleza, lo relacionados con la patria y el
pueblo, como son las costumbres y el paisaje, expuestos no sin hacer uso de la ironia y la
critica social. EI romanticismo surge como movimiento literario y de ahi se expande en las
demas artes, como sabemos el romanticismo tiene lugar en Alemania hacia 1792, surge en
torno a la organizacion del movimiento Sturm und Drang, a partir del cual, se inicia una
revuelta de las concepciones que el clasicismo tenia del arte y la sociedad. Es desde la
perspectiva del romanticismo, que el arte pasa a ser considerado como pernicioso en cuanto
a que altera la condiciones de vida, y por tanto el artista pasa ser visto como clarividente,
capaz de develar lo oculto e intangible de las cosas, pero también, pasa a ser considerado
como un amoral y marginal, en la medida que se ocupa de los aspectos morbosos de los
hombres y la sociedad. En este sentido, el arte sera a partir del romanticismo, algo mas vivo
y sociable, es decir, mas cercano a las preocupaciones cotidianas del individuo, pero que en
su afan de hacer mas poética la vida y la sociedad, se presenta la posibilidad de romper la
barrera entre el arte y la vida. Asimismo, con el romanticismo se destaca el caracter
inacabado del arte, al sostener que siempre se esta haciendo, en la medida en que su &mbito
creativo, incluye al espectador o lector y es esto, lo que en realidad constituird su verdadera
esencia modernista, "que siempre guardara este estado de devenir y nunca llegara a ser algo
completo” (Rosen, Charles y Zerner, Henri, 1988) Por lo mismo, pasa a identificarse al
romanticismo con lo contemporaneo en el arte, que reacciona contra el neoclasicismo, el
cual, que pasa a ser visto como el gusto de los antepasados.

Una cuestion que me parece importante a destacar, en lo relacionado con la multiplicidad
o diversidad que trae consigo la revolucién del romanticismo, ya no es esa vision
monolitica en la percepcidon en la que la belleza y lo sublime se representan como Unicas
categoria estéticas validas en la expresion artistica, sino también concurren otras categorias

igualmente validas y legitimas para la expresion artistica, como es lo feo, lo grotesco, y de



56

esta manera, hace patente la relacion del arte con la vida, hay un sefialamiento importante
por parte de uno de los romanticos connotados del siglo XIX, el escritor Victor Hugo, quien
sefial6 que mientras la belleza solo tiene una modalidad, la fealdad tiene miles Es decir, que
no obstante que la belleza ofrece una vision de complitud, basada en la proporcion y la
perfeccion, eso mismo le otorga un tiempo limitado, este tiempo limitado representa lo
humano. De ahi que, por el contrario a lo que denominamos bello, lo feo significa un
detalle de un conjunto mayor, que se nos escapa y que no armoniza con el hombre, sino con
toda la creacion. Por ello, aunque si bien incompleto, lo feo nos ofrece siempre aspectos
nuevos (Rosen, Charles y Zerner, Henri, 1988, pags. 30-34).

Por su parte, Charles Baudelaire, sefiala al romanticismo como la tendencia moderna del
arte, al traer al mismo el plano de la representacion, lo universal y lo particular, lo
contingente y lo efimero; elevando los accidentes de la vida cotidiana a las categorias de lo
bello y de lo sublime. Es decir, para Baudelaire ser moderno, equivale a ser romantico, y
esto lo considera porque el estilo del romanticismo, conjuga la intimidad y la espiritualidad
(el yo y la trascendencia), el color local y el infinito, lo real y lo fantastico. Asi como,
cuando relaciona al romanticismo con un tiempo presente, el cual, ya no se visualiza como
un tiempo monolitico, sino conformado por varios estilos; de igual forma, cuando identifica
a la figura del artista como parte de una raza irritable, quien, por su calidad de clarividente
se convierte en un sujeto que incomoda al orden o sistema social existente. La clarividencia
del artista, esta relacionada con la capacidad de percibir lo verdadero de lo falso, la justicia
de la injusticia, la fealdad y la belleza. Conforme a esta idea de artista irritabilis, la obra de
arte tiene como propdésito irritar a la sociedad, ya que segun Baudelaire "el hombre que no
es irritabilis no es poeta en absoluto... los poetas jamas ven la injusticia donde no existe,
pero la ven a menudo alli donde unos ojos no poéticos no alcanzarian a verla" (Baudelaire,
Charles. 2007, pag. 70).

En relacion con el romanticismo pictorico, habra que destacar que "el cambio fundamental
fue el abandono de la concepcién de espacio que habia venido dominando desde el
Renacimiento; un espacio infinito, continuo y homogéneo que era anterior e independiente
a la percepcion es reemplazado por una concepcién de espacio deliberadamente plano,

como en la obra de Edouard Manet, o deformado por la violencia expresiva en Edvard
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Munch. De igual forma, el espacio podia estar constituido por el color, como sucede con
Henry Matisse o fragmentado y reordenado, como en el Cubismo. La vanguardia también
fue acabando de forma gradual con la jerarquia de los géneros, mediante la cual, habian
clasificado a lo largo de tres siglos, los diferentes tipos de pintura. La distincion entre lo
sublime (pintura religiosa e historica) y lo familiar (el paisaje, el bodegdn y las escenas de
la vida cotidiana) fue abolida. Pero lo mas importante de todo, es que la posicion de
vanguardia, hizo realidad en lo posible el programa del movimiento Romantico. Convirtié a
la pintura en un arte independiente con un lenguaje propio comprensible, apenas
dependiente de la explicacion literaria o histérica. La pintura habia dejado de ser un arte
ilustrativo; solo en ocasiones seguiria sirviendo para expresar un mensaje 0 para presentar
un relato historico” (Rosen, Charles y Zerner Henri, 1988, pag. 130)

De acuerdo a lo anterior, no en vano se considera que el Romanticismo es un
movimiento precursor de las de vanguardias de la primera mitad del siglo XX. Ser
vanguardista en la primera mitad del siglo XX, era ser considerado como decia Baudelaire
un romantico. Y lo es en el sentido de la rebeldia, que reacciona con el gusto y normas
estéticas imperantes. Al igual que el romanticismo decimononico que surge como reaccion
al neoclasicismo (pintura generalmente de corte histérico y mitolégico que se realiza por
encargo y para vanagloriar al Estado, resuelto conforme a canones grecolatinos), el
vanguardismo de la primera mitad del siglo XX reivindica al artista libre de ataduras
formales o tematicas provenientes del Estado, reivindicacion que al igual que el
Romanticismo, trae consigo, la presencia del artista marginal y bohemio que vive y produce
en libertad, pero al borde del desahucio al no estar supeditada su creacion al encargo de
ningln mecenas.

Al sefalarse al Romanticismo como un movimiento moderno, que partiendo de la
realidad, privilegia la imaginacion y la fantasia, se manifiesta por tanto, por la autonomia y
la libertad de la creacion artistica, asimismo, se manifestara contra la ensefianza de las
academias de arte. Se volcara hacia las imagenes del presente, por lo que los vanguardistas
romanticos decimonoénicos reivindicaran la representacion de la impronta que deja el
proceso de modernizacion, las costumbres, el paisaje urbano y natural, lo cotidiano, los

rasgos tipicos del hombre actual (la alienacion, la angustia, el heroismo, el patriotismo). El
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romanticismo y los vanguardistas hispanoamericanos, aparece desde aquellos
planteamientos que se hace en torno a la necesidad de llevar a cabo una segunda
independencia para América Latina, reclaman llevar a cabo una emancipacién mental, que
en unos casos es una reaccion radical contra el neoclasicismo, en otros es una reaccion
moderada, en cuanto a que tratan de conjugar los gustos clasicos desde una perspectiva
romantica, es decir, asuntos romanticos resueltos a la manera clasica. Estas manifestaciones
aparecen en Ameérica Latina entre el periodo de 1820 a 1880 aproximadamente. En las
artes visuales, destacan los pronunciamientos de José Marti, considerado nuestro
Baudelaire americano, cuando hace una llamamiento a los pintores para que pinten el
drama actual de la belleza con un estilo libre, no clasista, buscando expresar la verdad, a
través de un estilo expresivo, que se acerca mas a lo que posteriormente se llamo
expresionismo. Es de destacarse, que el romanticismo hispanoamericano asume rasgos de
mayor peligrosidad para el sistema de poder, por lo que la actitud rebelde de muchos
artistas y escritores romanticos hispanoamericanos, padecieron el exilio o la carcel. Como
no recordar al pintor mexicano José Luis Rodriguez Alconedo quien fue fusilado por
participar en la guerra de independencia, el exilio del cubano José Maria Heredia en los
afios treintas del siglo XIX y los argentinos Esteban Echeverria y José Marmol. Como parte
del romanticismo en América, es de mencionarse a los llamados pintores viajeros (Johan
Regendas, Edward Pingret, Claudio Linati, Pedro Gualdi, Daniel Thomas Egerton) quienes
fueron contratados por gobiernos y compafiias extranjeras para retratar paisajes,
costumbres y tipos americanos, que desde un tratamiento tematico y formal romantico
proporcionan imagenes del paisaje hispanoamericano.

En América Latina, la relacion entre el romanticismo y las vanguardias de la primera
mitad del siglo XX tiene que ver, en el caso de las artes visuales, con la postura moderna de
representar los asuntos propios, de género, de costumbres, de paisaje, de episodios de
nuestra historia, de tipos americanos, ya no pintura religiosa ni mitoldgica, en este sentido,
se trata de un arte moderno que exprese lo nacional, que recree o invente la cultura
nacional. En esta proclama, subyace el problema de la bisqueda de la identidad, es decir,
la demanda de una nacionalidad e identidad, como exigencia de la modernidad desde los

pueblos latinoamericanos. Al respecto, es destacar al arte como factor de identidad para
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América Latina, de acuerdo con José Marti, los pueblos latinos se salvan por el arte, no asi
el pueblo sajon del norte, que lo hace a través de los libros. En esta problematica de
construccion de la cultura nacional y de la identidad, es constante en el arte
latinoamericano, la tension entre cosmopolitismo y americanismo. Por ejemplo, el
Modernismo como movimiento latinoamericano de vanguardia, sus partidarios son
acusados de herejes cosmopolitas. Sabemos que como movimiento que surge desde
Ameérica Latina, se da a la tarea de llevar el nacionalismo hacia un universalismo. El
Modernismo encabezado por el nicaragliense Rubén Dario, pretende por primera vez
insertar la singularidad histérica de América Latina en un orden universal.

Sin embargo, en América Latina, es a partir de 1920 que se dan movimientos de
reafirmacion identitaria a través de las proclamas y manifiestos de las vanguardias
artisticas. Desde sus tribunas, periodicos, revistas literarias, volantes, exposiciones, se
manifiestan como artistas modernos, para lo cual se reivindica la identidad, y se
manifiestan contra la tradicién del academicismo y la tutela de la iglesia y del Estado,
asimismo, asumen su compromiso como innovadores bajo la égida de la creacion
individual, defienden la historicidad de lo inestable y lo cambiante, asi como salen en
defensa de lo publico sobre lo privado, revaloran la historia y lo civico conmemorativo, se
manifiestan contra la vision oligarquica y la cultura autoritaria, censora y académica.

Al igual que sus pares europeos, la vanguardia latinoamericana conlleva a su vez la
contradiccién entre el presente y el pasado, es decir, por un lado hacen esfuerzos por
recuperar el primitivismo, mientras que por otro muestra un rechazo al pasado. Se le suma
a este rasgo contradictorio, propio de la modernidad vanguardista, la busqueda de la
identidad, que lo hacen a través de la revolucién formal, la tematica, asi como por la
actitud hacia la expresion popular y la historia latinoamericana.

Al igual, que en el tiempo de las llamadas vanguardias historicas del siglo XX, las
vanguardias latinoamericanas presentan un afan por reivindicar al artista, quien no solo
debe estar libre de los encargos y tutela del Estado, sino también como creador absoluto, el
artista como pequefio dios, dijera Vicente Huidobro, precursor de las vanguardias
latinoamericanas, quien en su manifiesto Nom serviam publicado en 1914 anuncia su teoria

creacionista que consiste en: “Hasta ahora no hemos hecho otra cosa que imitar al mundo
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en sus aspectos, no hemos creado nada... Nunca hemos creado realidades propias... Hemos
aceptado, sin mayor reflexion, el hecho de que no puede haber otras realidades que las que
nos rodean, y no hemos pensado que nosotros también podemos crear realidades en un
mundo nuestro... No he de ser tu esclavo, madre Natura; seré tu amo... Yo tendré mis
arboles que no serdn como los tuyos, tendré mis montafias, tendré mis rios y mis mares,
tendré mi cielo y mis estrellas. Y ya no podras decirme: Ese arbol esta mal, no me gusta ese
cielo... los mios son mejores... Yo te repondré que mis cielos y mis arboles son los mios y

no los tuyos y que no tienen porqué parecerse”. (Huidobro, Vicente, 1994, pag. 124).

4.2 Las vanguardias artisticas en Ameérica Latina.

El modernismo artistico, como primer movimiento de critica a una modernidad
dependiente como es el caso de América Latina, fue un movimiento fundamentalmente
literario, que anuncia por primera vez una posicion de vanguardia en respuesta a la vision
material y positivista del capitalismo dependiente. En México aparecen, las revistas Azul y
Savia Moderna. Asimismo, ocurre en 1910 la organizacion de la primera exposicion de
jovenes pintores mexicanos que se oponian a la pintura académica y a la exclusion que
habia sido objeto para celebrar con expositores espafioles el centenario de la independencia
mexicana.

Grandes acontecimientos sociales, politicos y culturales ocurren durante las dos primeras
tres décadas del siglo XX en América Latina: La Revolucion Mexicana, las huelgas contra
el academicismo en las escuelas nacionales de artes plasticas, nacimiento de asociaciones
de artistas independientes de la tutela del Estado, publicaciones de revistas literarias y de
artes plasticas, inauguracion de la Semana de Arte Moderno en Brasil, entre otros. Se
publican ensayos que van a tener impactos sobre la basqueda de las esencias nacionales, el
caso del Arielismo en América. El Arielismo, es la influencia que tuvo entre el pensamiento
latinoamericano las ideas de José Enrique Rodo, quien en su libro Ariel, sefiala la fuerza
invasora de la América Sajona, que se impone en la América Iberoamericana y amenaza
con deslatinizarla. En esta obra, denuncia la nordomania, que consiste en la admiracién e
imitacion del estilo de vida estadounidense, los sajones del norte, para lo cual, sera

necesario oponerle limites, con una educacion con base a los valores de la herencia latina, y
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oponer de ese modo, con valores estéticos de la cultura hispanoamericana a los valores
utilitarios y materialistas, propios de la cultura sajona de los estadounidenses (Rodo, José
Enrique, 2005, pags. 20 y 35).

En México, el Ateneo de la Juventud, la huelga de estudiantes en la Academia de San
Carlos, la Revolucion Mexicana, la creacion de las Escuelas de Pintura al Aire Libre
(EPAL), la invencion de un método de dibujo basado en co6digos prehispanicos por Adolfo
Best Maugard; habran de generar brios al cambio cultural, y que provocaran el surgimiento
de una de las manifestaciones culturales mas prominentes en América Latina, el llamado
Renacimiento Mexicano que tendra el muralismo como movimiento artistico, movimiento
que reclama una renovacion de las formas artisticas que expresen de manera mas adecuada
los conflictos, los ideales y las expectativas nacionales. Este clamor, coincide con el
proyecto cultural del Estado revolucionario, patrocinado por José Vasconcelos en el que
tiene lugar una revaloracion del arte popular, del arte prehispanico y de formas artisticas del
arte de la época colonial, los cuales, seran los elementos que hacen posible que por primera
vez se plantee la elaboracion de un arte nacional, resuelto de manera que se conjuga la
universalidad y lo nacional.

En 1922 emerge el Movimiento Muralista Mexicano (MMM) como el primer
movimiento moderno, que se da a la tarea de llevar a cabo un proceso de modernizacién sin
perder la identidad, constituye un movimiento, en el que sus protagonistas tienen ya
conciencia clara sobre la validez de una mirada distinta y diversa. En el que buscan y
encuentran una sintesis del arte latinoamericano. Al respecto, presentan como via para
encontrar esta sintesis, dirigir la mirada hacia afuera y hacia adentro, es decir, conjugar en
nuevas soluciones formales lo nacional (color local) y lo universal (lo mas avanzado de las
vanguardias europeas) y de esta manera, encontrar un equilibrio estético que exprese el afan
de ser moderno, enfatizando lo nacional. Con esta propuesta se da solucion al viejo
problema que venia planteando la modernizacién latinoamericana ¢coOmo ser moderno sin
hipotecar la identidad? (Manrique, Jorge Alberto, 1994, pag. 31)

La escuela mexicana de pintura en su vertiente muralista, tuvo como movimiento de
vanguardia en el periodo de 1920-1930 influencias en toda Latinoamérica, sobre todo en

aquellos paises con fuerte presencia indigena: Perd, Bolivia, Ecuador, Colombia y
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Guatemala. La repercusion tuvo lugar también en los Estados Unidos vy, sin lugar a dudas,
asombrd a las vanguardias artisticas europeas. La escuela mexicana de pintura en su version
del muralismo nacionalista, representada por los tres grandes muralistas mexicanos, Rivera,
Orozco, y Siqueiros. El tema representado es el indigena, el obrero, el maestro, las luchas
del pueblo mexicano.

El Movimiento Muralista Mexicano, como movimiento artistico tiene su maxima
expresion durante el periodo de 1922-1924. Este movimiento pasa a identificarse como la
Escuela Mexicana de Pintura, sin embargo, dentro de ésta escuela, tiene lugar también una
corriente que Jorge Manrique denomina contracorriente, que segun este autor, privilegia la
busqueda de lo formal, mas que el contenido, no obstante, es de sefialarse de que se trata
de una pintura de carécter psicoldgica, intimista y subjetiva, y que desde esta perspectiva,
por su calidad expresiva da cuenta de lo tipico del hombre y la circunstancia
latinoamericana, sin haber tenido como preocupacion el nacionalismo como base de su
creacion. Esta contracorriente esta representada por Julio Castellanos, Agustin Lazo,
Manuel Rodriguez Lozano (éstos pintores forman parte del autonombrado Grupo sin
Grupo, organizados en torno a la revista Contemporaneos) asimismo la participacion de
Rufino Tamayo y el mexicano-guatemalteco Carlos Mérida; estos pintores otorgan con sus
soluciones formales una manera muy particular de sintetizar lo nacional y lo universal. Al
respecto, es de sefialarse que en 1928, Xavier Villaurrutia organiza una exposicion
patrocinada por la revista Contemporaneos en que son seleccionadas obras de Rufino
Tamafio, Abraham Angel, Julio Castellanos, Carlos Mérida y Manuel Rodriguez Lozano, y
en las que Villaurrutia exalta la nueva tendencia de la plastica mexicana (Debroise, Olivier.
1983, pag. 141). Esta contracorriente al contrario del muralismo privilegio en sus temas lo
urbano, lo cotidiano, los modos intimos del ser, la busqueda profunda de las realidades
nacionales.

En Argentina, el movimiento de autonomia de las universidades de 1918, asi como la
publicacion en 1924 de la revista “Martin Fierro” especializada en letras, artes plasticas,
arquitectura, musica, teatro y cine, dirigida por el poeta Oliverio Girondo, constituyen
eventos propagadores en la modificacion, de las instituciones, las costumbres y los gustos.

De igual forma, es de sefialarse la formacion en 1924 de la Asociacion de Amigos del Arte,
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cuya relevancia se hace notoria al apoyar, abriendo espacios, a artistas vanguardistas como
Emilio Pettoruti. El movimiento Martinfierrista, da lugar al surgimiento del grupo Florida y
el grupo Boedo, ambos grupos preocupados por la renovacion de las artes, sin embargo, el
primero, estara mas volcado hacia la blasqueda formal que a lo social, mientras que el
segundo enarbolard un manifiesto cuyas preocupaciones sociales predominaran sobre las
esteticas.

En el caso de Brasil, en febrero de 1922, da lugar la Semana de Arte Moderno en Sao
Paulo, organizado por Mario de Andrade para albergar manifestaciones plasticas modernas,
en 1924 aparece el manifiesto Pau Brasil, en 1928 se publica la revista Antropofagia que
dirige Oswald de Andrade, estos eventos modernistas pretenden valorizar la naturaleza
brasilefia, las escenas de barrio, lo cotidiano, el tema del trabajo, la negritud, etc. Pintores
como Anita Malfatti, Lazar Segall, Tarsila do Amaral, Candido Portinari, Emiliano Di
Cavalcanti, destacan en esta propuesta. Es de mencionar el grupo Antropofagia, que a raiz
de una pintura (Abaporu) de Tarsila Do Amoral, se declaran dispuestos a digerir las formas
importadas para producir lo nacional. El artista brasilefio pasa a ser asi, un antropofago,
que deglute aquello que viene de afuera, seleccionando lo que es de su interés para generar
algo nuevo.

En Cuba, también ocurren hechos de ruptura importantes, que viene dados desde la
formacion de la Asociacion de Pintores y Escultores en 1915, quienes impulsan junto con
sectores populares la fundacion de la Universidad Popular José Marti. La publicacion de la
revista Avance, impulsara la reforma a la formacion artistica de la Academia de San
Alejandro de la Habana, anquilosada en un academicismo colonial y decadente.

En Uruguay, destaca la presencia del pintor Pedro Figari, quién realiza representaciones
que tiene como base la cultura popular de los barrios de Montevideo y las danzas
tradicionales de origen africano en el Uruguay (candombe). En 1934 regresa Joaquin
Torres Garcia al Uruguay, forma la Asociacion de Arte Constructivo, publica la revista
Circulo Cuadrado, y expone en ese afio la conferencia titulada La Escuela del Sur, con el
mapa invertido; en el que aparece América del Sur al revés en contraposicion a la América
del Norte y que se convierte en el simbolo de las identidad cultural latinoamericana. En

conferencias y manifiestos que publica la revista Circulo y Cuadrado anuncia la necesidad
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de hacer un arte latinoamericano que amalgame la tradicion del arte occidental (aquello que
habia traido el tiempo) con la geometria del arte indoamericano, ademas el color, la textura
y el sabor del entorno local; sin caer en propuestas narrativas o folkldricas, por un lado, ni
adoptar sin mas la herencia cultural del arte moderno europeo, propone como solucion para
un arte americano: hacer de lo ajeno sustancia propia. En 1944 crea la Escuela Taller de
Artes Plasticas Torres Garcia (ETAP) y la revista Removedor, que se convierte en el
6rgano de difusion de las ideas y ensefianzas del universalismo constructivo. La ETAP, va
ha tener mucha influencia en las artes visuales en América Latina. El desarrollo del arte
abstracto va a tener en Joaquin Torres Garcia uno de los principales impulsores, quién es el
pintor que se estudia de manera amplia en el capitulo siguiente. La incorporacion de
elementos simbolicos prehispanicos serd uno de los aspectos que diferencian a Joaquin
Torres Garcia de la abstraccion estadounidense y europeo.

En los casos de Colombia, Ecuador, Per( y Bolivia, la influencia del muralismo mexicano
va a ser notoria en la década de los veintes.

En Chile destacan los aportes del creacionismo de Vicente Huidobro, considerado el
padre de la primera vanguardia latinoamericana, quién publico el Manifiesto Non Serviam
en 1914, donde postula la creacion artistica como un acto de produccion de realidades
nuevas, autonomas e independientes de la naturaleza. Al destacar, la creaciébn como
fundamento moderno de la poética latinoamericana, Huidobro se refirié al poeta y al artista
como un pequefio Dios, en el sentido de que si Dios es el Creador por excelencia, el artista,
que es también un creador, se asemeja con su poder de creacion a Dios. La comparacion en
este caso, es en relacién al proceso de la creacion.

En relacidn a lo anterior, es importante aclarar que la proclama de Huidobro, acerca del
poeta como pequefio Dios, puede dar lugar a vanilocuencias entre poetas y artistas, por el
uso literal que pude hacer de la frase del poeta, al respecto Pablo Neruda tuvo a bien
refutar esta idea para evitar posibles vanilocuencias de los artistas, en su discurso de
recepcion del premio nobel en 1971, al senalar que “el poeta no es un pequeiio dios...
(pues) No esta signado por un destino cabalistico superior al de quienes ejercen otros
menesteres y oficios... EI mejor poeta es el hombre que nos entrega el pan de cada dia: el

panadero mas proximo, que no se cree dios. EI que cumple su majestuosa y humilde faena
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de amasar, meter al horno, dorar y entregar el pan de cada dia con una obligacion
comunitaria”

Con la salvedad de lo anterior, los pronunciamientos creacionistas de Huidobro y su idea
del artista como un pequefio dios, influyeron en la poética de las vanguardias
latinoamericanas de los afios veintes y treintas. Al respecto, es de sefialar la amistad y
comunicacion cercana que tuvo Huidobro con Joaquin Torres Garcia en el Uruguay.

Por consiguiente, en el ambiente renovador de la plastica chilena se recibe con buen
agrado el creacionismo de Huidobro, asi como el contacto que tuvieron algunos artistas
chilenos con las vanguardia europea, surge en 1922 el grupo de artistas plasticos
Montparnasse, con la intencion de llevar a cabo la modernizacion y renovacion de la
plastica en la region.

En Venezuela tenemos que a raiz de una huelga del sistema artistico de ensefianza en
1909, se forma en 1912 el Circulo de Bellas Artes de Caracas, que aglutina a escritores
musicos Y artistas plasticos y se dan a la tarea de llevar a cabo foros de discusion sobre
aspectos de la vanguardia europea, cubismo futurismo, expresionismo, etc. y sobre la
problemadticas sociales y culturales del pais, con el propdésito de ponerse al dia y de llevar a
cabo una renovacion de las artes y la cultura. Sin embargo es hasta 1928 que tiene lugar la
publicacion de Valvula, cuyo manifiesto fue redactado por Arturo Uslar Pietri.

Vélvula es la revista especializada en letras, masica y artes plasticas, se proclama como
revista de vanguardia, y surge con el propésito de promover un arte de vanguardia, en
donde se hace presente no solo la rebeldia estética, sino también la rebeldia social.

En las artes plasticas venezolanas la primera vanguardia esta precedida por el pintor
Armando Reveron, hasta el periodo de la transicion hacia la segunda vanguardia, hacia
principios de los cincuentas precedida por Carlos Cruz Diez, Alejandro Otero y Jesus
Rafael Soto en la vertiente del op art o cinetismo y en la vertiente del expresionismo
neofigurativo por Jacobo Borges.

En general, los movimientos artisticos latinoamericanos al anteponer lo autoctono, lo
popular, lo cotidiano, la tradicién del arte virreinal, y, del arte prehispanico, lo fantastico y
magico de la realidad rompen con una colonialidad cultural e inauguran una mirada

multiple en el mundo moderno, el ojo plural, que es una de las premisas de la modernidad.
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Para Ameérica Latina significo poner la mirada hacia lo nuestro y mirar hacia Europa al
mismo tiempo. Leer la realidad latinoamericana desde nosotros, ya no desde Europa,
pareciera ser la actitud asumida por la conciencia artistica. En este sentido, se trata
rechazar la simple copia de las propuestas vanguardistas europeas y de proponer un arte
moderno latinoamericano que conjugue o sintetice el lenguaje universal y el regional,
propio de los pueblos de América. Se trata, de hacer una literatura, una plastica, una
musica, etc. nacional moderno.

Por supuesto, estos movimientos artisticos no son monoliticos en sus propuestas
formales. Encontramos distintas soluciones formales que van desde lo figurativo, propio de
la escuela mexicana de pintura, en su version del realismo social 0 méagico, surrealista hasta
el expresionismo y constructivismo, que se presenta en toda la regién latinoamericana. Es
asi como en la actividad artistica, se nos presenta la lucha por la identidad que se hace
consciente entre los grupos de pintores, al establecerse en ellos mecanismos solidarios, de
apoyo, de resistencia, de impugnacion hacia las estéticas hegemonicas establecidas por la
colonialidad del poder, movimientos que luchan porque sus propuestas estéticas, sean
valoradas por los circuitos de la cultura hegemonica moderna europea y de los Estados
Unidos y sean incorporadas en el discurso de la historia moderna del arte.

Estos Movimientos artisticos, que se dan principalmente entre el periodo de 1916-1935
(Verani J. Hugo 2003), representan la primera vanguardia latinoamericana, que tiene como
una de sus premisas la afirmacion de las identidades en América Latina. Pero como ocurre
en todo movimiento de vanguardia, entran en crisis al consagrarse, es decir al pasar a ser
parte de los circuitos estatales para legitimar una cultura nacional, se convierten en formas
estéticas inauténticas para la expresion de los sentimientos y expectativas de identidad de
las comunidades y pueblos latinoamericanos, se ideologizan, al convertirse en programas
oficiales gubernamentales, por lo se da un proceso de anquilosamiento en sus propuestas
formales y de contenido y se convierten en obstaculos para la innovacién. En relacion con
la identidad, es sabido, como el nacionalismo cultural de los Estados convirtio a la
identidad en sentimiento monolitico propio de la vision criollo/mestizo y por consiguiente
excluyente en el contexto de la peculiaridad latinoamericana: la diversidad cultural y la

policromia de sus manifestaciones.
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Como resultado de esta crisis, es aproximadamente hacia finales de la década de los
treintas y principios de los cuarentas que inicia lo que se llama el periodo de las segundas
vanguardias, que se generan movimientos artisticos que claman por una mayor apertura
hacia nuevas formas de expresion, asimismo, son movimientos que pretenden alejarse de la
institucionalizacion del arte, un mayor compromiso con el arte mismo, apartarse de los
credos establecidos por las propuestas consagradas de la primera vanguardia, los
integrantes de estos movimientos de la segunda vanguardia, ya no quieren espantar con
pronunciamientos y proclamas antiburguesas, sino que so6lo se plantean posiciones
antiimperialistas y la necesidad de crear una nueva sociedad, un nuevo orden, a partir de
acciones colectivas mas concretas, la tematica urbana desplaza a la tematica del campo, el
discurso va contra el Estado y su nacionalismo adulador, no obstante, el contexto social y
politico de la region, plantearse el cambio artistico, socioecondémico y cultural, implica
enfrentarse a problemas politicos, gobiernos dictatoriales o escasa democracia en la
mayoria de los paises de la region, por lo que al igual que el movimiento de la primera
vanguardia, prevalece la rebeldia estética y la rebeldia social. Sin embargo, con la aparicion
de las segundas vanguardias, la basqueda de lo propio, deja paso a una busqueda a secas.
Es decir, da lugar a una generacion que no tienen la preocupacién nacionalista como base
de su creacion, y se declaran partidarios de la idea de que basta con ser mexicano, peruano,
brasilefio, etc., para que las obras muestren la impronta de la tierra que los vio nacer.

Como parte de las manifestaciones de lo que se llama segundas vanguardias, surge en
Argentina, hacia mediados de los cuarentas, el grupo Madi y la Asociacion de Arte
Concreto-Invencion que plantean propuestas estéticas basadas en el constructivismo del
uruguayo Joaquin Torres Garcia, que responden al deseo del hombre por inventar objetos,
como parte constitutiva del desarrollo de su humanidad, y se plantean luchar por una
sociedad sin clases sociales.

En México, en los afios cincuentas con la llamada generacion de la ruptura, se presentan
propuestas que corresponden al expresionismo abstracto, cuyas preocupaciones son
meramente formales, pero también, se presentan propuestas que corresponden a un
expresionismo figurativo.

En Brasil, se forma en 1952 el grupo Noigrandes de Sao Paulo, dirigido por Haroldo de
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Campos, Decio Pignatari y Augusto de Campos, que enarbolan planteamientos del arte
concreto, en la creacion literaria postulan la poesia concreta, en las artes visuales se le dara
importancia a la linea, la forma geométrica, y el espacio, mientras que al color lo relevan a
un segundo plano. Es de destacarse que el grupo Noigrandes, se divide en dos corrientes, la
linea estructuralista de corte racionalista, y la linea simbdlica-metafisica promovida por
Ferreria Gullar y que posteriormente dara lugar al movimiento llamado neoconcretismo en
Brasil.

En general, en toda la América Latina ocurren acontecimientos que favorecen la
modernizacion estética y un nuevo planteamiento de la relacion identidad/modernidad
aparece en el escenario cultural y politico. La creacion de los Museos de Arte Moderno, en
la mayoria de los paises latinoamericanos, la celebracion de Bienales de artes plasticas (La
primera bienal celebrada en 195l en Sao Paulo, Brasil), la presencia del Departamento de
Artes Visuales de la Union Panamericana del gobierno de Estados Unidos en la promocién
de los concursos de arte, la aparicion de Galerias, el ensanchamiento de las clases medias,
el desarrollo urbano e industrial, el crecimiento de las universidades, la disminucion por
parte del Estado del nacionalismo como parte de la politica cultural, son acontecimientos
que hacen posible un nuevo planteamiento en la relacion modernidad/identidad. Si los
movimientos de los afios veintes habian resuelto las respuestas estéticas, con base a formas
universales y formas locales (mirar hacia dentro y mirar hacia fuera) y con ello encontrar el
reconocimiento de los centros metropolitanos del arte, en los afios cincuentas, la balanza
parece favorecer la mirada hacia fuera, la politica cultural es favorable al expresionismo
abstracto, y con ello se produce el declive de las propuestas sustentadas en el realismo
social, considerada representativa del nacionalismo.

El expresionismo abstracto, en su modalidad de geometrismo e informalismo, que se
difunde en América Latina, coincide con el modelo desarrollista que se impulsa una vez
concluida la segunda guerra mundial, y que en el plano de la cultura y la politica econémica
implica para los paises latinoamericanos un nuevo modo de integracion de los Estados
Nacionales al orden mundial capitalista hegemonizado por los Estados Unidos.

A la par de éste expresionismo abstracto, se presentan propuestas que responden mas a un

expresionismo figurativo, de protesta, ante los estragos de una sociedad industrial,
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deshumanizada, que produce monstruos, enajenados y mutilados, la influencia de la
filosofia existencialista que plantea problemas de la angustia existencial.

El impacto de la revolucion cubana, el surgimiento de movimientos revolucionarios de
liberacion nacional en los 60s, la muerte del che Guevara, el movimiento estudiantil del 68,
van a generar la revalorizacion de los ideales bolivarianos, y la afirmacion de las
identidades. En México, destaca el grupo Nueva Presencia con su propuesta del neo-
humanismo y la neo-figuracion expresionista que evoca la herencia orozquiana, de fuerte
critica a la sociedad moderna y sus deformaciones. En Argentina, sucede de igual forma,
una nueva toma de conciencia referida al pais y su situacion politica la presencia de
excombatientes del grupo Madi y del grupo Espartaco plantean un arte revolucionario para
construir una sociedad sin clases. Las protestas ante el cambio de rumbo de institutos
promotores del arte, el caso del Instituto Di Tella, que se transforma en centro de
investigacion tedrica y tecnologias para los artistas, ante lo cual, se realizan protestas, y se
replantea la funcion social del arte, en lo que se refiere a la relacion arte-pablico.

En Meéxico, a partir de los 70s surgen grupos al margen del Estado y de las instituciones
oficiales de cultura, se manifiestan por una democratizacion del arte y cuestionan los
mecanismos de consagracion del mismo. Se realizan nuevos planteamientos del papel del
artista en la sociedad, sobre todo consideran al publico como agente activo, y en contra de
los espacios consagrados, la obra de arte tradicional, y exploran otros medios artisticos de
expresion: arte conceptual, el ensamblado, la ambientacion, el happenings, etc. Asi como la
revalorizacion de lo popular, lo urbano, los simbolos populares difundidos por las mass-

media.
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I11.- EL ARTE MODERNO LATINOAMERICANO.

"'Sélo lo dificil es estimulante"*

José Lezama Lima.

“Cuando todo parece perdido
la realidad cultural nos ofrece el asidero mas seguro
de nuestra identidad: una memoria,
unas palabras, unas formas que somos nosotros,
cuando todo nos niega”

Carlos Fuentes.

1.- Las escuelas latinoamericanas.

Se ha considerado que decir arte moderno en Ameérica Latina, es referirse principalmente
a dos movimientos artisticos que tuvieron lugar en la primera mitad del siglo XX en la
region, y que se aglutinan, por un lado, alrededor de la llamada Escuela Mexicana de
Pintura y por la otra, en torno a la llamada Escuela del Sur, ambas escuelas presentan su
modernidad desde una resolucién formal sincrética, en la que se hace evidente la
incorporacion de rasgos propios de las culturas originarias americanas y lo mas avanzado
del lenguaje formal europeo: se concretan preceptos tales como "hacer de lo ajeno sustancia

propia", " solo me interesa lo que no es mio", "no hay mas ruta que la nuestra", "hacer de lo
nacional, universal”, "hagamos una literatura nacional contemporanea™, "ser cosmopolita y
ser nacional”, etc. En la consecucion de estos preceptos, se presentan dificultades en
sostener un equilibrio entre lo americano y lo cosmopolita, al grado que al interior de
ambas escuelas, el equilibrio se rompe, y ocurren disidencias, que inclinan la balanza hacia
uno de las dos vertientes: lo americano o lo cosmopolita, en la que no estaba exento el
compromiso social del arte.

En la basqueda formal, unos grupos manifestaban mayor compromiso con la realidad
social y lo formal quedaba en un segundo plano, mientras que otros, el compromiso estaba

maés orientado hacia lo puramente formal. En el caso de la Escuela Mexicana de Pintura,
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encontramos la vertiente del muralismo, vinculado al Ilamado realismo social con apego a
lo nacional, pero también encontramos artistas plasticos vinculados al Grupo sin Grupo
"Los Contemporéaneos”, quienes eran tildados por sostener un modernismo mas orientado
hacia lo cosmopolita. Semejante situacion, ocurre en lo que suele llamarse Escuela del Sur,
gue denominamos asi, a los movimientos modernistas de la primera y segunda vanguardia
1916-1950, que se dio en los paises sudamericanos, por ejemplo, tenemos el caso de
Argentina, en donde encontramos artistas plasticas que participan en los grupos Florida y
Boedo, ambos son del movimiento Martinfierrista, pero presentan diferencias en torno a las
respuestas formales y sociales del arte.

Una vertiente de la Escuela del Sur, al igual que la mexicana no se plantea como centro
de su preocupacion creativa el nacionalismo, la postura formalista de esta vertiente sera
revalorada por los artistas plasticos de la segunda vanguardia. En este caso, destaca en el
Uruguay, la Escuela Taller de Artes Plasticas Torres Garcia (ETAP). Esta Escuela Taller es
reconocido después como Escuela del Sur, aludiendo a una conferencia de Joaquin Torres
Garcia en 1935 y que lleva este titulo, que tendré influencia en el tipo de respuestas al
problema de la representacion.

La critica que se hace desde las ensefianzas de la Escuela Taller de Artes Plasticas
(ETAP) va hacia el tipo de representacion pictorica vigente, la cual, esta centrada en un tipo
de representacion, que segun Julian Bell consiste en la semejanza del objeto pintado con el
objeto real (imitacion de la naturaleza), con la ensefianza en la Escuela Taller, se da paso a
una representacion simbdlica y expresiva, en la que la pintura pasa a ser una interpretacion
simbolica de la realidad, y como tal ya no es el objeto real lo que interesa representar, sino
los signos o simbolos que viene en estos casos a sustituir a la realidad (Bell, Julian. 200I).
Al plantearse que la pintura es una cosa que debe verse por si misma, tal como lo habia
sefialado Vicente Huidobro en el manifiesto creacionista, que lleva al méximo grado el
estilo del expresionismo abstracto, en donde las marcas de la pintura no guardan ningdn
referente con la realidad, este tipo de representacion llega a poner en crisis el caracter
representativo de la pintura basada en la semejanza, puesto que el énfasis es la expresion
(de ahi el término expresionismo abstracto). Esta situacion, da como resultado, una mayor

apertura en las artes visuales, hasta dar cabida a la experimentacion plastica, en donde se
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pondréa de relieve que lo que cuenta es la experiencia obtenida por el artista en el proceso
mismo de la creacidn, es decir, mas que el resultado o la obra en si, lo que se valora es la
experiencia del sujeto.

Desde la Escuela Taller de Artes Plasticas Torres Garcia (ETAP), se defiende una
abstraccion con referencia a la realidad, es decir, cuando hace alusion a la realidad, esta
pensando en signos y simbolos, formas simplificadas o esquematicas de la realidad, por
abstraccion se entiende la resolucion basadas en figuras geométricas y la
compartimentalizacion basadas en la seccion aurea. Es una abstraccion, que no excluye la
figuracion. Con el propoésito de hacer mas comprensible la propuesta constructivista de la
Escuela Taller de Artes Plasticas Torres Garcia (ETAP), expondremos a continuacion una
breve historia del arte abstracto, en virtud de que el constructivismo constituye una de las

vertientes de corte geométrico del expresionismo abstracto.

2.- El arte abstracto: origenes y fundamentos.

En las artes visuales, se entiende como abstraccion a la tendencia pictorica o escultérica
de obras carentes de figuracién en la representacion de espacios reales, asi como de objetos,
paisajes, figuras de seres animados o incluso de formas geométricas, si se representan
como objetos reales con iluminacion y perspectiva. La tendencia abstracta en el arte afirma
su independencia de la naturaleza, y sostiene el gusto por las formas inorganicas, siguiendo
la tendencia abstracta propia del hombre primitivo, quien ante el dominio que ejerce sobre
él la naturaleza, experimenta la necesidad de someterla al orden y al imperio de la ley.

Uno de los autores que mas influyeron en la abstraccion de principios del siglo XX, fue
Wilhelm Worringer, quien relaciona el gusto abstracto con la voluntad de forma, la cual
centra su atencion en el caracter anticipatorio del arte sobre lo real, el mundo posible y lo
que puede ser la vida. En este sentido la abstraccion propuesto por Wilhelm Worringer se
opone a la representacion de lo real, del mundo visible y que ha sido de interés por el arte
clasico figurativo. Por consiguiente, la representacion del mundo como es, relacionado con
la figuracion basada en las formas organicas de la naturaleza, queda fuera del quehacer
artistico. Para este autor, este tipo de figuracion por tener como punto de partida la

imitacion de las formas orgénicas de la naturaleza, su representacién no trasciende el
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mundo cadtico, confuso y de desorden, prevaleciente en la naturaleza. Mientras que por el
contrario la voluntad de forma propia de la abstraccién en el arte, estara orientada hacia las
formas sujetas a ley, el orden y la representacion del mundo que debe ser, de modo tal, que
seran las Unicas formas que hacen posible que el hombre, descanse en la armonia ante el
caos del mundo visible. Esta concepcion influye en la expresion a través de un arte
geomeétrico, racional, lineal, abstracto, que tendrd como trama geométrica la forma regular
plana, realizada no con fines representativos, sino como imposicion directa de elementos de
orden y simbolizacion del espacio y de valores plasticos esenciales.

Desde sus inicios, el llamado arte abstracto en la pintura, se dirigié hacia dos tendencias.
Una, que tiene sus raices en el Expresionismo aleman y en el Fauvismo francés, cuyas
formas manifiestan un caracter libre, lirico, subjetivo y espontaneo, expresado a través de lo
gestual, con manchas de color, formas irregulares y de ritmo discontinuo, que pertenece a la
primera época abstracta de Vassily Kandinsky, quien en 1910 realiza la primera acuarela
abstracta (Lourdes Cirlot, 1995 pag. 181). Esta tendencia trata de hallar soluciones plasticas
0 estéticas en la expresion de sensaciones 0 experiencias animicas, manejando
exclusivamente medios visuales, como el color, la mancha o la linea. Posteriormente, este
tipo de expresion sera representada por el expresionismo abstracto o informalismo
abstracto. La otra tendencia, tiene sus origenes en el Cubismo, cuyas formas tienen un
sentido geométrico, racional y de orden y que se manifestara en las corrientes pictoricas
representadas por el constructivismo y el neoplasticismo con su progresiva pureza formal,
abandono del espacio euclidiano, homogéneo y racional, descomposicion del volumen en
una serie de planos, de figuras geomeétricas, lineas, entramados o estructura formal pura.

En las artes plasticas, el término constructivismo se aplico por primera vez en Rusia en
1915, por el critico ruso N. Punin al referirse a las composiciones presentadas por Vladimir
Tatlin, consistente en la construccion de objetos a través de collage cubista con materiales
modernos (metal, cristal, plastico, cemento). Con la formacion del estado soviético, y los
dictados de la 3ra. Internacional, el constructivismo de Vladimir Tatlin se orientd hacia la
tarea de construir un arte para la nueva sociedad, con una visién practica, de fécil
comprension para las masas, con carécter utilitarista y funcional, basado en el disefio

industrial y las artes aplicadas. Esta vision utilitaria y pragmatica del constructivismo, se
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disuelve hacia 1920 con el manifiesto realista de Nahum Gabo y Antoine Pevner, quienes
se oponen al carécter utilitario y descriptivo del constructivismo de Vladimir Tatlin y
postulan un constructivismo estético de formas abstractas, con valoracion simultanea del
espacio, el tiempo y la luz. Se postula asi, un constructivismo, que esté por encima de los
sistemas politicos y econdémicos, que en todo caso, tenga a la vida y sus leyes como la
Unicas referencias auténticas y validas, es decir, defienden un constructivismo estético, pero
ligado a la vida (De Micheli, Mario, 1966. pag. 399).

Otros movimientos que se manifiestan contra el constructivismo de Vladimir Tatlin,
después de la revolucion de octubre, son el Suprematismo de Kasimir Malevich, y el
Neoplasticismo aglutinados en torno al grupo De Stijl que surge en Holanda en 1917 con
Piet Mondrian y Theo Van Doesburg. Ambos movimientos, se manifiestan por la forma
abstracta, es decir, el caso del suprematismo, planteara la renuncia de la representacion del
mundo real, el cual, solo distrae la sensibilidad del artista, por lo que propondra la
supremacia absoluta de la sensibilidad, un tanto, aislarse del mundo objetivo, para expresar
de la manera més pura la sensibilidad pléstica, hasta llegar a los cuadros de Malevich que
consisten en proponer formas blancas sobre fondos blancos; a su vez el neoplasticismo
rechaza el individualismo, por ser el causante de la ruina y desviacion del gusto y lo opone
a la claridad del espiritu, que es la Unica que puede crear el equilibrio entre lo universal y lo
individual, por lo que propondra la necesidad de eliminar en el arte la presencia del mundo
objetivo, por ser extrafia a nuestra conciencia. La simplificacion y una reduccién del mismo
a las figuras elementales de la geometria: el rectangulo, el triangulo, lineas horizontales y
verticales, la circunferencia, y el uso de lo colores primarios y neutros (Di Micheli, Mario,
1994, pags. 265-282).

Es de destacar, que la perspectiva estética constructivista que defiende las formas
abstractas, influye a partir de 1922 en los programas educativos de la Escuela de la
Bauhaus, institucion que adoptard el constructivismo, como una estética funcional para
edificar una sociedad, pero donde construir es equivalente a crear. Este programa lo
aplicara hasta su desaparicion en 1933 (Whitford, Frank, 1995, pag. 103).

El constructivismo como propuesta en las artes plasticas, se sumara a la defensa de la

representacion de la forma abstracta, aunque rechazaban para si la denominaciéon de
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abstractos, pues planteaban la necesidad de construir una nueva realidad, que tuviera como
fundamento la vida en si, el hecho y el hoy del presente ( Di Micheli, Mario, 1994. pag.
272) de donde surge el punto de vista de la composicion como una construccion de la forma
(Tarabukin, Nikolai, 1977). Construir sera equivalente a la creacion de la forma, en los
siguientes términos:
a).- La forma es construida por el artista, sin referencia a objetos o imagen del mundo
real.
b).- Se reconstruye el objeto tal como se conoce, no como se ve.
c).- Contra las acciones ilusionistas (Luz y perspectiva). El espacio no existe en pintura es
una ilusion creada por la perspectiva.
d).-La construccidn del objeto de la realidad no esté limitada por la percepcion visual.
e).-La forma del objeto no es transportada sobre la tela, tal como ha sido percibida por la
visidn, sino construida por el artista.
f).- La forma como valor absoluto, independiente de la sociedad, sea ésta capitalista,

socialista 0 comunista.

3.- El constructivismo americano.

En América Latina se desprenden, como ya lo hemos sefialado, dos movimientos
pictdricos importantes, la Escuela Mexicana de Pintura por un lado y la Escuela del Sur
por el otro, ésta Gltima tiene como estética la figuracion a través de la resolucion que
propuesta por el constructivismo. Es el uruguayo Joaquin Torres Garcia quien introduce el
constructivismo en América. El constructivismo de Joaquin Torres Garcia, se desprende de
los movimientos emprendidos por Piet Mondrian y Theo Van Doesburg cuando se funda la
revista Stijl en 1917 y que da lugar al neoplasticismo. Sin embargo, ya desde 1904 Torres
Garcia publica un articulo ( Schwartz, Jorge, 2002, pag. 425) en donde plantea uno de los
principios anunciados por el abstraccionismo como es la necesidad de construir la forma
artistica no copiada de la realidad. Asimismo, habrd que mencionar el contacto que
establece a partir de 1916 con el uruguayo Rafael Barradas (1890-1929), pintor cercano al

circulo de los futuristas italianos y del poeta Federico Garcia Lorca, con quien comparte la
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idea de la forma geometrizada y del vibracionismo pictorico caracteristico de este pintor.
Asimismo, establece comunicacién con Vicente Huidobro y recibe con interés la teoria
creacionista del poeta chileno. Este acercamiento con Barradas y Huidobro, permiten
reforzar su posicién con respecto a su teoria acerca de que la forma tiene un valor absoluto
en si y no en relacion a la realidad. Sin embargo, es a partir de 1928 que se decide por la
abstraccion en su version constructivista, cuya base central estara dada por la idea de que en
la construccién de todo objeto artistico debe privilegiarse lo estructural contra lo aparente,
es decir, debe prevalecer el concepto contra la imagen, lo racional contra lo sensible.
Asimismo reivindica la idea de que el objeto artistico tiene valor en si mismo, eliminando
al maximo el caracter referencial de la obra.

Recurriendo a la historia, Joaquin Torres Garcia en una exposicion de rechazados conoce
a Theo Van Doesburg y a Michel Seuphor. Con este ultimo, promueve en Paris hacia 1929
la formacion de un grupo denominado Cercle et Carré, para exponer pintura constructivista
y publicar una revista con el mismo nombre, para promover esta tendencia artistica dentro
del abstraccionismo. En 1930 publica en la revista Cercle et Carré el articulo Querer
Construir, en donde plantea que el alma del hombre es una emanacion del orden universal,
y gque en esa medida constituye en si un orden, ya que dentro del hombre vive lo universal.
Asi fuera del hombre existe el desorden y es a través de las artes plasticas como logra
encontrar una base u orden distinto al de las cosas o fendmenos, por lo que el arte en su
vertiente constructivista representa la posibilidad de obtener certidumbre o un referente
frente al desorden de un sistema que privilegia la particularidad. La obra de arte es una
construccion que se estructura como un edificio, en ese sentido, al igual que la realidad es
creada o inventada, pero conforme a un orden superior 0 geométrico, por esto se trata de
una construccion que se antepone a la imitacion. La construccion significa dibujar la idea
de una cosa, no la cosa misma (Schwartz, Jorge, 2002). Es decir, el planteamiento proviene
de la epistemologia constructivista, en la que se destaca que el conocimiento no es una
copia o reflejo de la realidad, sino una construccion del hombre, resultado de las
experiencias, e ideas, conceptos o teorias a partir de los cuales, observa e interpreta la
realidad. En las artes plasticas, esto equivale a decir que el modelo es un pretexto para

establecer un orden plastico.
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Joaquin Torres Garcia a su regreso al Uruguay en 1934, imparte clases de historia del arte
en la Escuela de Artes Plasticas de la Facultad de Arquitectura en la Universidad de
Montevideo, en 1935 funda la Asociacién de Arte Constructivo, y publica en 1936 la
revista Circulo y Cuadrado, en donde difundira sus ideas constructivistas. A partir de su
regreso al Uruguay, se interesa por el arte precolombino. A través del estudio del arte
precolombino, concluye que el constructivismo tiene arraigo en las culturas
mesoamericanas e incaicas, ya que éstas se basaron en la abstraccion geométrica y no en la
representacion. Con base en esto, Torres Garcia pretende crear un arte latinoamericano, que
sin perder sus referencias locales, incorpore los elementos de la tradicion indoamericana y
de las culturas de mundo, por tradicion entiende aquello que habra traido el tiempo.

En la idea del universalismo constructivo desde Ameérica, es de sefialar la impresion que
lo ocasiona el conocer al pintor argentino Xul Solar, quien inventé dos lenguas, el
panlengua y el neocriollo. Es importante considerar que para Xul Solar, el artista es un
mediador de ambitos trascendentales, y el mundo es un misterio que se descifra, esta
postura mistica y trascendental tendra influencia en la obra de Torres Garcia.

En 1943 funda la Escuela Taller de Artes Plasticas (ETAP) a la que se le suma la
publicacion de la revista Removedor, 6rgano de divulgacion de las ideas y debates sobre las
artes plasticas y el constructivismo, asi como de las actividades de la escuela taller. La
ETAP pasara a ser identificada posteriormente como Escuela del Sur, la cual sobrevivira
con este nombre hasta su desaparicion como escuela de arte en 1962. Es importante
destacar que en 1944 recibe por parte del gobierno uruguayo el Premio Nacional de Pintura.

Hacia 1944 publica la obra Universalismo constructivo, donde expone sus planteamientos
estéticos y artisticos, que justifican la practica artistica desde la perspectiva del
constructivismo, esta obra, es una recopilacion de las conferencias que dictd desde su
Ilegada al Uruguay y que fueron publicadas la mayoria de ellas en el 6rgano difusor de la
Asociacion de Arte Constructivo, la revista Circulo y Cuadrado. Ademas de recoger sus
principales planteamientos sobre el constructivismo (importancia de la estructura sobre lo
aparente), un aspecto central, de las conferencias recogidas en este libro son los
fundamentos de una abstraccién figurativa de un arte americano, basado en los principios

universales del arte (el arte de todos los tiempos) con los principios del arte indoamericano,
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es decir, un arte americano orientado hacia una abstraccion figurativa, construido con rigor
estructural con fundamento en la razén universal (geometria) y con elementos simbélicos y
metafisicos de la vida, es decir, un arte que sintetice lo universal y lo particular, la razén y
la intuicién. Para resolver esta cuestion, propone un arte abstracto/concreto, en donde lo
abstracto es el concepto y lo concreto es la cosa real, por lo que el hecho plastico es
resultado de la unién entre la idea y la materia. La idea como abstraccion es extraida de la
realidad, “tal abstraccion significa concretar algo determinado con respecto a la realidad y
aun con respecto a la materia plastica de que se valdra para expresarse, ambos términos
vienen a parar en uno, y por esto significarian, simbolicamente esa perfecta union de la idea
y la materia... lo concreto es abstracto y viceversa.” (Torres Garcia Joaquin, 1984, pag.
240). Lo abstracto/concreto en el proceso del conocimiento es la ascension de lo abstracto a
lo concreto y viceversa, en la cual, lo concreto es la sintesis, el resultado y no el punto de
partida que es lo abstracto, pero que tiene relacion con lo concreto.

De esta manera, el constructivismo en su acepcion artistica, lo abstracto/concreto es con
base a la consideracion de que la obra de arte es manifestacion de la idea abstraida de la
realidad, de lo concreto, de la cosa real, lo abstracto encuentra su concrecion en el espacio,
el tiempo y la luz que circundan y envuelven a la obra de arte, es decir la concrecién radica
en la materializacion simultdnea de estas dimensiones en la obra de arte. En esta
concepcion, la obra deje de percibirse como un hecho aislado de su entorno, el entorno
constituye como parte de esta relacion de lo abstracto/concreto. No existe el arte fuera de su
entorno, fuera de la vida.

A diferencia del Manifiesto de Arte Concreto de Theo Van Doesburg publicado en 1930,
el cual, enfatiza que la linea y los colores son concretos por si mismos, y que por tanto sélo
tiene importancia el elemento plastico controlable, por lo que de acuerdo al concretismo, se
niega y suprime no solo todo contacto con la naturaleza, sino también con lo simbdlico de
la realidad, por lo que este simbolismo queda fuera de la esfera del Manifiesto. Esto no
corresponde a la propuesta de arte abstracto/concreto de Joaquin Torres Garcia, quien hace
alusion a una abstracciéon con arraigo en la realidad, propone una abstraccion figurativa,
entendida la obra de arte como sintesis, resultado de la relacién entre la idea (razon

universal, geometria, regla de oro ) y lo simbolico-metafisico de la realidad. Para Joaquin
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Torres Garcia, lo abstracto es insuficiente para comprender la realidad, requerira siempre
de lo concreto, es decir, de la vida, la intuicién y el corazon. Por tanto, la propuesta de arte
abstracto/concreto, esta presente en su concepcion constructivista, bajo esta perspectiva el
arte abstracto/concreto es resultado de un proceso en el que intervienen la Mente
(pensamiento, razon), el Alma (intuicion y emocion) y el Cuerpo (sensibilidad,
sentimiento).

En otros términos, el concepto de arte abstracto/concreto de Torres Garcia, hace alusion
por un lado a la idea como elemento abstracto, pero al sefialar que esta idea proviene de
algo real, ese es el elemento concreto, es la idea plastica, en sus propias palabras lo
abstracto/concreto queda resumido en lo siguiente: “El que nos apoyemos sobre elementos
abstractos no quiere decir que la obra tenga que ser sin figuracién, la obra puede ser
figurativa... en el fondo de todo ordenamiento plastico debemos exigir que este presente la
naturaleza, que ha de ser el punto de partida, entendida como la idea de algo real, asi como
el punto de arribo debe ser el ordenamiento plastico” (Torres Garcia Joaquin, 2003, pag.
50). Lo abstracto/concreto, igualmente es conforme al principio torresgarciano de partir
siempre “de la geometria a la naturaleza”, lo cual significa que el elemento natural ha sido
tomado en cuenta, pero en su forma sintética o geométrica, en el cual, lo natural ya no
reviste el aspecto tal como lo vemos en el espacio.

Por otro lado, el planteamiento acerca de la construccion de un arte americano desde los
diversos tipos de representacion (en su vertiente pictorica, simbdlica o expresiva) ya se
encontraba en el espiritu del vanguardismo latinoamericano antes de la llegada de Torres
Garcia al Uruguay, sin embargo, se ha de destacar, que Torres Garcia, tendra influencia en
la orientacion del arte abstracto/concreto en los movimientos de la segunda vanguardia
latinoamericana. Particularmente, es de mencionarse la influencia que ejerci6 en los grupos
Madi y Arte Concreto-Invencion en Argentina, asi como los grupos impulsores del
concretismo y neoconcretismo en Brasil, igualmente en los movimientos del op art o arte
cinético en Venezuela. En México tenemos la incursion del geometrismo hacia finales de
los cuarentas con Mathias Goeritz, no sin antes reconocer los aportes que tuvieron en esta
vertiente Carlos Mérida y German Cueto, este ultimo, participd con Joaquin Torres Garcia

en Paris en la configuracion del grupo constructivista Cercle et Carré.
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Es importante destacar que la Escuela Mexicana de Pintura, el Constructivismo de Torres
Garcia, identificado como Escuela del Sur, el Movimiento Martinfierrista con Emilio
Pettorruti y Xul Solar, asi como la Semana de Arte Moderno de Sao Paulo y el Movimiento
Antrop6fago de Brasil, son los grandes movimientos artisticos latinoamericanos que
influyen en lo que posteriormente se llamara movimientos de la segunda vanguardia en
América Latina. Como se puede observar, el legado de las primeras vanguardias
latinoamericanas, 1o mencionan los textos de Hugo J. Verani y Jorge Schwartz, con base a

lo sefialado por ellos, presentamos la siguiente recapitulacion.

4.-1dentidad y diferencia en el arte latinoamericano.

Las dos primeras décadas del siglo XX, corresponde a la aparicion de diversas tendencias
artisticas denominadas vanguardias, que surgen con sus proclamas y manifiestos en Europa
hacia 1905 con la aparicion del expresionismo aleman y el fauvismo en Francia, hasta la
aparicion del surrealismo en la década de los veintes, periodo en que aparecen los diversas
manifestaciones del abstraccionismo, en su vertiente geométrica y lirica. En América
Latina, Hugo J. Verani establece los limites temporales de la vanguardia aproximadamente
entre 1916 y 1935. Sefiala al chileno Vicente Huidobro como uno de los precursores del
vanguardismo latinoamericano, quien expone su teoria creacionista en el manifiesto Non
serviam, en donde no sélo proclama la autonomia del objeto artistico, sino también, hace
una exhortacion a los artistas latinoamericanos para que en lugar de cantar a la naturaleza
como se venia haciendo (ya no al servicio de la naturaleza), imiten su fuerza creadora. El
manifiesto Non serviam fue leido en el Ateneo de Santiago de Chile en 1914, asi como
expuesto en una conferencia en el Ateneo Hispano de Buenos Aires, en julio de 1916
(Verani, Hugo J, 2003, pag. 35).

Por su parte, en 1921, el movimiento Estridentista en México (1921-1928) publica
respecto al creacionismo lo siguiente: ...” Nosotros buscamos la verdad en la realidad
pensada y no en la realidad aparente... no debemos imitar a la Naturaleza, sino estudiar sus
leyes y comportarnos en el fondo como ella... suprimiendo todo elemento extrafio y
desnaturalizado. Suprimir en pintura, toda sugestion mental y postizo literaturismo tan

aplaudido por nuestra critica bufa” Manuel Maples Arce, Actual No. 1, (Verani, Hugo J,
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2003, pags. 98-102).

Asimismo, como movimiento el Estridentismo Mexicano, hace una defensa de la
expresion propia, al sefialar: ...”Hacer arte, con elementos propios y congénitos fecundados
en su propio ambiente. No reintegrar valores, sino crearlos totalmente, y asimismo, destruir
todas esas teorias equivocadamente modernas, falsas por interpretativas, tal la derivacion
impresionista...” (Jorge Schwartz, 2002, pag. 195). Con estas proclamas, resulta evidente la
identificacion del Estridentismo con el vanguardismo, por un lado con la europea,
especialmente con el futurismo italiano, por el otro, muestra sus afinidades estéticas con el
creacionismo del chileno Vicente Huidobro y el movimiento Martinfierrista Argentino.

Con igual enfasis creacionista, observamos en el manifiesto Euforista de Puerto Rico, en
donde se muestra el afan de renovacion de las artes, asi lo sefialan en sefialan en 1922:
“Juventud, es tu hora! Gritemos, destruyamos, creamos. jCreador; jRompamos los moldes
viejos, la tradicion! Olvidemos el pasado; no tengamos ojos sino para el presente luminoso
y para el futuro mas luminoso aun. jHagamos una nueva historia, una nueva tradicion, un
nuevo Pasado! jY los que detras vengan que destruyan como nosotros, que renueven!
iRenovacion, he ahi la clave! (Schwartz, Jorge, 2002, pag. 215).

En Argentina, el 6rgano mas representativo de la vanguardia es el movimiento Martin
Fierro, que cuestiona la pretension de Madrid de ser el eje cultural, en su manifiesto se
advierte el afan de descolonizacion no solo en el Martin Fierro artista sino también en el
Martin Fierro critico. “Martin Fierro cree en la importancia del aporte intelectual de
América, previo tijeretazo a todo cordon umbilical. Acentuar y generalizar, a las demés
manifestaciones intelectuales, el movimiento de independencia iniciado en el idioma, por
Rubén Dario, no significa, empero, que habremos de renunciar, ni mucho menos finjamos
desconocer que todas las mafianas nos servimos de un dentifrico sueco, de unas toallas de
Francia y de un jabon inglés... Martin Fierro tiene fe en nuestra fonética, en nuestra vision,
en nuestros modales, en nuestro oido en nuestra capacidad digestiva y de asimilacion” (
Schwartz, Jorge, 2002, pag. 143).

Ante los peligros de la modernolatria vanguardista, identificada por la novedad y como
férmula que se agota en su propio gesto, segun lo sefialado por Jorge Luis Borges, surge el

peligro de la endogamia, vernos solo nosotros mismos, que puede ser resultado de la
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intolerancia y de una defensa per se de lo nacional y la tradicion. Los limites de un estado
endogdmico puede llegar a cerrar toda posibilidad de cambio, endogamia que “comienza a
preocuparse por la tradicion, retomando valores permanentes y absolutos” (Schwartz,
Jorge, 2002, pag. 533).

Renovar las artes, sin abandonar la latinoamericanidad, sefiala por su parte, el peruano
José Carlos Mariategui, cuando se manifiesta por un sincretismo y por un no a la
yuxtaposicion cultural, que ha dado lugar a la polaridad entre los blancos incorporados a la
cultura occidental y los indigenas que sobreviven en la alineacién y la pobreza. Al igual,
encontramos los pronunciamientos del poeta peruano Cesar Vallejo, que se declara contra
el “espiritu nuevo” y los modelos importados, y se manifiesta a favor de una vuelta a los
elementos autoctonos americanos (Schwartz, Jorge, 2002, péag. 535)

Nos parece importante lo sefialado por Juan Carlos Mariategui, en relacion al papel de un
arte nuevo para una sociedad nueva, el caracter de nuevo sélo puede ser revolucionario si
asume un compromiso con la transformacién social hacia el socialismo, identificado con la
justicia, la libertad, la democracia y el antiimperialismo, pues, no puede erigirse algo en
nuevo, si tiene como referencia la negacién del socialismo, asi lo da entender cuando dice
que “no todo el arte nuevo es revolucionario, ni es tampoco verdaderamente nuevo. En el
mundo contemporaneo coexisten dos almas, las de la revolucién y la decadencia. Solo la
presencia de la primera confiere a un poema o un cuadro valor de arte nuevo... No podemos
aceptar como nuevo un arte que no nos trae sino una nueva técnica... La técnica nueva debe
corresponder a un espiritu nuevo... con absoluto, con fe, con meta, contra befa del absoluto
burgués™ publicado en la Revista Amauta 3, noviembre de 1926 (Verani, Hugo J, 2003,
pag. 204). En el mismo sentido, apunta “Crear un Peri nuevo dentro del mundo nuevo
(Amauta 1, 1926)... Tenemos que dar vida, con nuestra propia realidad, en nuestro propio
lenguaje, al socialismo indoamericano” Rev. Amauta 17, 1928 (Schwartz, Jorge, 2002,
pags. 333-337).

En Cuba aparece la revista Avance (1927-1930), que es el vocero de la vanguardia
cubana, surge con la finalidad de divulgar las inquietudes de renovacién modernista en el
campo de la letras, la masica y las artes plasticas, inquietudes que tienen como antecedentes

el modernismo de José Marti de finales del siglo XIX, el cual fue interrumpido tras la
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muerte del poeta. Este espiritu modernista es recuperado hacia los inicios de los afos
veintes con eventos nacionalistas como son la fundacién de la Universidad popular José
Marti, la formacion del grupo Minorista, la celebracion del Primer Congreso Nacional de
Estudiantes, entre otros. En los nimeros publicados de la revista Avance, encontramos una
preocupacion por la definicion de la cubanidad o el “caracter cubano”, es desde esta
trinchera que se propone delinear los rasgos de la identidad nacional cubana. Entre los
primeros editores de la revista aparece Alejo Carpentier, escritor consagrado en los estudios
acerca de la cubanidad. Es de destacarse que la revista Avance es ilustrada por los pintores
modernistas Victor Manuel y Carlos Enriquez.

De igual forma, en el Uruguay aparecen las revistas vanguardistas en la renovacion de las
artes, La Pluma (1927-1931), Los Nuevos (1920), La Cruz del Sur (1924-1931). Dan a
conocer un cosmopolitismo saludable y renovador, en donde se hace evidente un espiritu
criollo o nativista, en donde se proclama la autonomia intelectual de América, por lo que
exponen que todo el esfuerzo cultural debe dirigirse al desenvolvimiento de la personalidad
propia, a partir de la cual, el espiritu comin de Occidente se concrete en América en
formas mas puras y plenas, es decir, estdn convencidos de que un mayor nacionalismo,
conllevaa una mayor universalidad ( Schwartz, Jorge, 2002, pag. 347).

Es en este ambiente cultural nacionalista y universalista que ocurre el regreso de Joaquin
Torres Garcia en 1934 al Uruguay, este ambiente de busqueda de la personalidad nacional,
con aspiraciones universales, es propicio para la intencién de Torres Garcia para hacer un
arte americano, para lo cual, lanza como punto de partida la proclama de "hacer de lo ajeno
sustancia propia”. Es importante sefialar que esta proclama, ird junto al interés
torresgarciano por el conocimiento del arte precolombino, de igual forma, despierta en él,
una profunda necesidad de buscar apoyos y vinculos solidaridarios con otros movimientos
desarrollados con semejante propension en los demas paises de la region.

En Brasil, la mecha que da inicio al modernismo es la exposicion de pintura de Anita
Malfatti en 1917, que serd retomada en la celebracion del centenario de la independencia
del Brasil, para lo cual se organiza la Semana de Arte Moderno, conocida como la Semana
del 22, lo cual contribuy6 al surgimiento de preocupaciones de renovacion artistica y

preocupaciones nacionalistas, Oswald de Andrade lanza el manifiesto de la poesia Pau
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Brasil y que después pasa a ser parte del Movimiento Antropofagico de 1928, que consiste
en proponer la asimilacién las cualidades del enemigo extranjero para fundirlas con las
nacionales. De tal forma se produce una sintesis dialéctica que trata de resolver las
cuestiones de la independencia cultural, tradicionalmente formuladas mediante el binomio
nacional/cosmopolita (Schwartz, Jorge, 2002, pag. 165).

Se hace una critica al caracter imitativo del modernismo, al respecto, el brasilefio Mario
de Andrade se pregunta en 1922: “jLo nuevo!...Ese fue el pensamiento estético que nos
agitod aqui durante la guerra. ;Donde estaba lo nuevo? jY alla fuimos, como los monos! A
buscar lo nuevo en las Europas. E imitamos los ismos europeos”. En contraposicion de este
afan de imitar, se propone “un arte de accién, anticontemplativo que busque definir el
caracter brasilefio: “Dejaremos de ser afrancesados, dejaremos de ser aportuguesados,
germanizados, no sé qué mas p’abrasilenarnos” (Schwartz, Jorge, 2002, pag. 534).

La Antropofagia, movimiento vanguardista que encabeza Oswald de Andrade en Brasil,
pone énfasis en esa capacidad digestiva y de asimilacion al sostener como proclama en
1928: “Deglutir al otro para asimilar sus atributos y producir con este acto de incorporacion
la sintesis de las diferencias, es una alternativa posible y creativa, aplicable no solo al
Brasil, sino a cualquier pais que afronte la cuestion de la identidad y de la alteridad
cultural” (Jorge Schwartz, 2002. pag. 532).

En relacion a las artes plasticas, el caracter nacional del vanguardismo latinoamericano,
hace notar que la pintura académica y conservadora no es real, ni latinoamericana por haber
estado volcada hacia afuera. La idea es tener la mirada hacia dentro y hacia afuera a la vez,
por tanto es frecuente el sefialamiento de que lo que mas nos atrae del arte es justamente
cuando se junta el sentimiento cosmopolita y el sentimiento nacional. De ahi que se pone de
relieve que los mejores pintores vanguardistas son los mas argentinos, los mas brasilefios,
los més mexicanos, ya que su nacionalismo no es menos evidente que su cosmopolitismo.
Este vanguardismo modernista sostiene que el camino cosmopolita, sélo resulta valido
cuando hace posible que nos acerquemos a nosotros mismos. Al respecto, habrad que
mencionar lo sefialado por José Carlos Mariategui cuando nos dice que no es el
vanguardismo abstracto y general el que nos conduce al latinoamericanismo. Por el

contrario, enfatiza Mariategui, la verdadera vanguardia que nos remite a la
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latinoamericanidad, es aquella que reivindica lo abstracto y lo concreto (Schwartz, Jorge,
2002, pag. 543).

Resulta evidente la toma de conciencia colectiva sobre la afirmacion nacional y la
diferencia con respecto a lo europeo, si en algo se caracteriza la modernidad
latinoamericana es que su presencia atrajo entre otras cosas, la practica de la reflexion sobre
el propio lenguaje, lo cual lleva a la autoafirmacion en la diferencia, yo no como un déficit,
sino como una distincion que amplia con aportes nuevos al panorama mundial del arte, sin
embargo, en la respuesta subyace el problema del reconocimiento de la alteridad, en el
sentido del ;,como llevar a cabo la modernizacién sin perder el rostro propio? Al respecto,
Jorge Schwartz sefiala que el despertar latinoamericanista significo que “...Los intelectuales
y artistas de la region hayan cobrado mayor conciencia de su alteridad en relacién con los
pueblos que los colonizaron, emergiendo de ahi una imperiosa necesidad de afirma sus
especificidades... Gran parte de la produccion cultural y literaria del siglo X1X y de las
primeras décadas del XX se caracteriza por la intensa busqueda de una afirmacion
nacional” y hace alusion a interrogantes del dilema modernizacion/identidad que tienen que
resolver las vanguardias latinoamericanas, qué respuestas se pueden encontrar ante
cuestionamientos como los siguientes: ;cémo mantenerse a la par del espiritu nuevo y de la
nueva sensibilidad sin perder las caracteristicas regionalistas? ¢Cémo asimilar las nuevas
técnicas desarrolladas en Europa y contribuir a la evolucion literaria del pais propio, sin
caer en la mera imitacion o convertirse en victima del modelo importado? ;Como expresar
lo nacional sin caer en las limitaciones empobrecedoras del color local?" (Jorge Schwartz,
2002. pag. 531).

Como vemos en lo sefialado, hay una preocupacién constante por la renovacién artistica,
pero también, hay una preocupacion por definir un caracter nacional, a su vez, esta
definicion de lo nacional, esta vinculada hacia la definicion e integracion Latinoamericana.
Asi surge necesidad de la busqueda de encuentros y del establecimiento de lazos solidarios
entre los intelectuales y artistas latinoamericanos, por lo que los esfuerzos por la renovacion
artistica, han traido que a diferencia de sus equivalentes europeos y estadounidenses, las
artistas visuales latinoamericanos asuman un compromiso mayor con el entorno social y

politico de sus paises y de la region, lo que los hace protagdnicos en la definicion y
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defensa de la identidad nacional y del latinoamericanismo. En efecto, ante la inestabilidad
de las instituciones politicas de la mayoria de los paises de la region, la literatura y las artes
visuales, son fuentes seguras para descubrir no sélo las verdades auténticas acerca del ser
nacional y latinoamericano (Lucie-Smith, Edward. 1993, pag. 7), sino también, dan cuenta
sobre las problematicas sociales y politicas que padece la region, de ahi, de que la rebeldia
estética propio de las vanguardias artisticas, vengan aparejada en América Latina con una
rebeldia social. En este sentido, si en el plano politico, la integracion latinoamericana no ha
tenido mayores éxitos, ha sido en el plano de la cultura y las artes, donde podemos
encontrar de manera decisiva el espiritu comdn latinoamericanista, que hace posible la
integracion como la Patria Grande a la que sofié Simon Bolivar o la de Nuestra América de
José Marti. En la medida en que los movimientos de vanguardia latinoamericanos centraron
su mirada en el lenguaje nacional, en esa media gener6 un mayor latinoamericanismo
(Acha, Juan. 1993, pag. 118) generé un mayor interés por el arte precolombino, al igual
que un interés por el pasado colonial hispanico y lusitano, asi como por la herencia
afroamericana y afrolatina.

Es importante enfatizar que la modernidad occidental, caracterizada por procesos de
modernizacion basadas en una racionalidad tecnocientifica, que tiene a los valores
utilitarios como centro de interés (la razon instrumental, sefialada por Max Horkheimer), es
una modernizacion que ha sido devastadora, no sélo para la existencia de otros tipos de
racionalidades (la estética y la ética por ejemplo), sino también para la identidad de los
pueblos, por lo que su defensa ha constituido una forma cultural de resistencia. En virtud
de que, tanto los individuos como las sociedades no puede vivir sin identidad, para América
Latina, esta defensa ha estado mas presente, que en otras regiones del mundo, lo cual puede
ser explicado principalmente por dos hechos fundamentales, por un lado, dada las
condiciones histdricas, econémicas y culturales en que ocurre el proceso de su
"descubrimiento” en 1492 y que implicé su insercién colonial en el sistema mundo
moderno, el problema de la identidad en la region, asume distintas respuestas en relacién
con lo ocurrido en otras regiones del mundo, los pueblos y asiaticos y africanos, por
ejemplo; por el otro lado, tenemos como aspecto, también diferenciador, el hecho de que

América Latina es producto de la hibridacion de tres culturas: la indigena, la europea y la



87

africana, lo que da lugar, dado el sincretismo de sus manifestaciones culturales, a
formulaciones ontoldgicas sobre el ser y la expresion americana.

En este contexto, la modernizacion en América Latina, ocurre en medio de sucesos, en la
que la difusion del logos occidental, tropieza con lo concreto de la existencia, una
existencia en la que el disimulo, el lenguaje metaforico, lo que explicitamente no se dice,
pero que se da a entender, con silencios o subterfugios, que remiten al esplendor del
barroco americano. Es de alguna manera, un modo “irracional” (a juicio del logos
occidental) de comportarse y de expresarse, pero que corresponde a una comprensién y
explicacion que contiene una racionalidad. Esta situacién, da lugar a una realidad
caracterizado por lo real maravilloso, término acufiado por Alejo Carpentier, para referirse
a la realidad de Haiti en su novela El reino de este mundo, y luego lo hace extensivo al
resto de la realidad latinoamericana, en la que resulta dificil encontrar limites entre la
realidad y la ficcion. Lo maravilloso para Carpentier “comienza a serlo ....cuando surge de
una inesperada alteracion de la realidad (el milagro), de una revelacion privilegiada de la
realidad, de una iluminacion inhabitual o singularmente favorecedora de las inadvertidas
riquezas de la realidad, de una ampliacion de las escalas y categorias de la realidad,
percibidas con particular intensidad en virtud de una exaltacion del espiritu que lo conduce
a un modo de estado limite” (Carpentier, Alejo. 2004, pag. 39). En definitiva, lo real
maravilloso, forma parte de la realidad cotidiana de América Latina, en el sentido de una
realidad ampliada y enriquecida por la fusion de tres cosmovisiones culturales y que da
lugar a manifestaciones en la que lo simbdlico, lo mitico y lo ritual tienen presencia; por
tanto, el caracter simbdlico del arte, hace principalmente que su discurso esté mas cercano
a lo numinoso de la realidad (el misterio, lo tremendo, lo nocturno, lo oculto, lo sagrado,
lo fantasioso, lo no dicho, etc. ) y que por lo mismo, da cuenta de una manera mas cercana
a la verdad de una realidad latinoamericana, que ain mantiene su capacidad de asombro.

En este mismo sentido, José Lezama Lima, sefiala al barroco americano como un
movimiento donde América se asume como resultado de una tensién entre lo europeo y lo
americano, es decir, a diferencia del barroco europeo que yuxtapone y acumula, el barroco
americano combina en tension lo extranjero con lo autéctono, logrando con ello una sintesis

unitaria entre ambos elementos, para dar lugar a algo nuevo y original. Resulta asi, que lo
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hispanico esta conformado por lo americano. Esta funcion de sintesis se registra en virtud
de que en América Latina, el paisaje (unidad hombre-naturaleza) es el que constituye al ser
americano, de ahi que, es a través de esta unidad (espiritu y naturaleza), como el paisaje
americano es el creador de la cultura, por tanto, se presenta como un espacio gnostico,
porque asi como permanece abierto al influjo de afuera, permanece activo en la disposicién
y capacidad de prefigurar y rememorar. Habra que sefialar, también, que su concepto de
eras imaginarias, permite comprender la modernidad en América Latina como un proceso
que se produce en simultaneidad con otros tiempos, es decir, una realidad en donde el
pasado, el presente y el futuro se entremezclan; eras imaginarias que se manifiestan de
manera similar, pero en distintas épocas. Por lo tanto, la expresién americana, aparece, no
como una esencia o entidad ontolégica, sino en una forma en devenir, "...como una era
imaginaria que suma Yy transforma fragmentos de otros imaginarios” (Chiampi, Irlemar,
pag. 24, 1993), lo cual, nos remite a la idea que las sociedades no desaparecen totalmente,
sino que proyecta sus formas en otras posteriores, por lo que en relacion a América Latina
en su devenir sobreviven rasgos de su tipo de imaginacion y reaparecen reconfigurados en
otras eras imaginarias (Lezama Lima, José, 1993, pag. 61).

Las diferencias, en el contexto de la modernidad occidental y sus procesos de
modernizacion centrados en la razén instrumental, implico, ver estas diferencias como un
déficit, los parametros establecidos se hicieron desde la centralidad europeas, por lo que se
negd toda reflexion desde la alteridad. En el campo del arte, esta modernidad se convirtié
en la Unica razon, capaz de producir la debida reflexion estética y el Unico arte valido.

Una parte de la modernidad latinoamericana, se proclama por acabar con esta visidn Unica
y propone para ello una modernidad mas amplia y humana que sea producto de la reflexion
desde la alteridad, del didlogo y del analisis, hacer saber que la razén occidental no es la
Unica capaz de producir arte bello. Desde América Latina se sustituye la racionalidad
instrumental, por otra racionalidad que tenga como referencia lo simbolico y lo mitico. Es
decir, una modernidad donde quepan todos los mundos, tal como sefiala el movimiento
neozapatista, esta proclama moderna sélo puede venir a partir de la reflexion desde la

alteridad.
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5.- Indigenismo, criollismo y negrismo: la hibridez en el arte latinoamericano.

La modernidad del arte latinoamericano pone de relieve vigencia de un pluralismo étnico
y cultural, resultado del encuentro de tres grandes culturas, la indigena, la latina y la
africana, dando lugar a un sincretismo cultural, que se manifiesta en la hibridacion de sus
manifestaciones, y es precisamente en esta hibridacion donde América Latina encuentra las
raices de su originalidad, de su vitalidad y constante poder de asombro (Lucie-Smith
Edward, 1993 pag. 7). Se deja de lado el debate acerca del nombre que identifica a la region
y que en un momento cobrd algidez, lo hibrido puede ser llamado latinoamericano,
mientras que los defensores del indigenismo propondran que se Ilame indoamericano, de
igual forma, podemos esperar que los defensores de la negritud y la herencia africana en
Ameérica, propondran lo afroamericano, sin embargo, se configura lo "americano™ desde la
palabra criollo: lo americano autdctono, lo nacido en América, como seria el lenguaje
nacional, por extension, en aquellos paises con mayor presencia del mestizaje, hizo que la
vision criolla-mestiza seria la que definira el caracter hibrido de la cultura, y pasa a
identificar al arte como latinoamericano en el cual subyace la herencia indigena y africana.

Ante el reconocimiento de la hibridez del arte latinoamericano, se repudia la mirada
exotica sobre lo latinoamericano (Latin America's curious relacionado con lo folklorico) y
la expresion de la raza como mera demostracion de color local a la manera de la literatura
costumbrista o del indianismo romantico del siglo X1X. Por el contrario, el arte moderno
latinoamericano defiende como auténticas las expresiones que provienen del criollo o
mestizo, del indigenismo, asi como de la negritud. Expresiones que amalgaman la hibridez
latinoamericana, representado en México por el charro o ranchero, el gaucho en Argentina,
Uruguay y Sur de Brasil, el llanero en Venezuela y Colombia, el huaso chileno, el sabanero
costarricense, el chagra ecuatoriano, el morochuco peruano, etc.

En relacion al criollismo o mestizaje, uno de sus aciertos en el advenimiento del arte
nuevo o moderno, fue que se dirigiera la mirada a la realidad nacional y que se viera
aquello, que por contraste era diferente a lo europeo, se considero que el criollo 0 mestizo,
es decir, lo nativo de América era lo genuinamente americano.

De acuerdo a lo anterior, el criollo o mestizo aparece como un valor opuesto al de la

cultura europea, en el vanguardismo latinoamericano, surge el sentimiento criollo o mestizo
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en la medida que se opone a la devocion imitativa de lo extranjero.

En el cono sur del continente americano, el criollo o mestizo esta representado en la
figura del gaucho, que se tiene como emblema y simbolo de la identidad cultural de
Argentina, del Uruguay y del sur del Brasil. En relacion al Uruguay de los afios veintes
tenemos la presencia de dos defensores de la cultura del gaucho, en la literatura destaca
Fernan Silva Valdés fundador del Nativismo, movimiento que trata de renovar la literatura
gauchesca uruguaya, en las artes plasticas tenemos al pintor Pedro Figari, quien al retratar
las costumbres tradicionales de Montevideo, rescata lo gaucho como uno de los simbolos
del criollo o mestizo de Ameérica Latina, que lo antepone al avance de la cultura urbana
europea que amenaza con desaparecer la cultura hibrida, representada simbolicamente en el
estilo de vida del gaucho. El gaucho para este pintor es el criollo 0 mestizo, es decir, es un
representante de la cultura mestiza, sintesis cultural de lo hispanico, lo indigena y lo
africano.

La hibridez como valor que enarbola el vanguardismo latinoamericano, es también
resultado del ambiente cultural que tiene que ver con la crisis de los valores europeos en las
dos primeras décadas del siglo XX. Ante esta crisis, o moderno en el arte estard orientado
por el interés en las culturas primigenias africanas, polinesias y americanas. El regreso a los
elementos primitivos de la cultura son algunos de los factores determinantes de las nuevas
reglas del arte, que marcaran la composicion y apreciacion artistica de la vanguardia
europea de las primeras décadas del siglo. Al respecto, muchos pintores recurrieron al
primitivismo como fuente de temas y formas. Sin embargo, se trata de un discurso plastico
producido por una elite artistica blanca y europea que incorpora la tematica del
primitivismo para divulgarla ente un publico también blanco, perteneciente al mismo grupo
de la elite cultural. Por eso, las manifestaciones artisticas europeas inspiradas en esta
tematica, no persiguen fines liberadores al contemplarlos Unicamente como elementos
exoticos. Ante esta situacion, Oswald de Andrade observa que, si para el europeo el negro
no pasa de ser un elemento exético, para el brasilefio el negro es un elemento realista. De
igual forma para el critico uruguayo Alberto Zum Felde haria una afirmacién semejante
cuando afirma que “...el negro es exotico en Francia, pero aqui en el Plata, es nativo”

(Schwartz, Jorge, 2002, pag. 661).
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En el mismo sentido, es de sostenerse la posicion del Nativismo uruguayo, representado
por Fernan Silva Valdés, quien sefiala que el arte moderno uruguayo debera nutrirse del
paisaje, de la tradicion o del espiritu nacional o regional; Silva Valdés sustituye el
criollismo (de estilo de la corriente modernista) por el nativismo (de estilo de arte moderno
vanguardista), el cual, debe conseguir superar al viejo criollismo, que solo se inspiraba en
los tipos y costumbres del campo, por lo que propone como tarea del nativismo literario,
ampliar el panorama hacia otras esferas nacionales. Otro movimiento es el Indigenismo y la
Negritud difundido entre otros por José Carlos Maridtegui y Aimé Césaire (escritor
martiniquefio), el primero, defiende la idea de reconocer el habla indigena, en ese sentido,
sera una accion revolucionaria en la medida que recuperan su voz, silenciada primero por
el conquistador y el criollo después, mientras que el segundo, sefiala en relacion al lenguaje
y la expresion, que el francés que se hable en las Antillas, lleve la marca de la negritud, es
decir, defiende la lengua antillana, al proclamar que se hable “un francés negro, que atn
siendo francés, lleve la marca negra” ( Schwartz, Jorge, 2002, pag. 650).

Por su parte, en el Manifiesto Antropdfago de Oswald de Andrade, cuando se sostiene
que “Somos concretistas”, se refiere a la concretud de un habla més esencial, liberada de las
normas académicas, es decir, se propone revalorar el habla popular, opuesta al habla
académica, que identifica con el habla del colonizador. Para ello, se define al arte
latinoamericano como la expresion del sincretismo cultural (fusion de las culturas del
colonizador y del colonizado). Es en esta perspectiva, que la vanguardia brasilefia, defiende
un lenguaje, a partir de los giros del habla del indigena, de la negritud y del criollismo.

En este sentido, el clamor de las vanguardias latinoamericanas esta centrado en el deseo
de ser moderno, sin que con ello se pierda lo que identifica el lenguaje propio, para poder
expresar asi, de una manera mas genuina el caracter de la peruanidad, de la mexicanidad,
de la brasilidad, etc., y que la expresion esté representado en la hibridez cultural del
lenguaje. La defensa de la hibridez del lenguaje, critica los afanes modernizantes de
algunos grupos que se dicen representantes del “espiritu nuevo”, lo que llaman
modernolatria, es decir, la defensa de lo moderno sin mas y de los modelos importados,
contra esta modernolatria, se manifiestan las vanguardias latinoamericanas, hacen un

llamado a dirigir la mirada hacia los elementos autdctonos americanos, ya que como dice
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César Vallejo “la endosmosis lejos de nutrir envenena” (Schwartz, Jorge, 2002, pag. 535).

Arturo Uslar Pietri, venezolano, uno de los criticos representativos del movimiento
vanguardistas en Hispanoamérica escribia en 1927: “Los seres y las cosas varian segun el
aspecto por donde se les enfoque, asi la labor del critico ha de ser, esencialmente, la de
buscar el aspecto caracteristico y auténtico. La vanguardia no es ni individual, ni nacional,
es un fendmeno de nuestra cultura, que cae sobre todos y que estamos en el deber de
ponerle los hombros para que se apoye... no solamente América no es plagiaria de las
vanguardias del otro lado, sino que también, ha hecho su aporte considerable y noble y alto
y pesado” ( Verani, Hugo J, 2003, pag. 189).

La inquietud de renovacion, de actualizacion, de ir con el siglo, invade toda la region
latinoamericana, aparece un espiritu de renovacion que representa una oclusion a la
ensefianza académica y conservadora que solo tiene la mirada hacia afuera. Es una época
prolifica en debates y disertaciones sobre la problematica nacional, es prolifica también en
el surgimiento de revistas literarias y artisticas, proclamas y manifiestos. Se hace presente
el afan de modernizarse, con la exigencia de un reconocimiento, que Europa se ha negado a
reconocer, en cuanto a una produccién artistica genuina y original. La aparicion de los
"ismos" en América Latina (Muralismo, Estridentismo, Ultraismo, Creacionismo,
Nativismo, Constructivismo, Neoconcretismo, etc.) durante la década de los veintes y
treintas, respondié a particularidades propias de la realidad latinoamericana; como dice
Hugo J. Verani, la confluencia de los vanguardismos europeos con el medio cultural
latinoamericano, produce en la regiébn manifestaciones artisticas diferenciadas, no son
simples reflejos de corrientes ajenas y trasplantadas, sino particularidades que le dan un
rostro propio, que lo modernizan culturalmente (Verani, Hugo J. 2003, pag. 13).

Esta modernidad, lleva implicita la necesidad de expresar los rasgos identitarios
nacionales y regionales, que destacaran y afianzarén la identidad latinoamericana a partir de
la definicion de lo que constituye las distintas nacionalidades de la regién. Es a través, del
pensamiento y las manifestaciones artisticas, que haran patente la reconstruccion de lo
latinoamericano, a partir de pensarnos nosotros mismos, de pensarnos desde la posicion de
una cultura negada, no reconocida, en su autenticidad y originalidad, lo que generar& una

cultura de resistencia, llevada a cabo por las vanguardias artisticas latinoamericanas. Este es



93

un rasgo importante, que diferencia los movimientos de vanguardia en América Latina de
los movimientos vanguardistas europeos.

En el contexto de una cultura de resistencia, se propone la construccion de un nuevo
orden, el cual, se sustente en la defensa de la justicia y la identidad, a través del disefio de
proyectos propios, auténomos y libres, no solo de Europa, sino, también de los Estados
Unidos de América que amenazan con devastar la cultura latinoamericana. Al respecto,
José Carlos Mariategui sefiala que la alternativa es entre una América socialista frente a una
América capitalista, es decir, una diferencia ya no en el plano del idealismo cultural, sino
en el plano de un orden social de distinta naturaleza, como seria un sistema socialista. Los
argumentos van en este sentido, cuando dice “A una América del Norte, capitalista,
plutocratica, e imperialista, s6lo es posible oponer eficazmente una Ameérica latina
socialista... Los paises latinoamericanos llegan con retardo a la competencia capitalista... El
destino de estos paises, dentro del orden capitalista, es el de simples colonias... la oposicion
de idiomas, de razas, de espiritus, no tiene ningun sentido decisivo. Es ridiculo hablar
todavia del contraste entre una América sajona materialista y una America latina idealista,
entre una Roma rubia y una Grecia palida...” (Schwartz, Jorge, 2002, pag. 337).

Por su parte, el escritor cubano Roberto Fernandez de Retamar, enfatiza la cultura de
resistencia, en términos de invertir lo sefialado por José Enrique Rodo al caracterizar al
espiritu latinoamericano como Ariel y el de Caliban para el espiritu de la América sajona.
Al respecto, sefiala Fernandez Retamar, que en una cultura de resistencia, es el personaje
Caliban quién con su actitud retobada y rebelde, desafia al dominador, representado por el
personaje Prdspero, y aprende el lenguaje del propio Préspero para maldecirlo y tramar su
aniquilacion, por lo que el espiritu rebelde latinoamericano mas bien, esta representado en
la condicion de Caliban, condicién que implica, también, repensar nuestra historia desde el
otro lado, desde el otro protagonista, desde la alteridad, que es precisamente la posicién de
Caliban en relacion a Prospero, y América Latina en relacién a la centralidad que tiene
quién ejerce la dominacion, en este caso representado por europeos y los estadounidenses.
Es en este sentido, que Caliban simboliza la cultura de la resistencia, la descolonizacién del
pensamiento, la defensa de la identidad, es la oposicion a la cultura impuesta. El Artista

latinoamericano, cuando defiende la identidad se convierte en un Caliban. El personaje
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Caliban, representa lo hibrido de la cultura latinoamericana, lo hibrido pasa a ser
identificado con lo demoniaco en una cultura de resistencia, que se contrapone al Ariel
diafano y etéreo en quien Rodo identificO a América Latina. El americano paradigmatico
representado por un Servando Teresa de Mier, un Simén Rodriguez, un José Marti, etc., se
acerca mas al Caliban irreverente, corrosivo, rebelde y devorador, muy proximo al
antropdfago que sirvio a Oswald de Andrade para metaforizar el modo de ser brasilefio. Al
igual, en Lezama Lima, encontramos la figura del Caliban demoniaco, que prevalece y se
mantiene a pesar de las tempestades de la historia, es decir, con su persistencia y tenacidad
a toda prueba, se dispone a nadar a contracorriente, asimismo, manifiesta en todo momento
deseos de poseer un conocimiento igneo y la defensa de una liberad absoluta (Chiampi,
Irlemar. 2005, pég. 27). El caracter teldrico de Caliban, representa al pluralismo americano,
como crisol de razas y de encuentros culturales, por lo mismo es el espacio gnostico que
propicia el surgimiento pleno de su cultura, en donde tiene cabida la transculturacién y en
la que pretende hacer valido lo sefialado por Lezama Lima, cuando anuncia que en América
Latina “Todo tendra que ser reconstruido, inventado de nuevo, y los viejos mitos, al
reaparecer de nuevo, nos ofreceran sus conjuros y sus enigmas con un rostro desconocido”
(Chiampi, Irlemar. 2005, pag. 24).
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IV.-LOS FUNDAMENTOS ESTETICOS Y BASES DE LA IDENTIDAD
LATINOAMERICANA: LA ESCUELA DEL SUR.

“La idea del artista como creador absoluto, del
Artista-Dios, me la sugirié un viejo poeta indio de
Sudamérica (aimara): el poeta es un dios; no cantes
la lluvia, poeta haz llover”

Vicente Huidobro.

1.- La Escuela del Sur como propuesta de Joaquin Torres Garcia.

Como Escuela del Sur, pasa a identificarse el movimiento que encabeza Joaquin Torres
Garcia a su regreso al Uruguay en 1934. Es de sefialarse que en este mismo afio, funda la
Asociacion de Arte Constructivo, la cual se encargara de promover la modernizacion
artistica en el Uruguay. Como vocero de este movimiento de renovacion, se publica la
revista Circulo y Cuadrado, que circula como vocero del constructivismo entre 1934 a
1938, mientras tanto, Torres Garcia es profesor de artes plasticas en la Facultad de
Arquitectura de la Universidad de Uruguay.

La representacion del mapa del continente americano invertido, pasa a ser el simbolo de
la afirmacion de la identidad cultural. Esta inversion fue gestada en febrero de 1935, en la
conferencia titulada La Escuela del Sur. En esta conferencia se hace una reivindicacion de
la cultura latina del sur, en contraposicion a la cultura sajona del norte. La configuracion de
esta contraposicion fue recurrente en el ideario estético y artistico de Joaquin Torres Garcia,
desde su regreso al Uruguay, hasta su fallecimiento el ocho de agosto de 1949. Es de
destacarse, lo sefialado en esa conferencia, en relacion a la afirmacion de que el norte para
los latinoamericanos debe ser el sur. Al respecto, la propuesta es generar desde el sur de
América movimientos de arte moderno, este movimiento debe estar dirigido por la
propuesta del arte constructivo, ya que esto corresponde al espiritu originario de las culturas
primigenias de América.

En 1943 como ya se ha sefialado, funda la Escuela Taller de Artes Plasticas (ETAP), la

cual, surge con el firme propoésito de promover un arte que tenga como raiz lo propio del
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arte de Ameérica. De acuerdo a Torres Garcia, la ETAP, tendra como ideario retomar la gran
tradicion del arte de todos los tiempos, entre ellos el gran arte precolombino, se dara a la
tarea de construir un arte americano, original y auténomo, basado en la construccion
geomeétrica, partiendo de lo interno a lo externo, de lo abstracto a lo concreto.

Es de observarse que esta idea autonomista, implicaba renovar las artes plasticas
uruguayas, una renovacion que se orientaba hacia la abstraccion en su vertiente
constructivista, postulado por Torres Garcia. Es de mencionarse que en un principio, este
proyecto de renovacion tuvo aceptacion en la plastica consagrada del Uruguay, la cual,
estaba conformada principalmente, tanto en la ensefianza como en la apreciacion, por la
pintura académica apegada al tipo de representacion pictérica, naturalista o realista y en
algunos casos con representaciones al estilo postimpresionista, sin embargo, en la medida
en que se concretaba el proyecto artistico del constructivismo, se inicié una confrontacion
entre los defensores del conservadurismo y los renovadores constructivistas, esta
confrontacidn, que no obstante, los aires renovadores que en general se respiraban en la
region, no siempre era favorable para los defensores del movimiento Escuela del Sur, éstos
se enfrentaban por un lado, con la presencia abrumadora de la influencia académica, que
seguia la moda europea, por otro lado, también, no les favorecia la recepcion del publico
uruguayo, muy acostumbrado a los gustos europeos. Esta situacion, adversa para la
renovacion de las artes plasticas, ocurria, no obstante, que en el Uruguay, se habian iniciado
en la década de los veintes movimientos modernistas como el Nativismo en la literatura, y
el de haber contado con la figura notable de Pedro Figari, considerado como uno de los
precursores del modernismo pictérico en Ameérica.

Si bien esta resistencia al cambio, propugnada por el movimiento constructivista Escuela
del Sur, es parte de la confrontacion que ocurre en todo movimiento de vanguardia, y que
como lo explica Pierre Bourdieu, es una lucha que se establece entre los pintores
consagrados y los pintores recién llegados al campo del arte, son sintomas del ambiente
moderno en la region, relacionados con la renovacion constante encabezadas por las
vanguardias. En este caso, los defensores de la Escuela del Sur, son los recién llegados, que
al buscar la consagracion, se enfrentan a formas artisticas institucionalizadas y a précticas

que tienen anquilosada las artes plasticas uruguayas. Ante esto, la confrontacion juega el



97

papel de dinamizador, al presentarse tensiones en el campo del arte, que como tal, y visto
como un campo de juego, la orientacion del mismo, dependera de la correlacion de fuerzas
entre los artistas consagrados y los que buscan la consagracion, en el dinamismo de este
juego, la correlacion de fuerzas orientaran finalmente a las artes plasticas hacia el
constructivismo encabezado por Joaquin Torres Garcia.

Es en este contexto, que se organiza la Escuela Taller de Artes Plasticas (ETAP), En esta
Escuela Taller, Joaquin Torres Garcia, se da a la tarea de crear a través de su ensefianza un
estilo basado en las ideas del arte constructivo. A un afio de fundada la Escuela Taller
(ETAP) se edita una revista llamada Removedor que dura hasta 1953, a partir de esta fecha
la revista Removedor sera sustituida por la Revista Escuela del Sur que dura hasta el cierre
de la Escuela Taller (ETAP) que ocurre en 1962. Un aspecto central de estas ensefianzas,
era alcanzar una identidad artistica latinoamericana, basado en lo que él definia como el
equilibrio entre la tradicion del arte occidental y el arte indoamericano, para no caer en un
tipismo o folklorismo, proponia como solucidn “hacer de lo ajeno sustancia propia” y de
esta manera consolidar un arte latinoamericano como resultado de “una positiva
originalidad nuestra”. A diferencia de lo que propone el Neoplasticismo, el Suprematismo y
el Constructivismo europeo, Torres Garcia en su propuesta de arte constructivo, se negd a
admitir una contradiccion entre naturaleza y espiritu, de ahi que hasta en sus construcciones
mas abstractas, aparece lo figurativo. Es decir, defiende una abstraccion figurativa,
entendiendo como tal, una abstraccion con referencia a la realidad, es lo que €l llama un
arte abstracto/concreto, ya que a su juicio, lo abstracto y lo concreto son términos que no se
oponen, sino al contrario, se complementan, pues, ambos son dos rostros del mismo
concepto, que es el concepto de lo universal, es decir, la consecucion de lo universal supone
partir de lo abstracto a lo concreto.

Es de observarse, que la base de la ensefianza de la Escuela Taller de Artes Plasticas,
(ETAP) esta en la teoria de Joaquin Torres Garcia, que tiene como premisa, ensefiar con el
principio de “mejor hacer saber, que saber hacer", es decir, ensefiar el concepto, precedido
por la practica del saber hacer, estableciendo la coherencia entre el concepto y la practica,
la jerarquia que establece del saber, sobre el hacer, no lo establece conforme a la ensefianza

tradicional de la academia o el saber de los centros metropolitanos, sino que esta jerarquia



98

estd por la construccion del propio saber, basado en el saber universal de todas las culturas
y de todos los tiempos, para luego, con este saber propio construido, pasar a lo concreto. El
énfasis que otorga al proceso de generacion de un saber propio, que tenga como base la
tradicion del saber universal y culturas de todos los tiempos, asume como centro de interés
para el arte latinoamericano, aquel saber provenientes de las culturas precolombinas, que
han estado excluidas del saber que se dice universal. En este sentido, se trata de generar
conocimientos desde América Latina, que permitan dirigir el préctica artistica, establece
con esto el precedente de que ya paso el tiempo de estar en la Gltima fila de lo que otros han
comenzado, sino por el contrario, habra que generar saberes que permitan a la region estar a
la vanguardia del arte.

Otro aspecto a destacar, es el hecho de que la ensefianza de la escuela taller (ETAP)
estuvo basada en la consideracion de comprender la vida misma como una unidad en donde
los opuestos se complementan, el reto para alcanzar la armonia es justamente lograr el
equilibrio entre fuerzas contrapuestas, de ahi que se considera fundamental aceptar la
oposicion como parte de la dinamica de la vida misma. Esta es una de las ensefianzas que
brinda el arte, a través de la organizacion de sus elementos compositivos nos damos cuenta
de que los opuestos conviven y se equilibran, por ejemplo, el choque de contrarios,
resuelven convivir en armonia. En la teoria del color se establece la armonizacion de los
contrarios a través de los contrastes complementarios, contraste de extension, contraste
simultaneo, contraste calido/frio, contraste colores primarios, etc. De igual manera, es de
destacarse, la revalorizacion de las formas geométricas provenientes del arte
indoamericano, asi como de los elementos simbolicos de las culturas precolombinas, sin
embargo, no se pierde de vista, que lo que importa es el objeto artistico en si mismo, no su
caracter referencial. Es decir, ya no se trata de llevar a cabo una representacion pictérica
basada en la imitacion o semejanza de la naturaleza, sino la de sustituir la realidad o
modelo a través de esquemas y simbolos, en donde tiene cabida la expresion.

Es de destacarse algunos de los principios fundamentales de la ensefianza de la Escuela
Taller de Artes Plasticas (ETAP).

a) Mejor hacer saber, que saber hacer.

b) Hacer del artista plastico un poeta, un sabio y un arquitecto.



f)
9)

h)

)
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La formacion en las artes como un aspecto que implica: el aprendizaje de reglas,
pero también es una cuestion que atafie a la intuicién y la fe.

El punto de partida es de la geometria a la naturaleza.

Hacer de lo ajeno lo propio: la expresion como un elemento de lo propio. Retomar
la tradicion del arte de los tiempos, con base en ello, considerar nuestro entorno.

El objeto, o la realidad como un pretexto para la pintura.

Los valores plasticos como absolutos, que valen por si mismos. La pintura puede
significar sin necesidad de representar, se propone por tanto, el valor de la pintura
solo por remitirse a si misma, por su autonomia y autosuficiencia.

Llevar a la naturaleza a un orden plastico, basado en la ley de la unidad.

La abstraccion como un proceder para captar lo esencial de las cosas, por
consiguiente sin esto no implica la ausencia de lo concreto o la ausencia de la
figuracion.

Deconstruir para construir. El artista es un constructor que habra que aprender a ver
lo esencial, para ello es necesario ejercer la mirada hacia adentro, no como le han

ensefiado a tener la mirada hacia afuera.

k) Volver a los origenes del arte, recuperar la tradicion del arte universal de todos los

tiempos, las culturas arcaicas, el dibujo esquematico y la pintura planista.

Busqueda permanente de las raices propias del continente latinoamericano. Se
propone la practica artistica desde el espiritu geométrico de la cultura
indoamericana. Este seria nuestro aporte desde América Latina a la cultura

universal.

m) Tener la Regla de Oro como guia para encontrar el equilibrio y la armonia de los

n)
0)
p)

contrarios.

La importancia en la pintura son los tonos, no los colores.

Hacer ver que la pintura es creacion no imitacion.

El mundo no como es sino como debe ser, para tal fin, el pintor debe construir ese
mundo que es a un orden plastico, a partir, del cual el mundo estaria en el plano del

debe ser.
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2.-Concepcidn estética del movimiento artistico Escuela del Sur.

2.1- Por un arte latinoamericano.

El objetivo central de la concepcion estética de Joaquin Torres Garcia, es que desde
América Latina se construya un arte de calidad que pueda llamar propio o suyo, libre ya de
influencias extranjeras; considera que esto serd posible si aplicamos los principios del
constructivismo, en donde los pueblos latinoamericanos tienen que construir y reconstruir
en forma permanente su propio conocimiento de si mismos. Recupera el sentido
epistemoldgico del constructivismo, para lo cual, el conocimiento se construye, no esta
dado y que por tanto, el arte no es reflejo tal cual de la realidad, sino, que es otra realidad,
creada por el artista, al igual que las fuerzas de la naturaleza en la construccion de
realidades, el artista es creador de realidades. Esta construccion es resultado del
intercambio entre el artista como sujeto y el medio natural y social en el que vive,
intercambio entre el pensamiento y el objeto.

Al establecer una relacion dialéctica entre arte y cultura, Torres Garcia, sostiene el
concepto de verdad, como una relacion entre un arte genuino y una cultura genuina, lo cual,
solo serén tales si responden a expresar verdaderamente las necesidades de los pueblos. Por
tanto, el arte y en este caso la pintura, no consiste en la descripcion de las apariencias de la
realidad, sino la de expresar la esencialidad de esta realidad. Esta realidad esencial, lo
relaciona con la revelacion de la verdad y expresion de la universalidad. El anhelo de que la
region latinoamericana, debe tener su propio arte, esta vinculado a la idea de revalorizar la
tradicion indoamericana y se refiere a la construccion de un arte que tenga como principio
el espiritu geométrico, presente en los monumentos de las culturas mesoamericanas e
incaicas, asi como, la de retomar la idea de cosmos y de universalidad de estas culturas, con
ello, plantea una vuelta a la tradicién del continente, pone énfasis en que esto no es para
plagiar, sino, se debe retomar porque las culturas originarias de América, tienen como
forma la tradicion del Hombre Abstracto.

De lo anterior se desprende que los artistas plasticos en América Latina, no tienen porque
ir a buscar a otra parte, lo que se tiene aqui mismo: la cultura geométrica de los pueblos
indoamericanos. Esta deber ser la fuente de inspiracion, no s6lo porque es parte de la

tradicion del arte universal, sino porque es ademas, lo americano propio y por lo tanto, al
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estar mas cercano a nuestro ambiente, nos resulta mas adecuado. Asimismo, al ser parte de
lo nuestro, responde mas al deseo de unificacion y de identidad de los pueblos
latinoamericanos, “ya en otro tiempo, volvimos el mapa al revés, indicando que nuestro
norte era el sur, y asi, cortando en cierto modo con la tirania espiritual de Europa,
reintegrémonos, pues, a la gran familia indoamericana” (Torres Garcia, Joaquin, 1984, pag.
817).

Enfatiza de manera contundente la diferencia cultural entre América y Europa, sefiala al
respecto, que somos material y espiritualmente distintos, tanto en el paisaje, como en los
usos y costumbres, mentalidad, caracter y temperamento, por lo que no cabe aqui, la
imitacion de lo europeo, mas bien, habra que partir de nuestras realidades, sin pensar en las
de afuera, dado que somos latinoamericanos, no tenemos “que rivalizar con el abuelo
espariol o italiano, nacido en Europa, y... queriendo ser como ellos. No lo seremos nunca, la
tierra americana ya nos marcé con sello imborrable y para siempre. Y por esto, aungque no
indigenas del todo, somos de aqui. Nueva generacion debe ser la nuestra, que busque de
vincularse a esta tierra queriendo penetrar en su entrafia... si queremos hallar altura,
nobleza, mesura, orden, es decir, lo que debe llamarse cultura, podemos hallar eso en la
cultura arcaica del continente” (Torres Garcia, Joaquin, 1984, pag. 817). Por lo mismo,
sefiala que América Latina siendo distinta a los demas regiones del mundo, tiene expresion
propia, ya que su cultura es Unica y original, asi como también, original es su expresion
artistica, pues, ésta es resultado de la expresion de sus pueblos (Torres Garcia, Joaquin,
1984, pag. 195).

En relacion a lo hibrido de la cultura latinoamericana, menciona que “fuésemos como
fuésemos, puros o compuestos, con sangre o no indigena, por el hecho de haber nacido
aqui, nuestra consigna debiera ser, ya fuésemos chilenos, mexicanos o brasilefios, la de
buscar lo profundo de esta América, profundizar en la viva entrafia de la tierra, arraigarnos,
crecer, existir para este suelo, ya sin mas veleidades europeas” (Torres Garcia, Joaquin,
1984, pag. 818). Esta hibridez es la fuerza de crecimiento vital, es el ser mismo de
Ameérica, por lo que es partir de su caracter hibrido y de sus necesidades materiales y
espirituales, que debera modelar la verdadera estructura o construccion de una cultura

completa. La raiz debe determinar el resto de la frondosidad del arbol. Sin embargo, esto es
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lo que hubiera tenido que ocurrir en Ameérica: "que los invasores, aceptando una cultura ya
establecida hubiesen puesto su esfuerzo en continuarla. Hicieron lo contrario:
despdticamente la abatieron. Y entonces, hijos sin madre, hombres sin arraigo, crecieron
con el ensuefio de sus pueblos, y asi perpetuando ese sentir de generacidn en generacién. Y
eso es lo que somos. Algo sui generis en cuanto a pueblo, y que se ha bautizado con el
nombre de criollo... Somos hombres sin haber sido jamas nifios y que por esto lo que
sabemos lo hacemos como adultos, olvidamos que en el nifio esté la poesia, la imaginacion
creadora, el don del descubrimiento y el juego que es el arte”. Somos “... hombres sin
haber sido nifios” la posibilidad de salvarnos esta en “... Estudiar la cultura arcaica de estas
tierras: lo prehistorico. Tratemos de penetrar su esencialidad, su hondo sentido, su misterio;
entremos en su orden, en su arte de expresion geométrica... El alma de América no ha
muerto... vendra un dia en que América tendrd que decir algo al mundo” (Torres Garcia,
Joaquin, 1984, pag. 539). De lo contrario, sera crecer por afiadidos y por consiguiente se
configurara una produccion artificial, sin nada nuevo y que decir. La cultura hibrida es la
riqueza nuestra, llamese criollo o mestizo, tiene que seguir el orden natural de que produce
la buena tierra, que el enjerto acabe por ser el arbol mismo, pero mejorado y aumentado.

Para hacer un arte con matiz americano, recomienda que se debe tener como punto de
partida, la idea plastica, después pensar en una estructura, entendida como la organizacion
de un orden plastico arménico, en términos de medida, proporcion, ritmo, colores, tonos y
formas. Este orden, debe ser conforme a un acorde entre las partes y el todo, después de
haber realizado esta estructura, pasamos a lo sensible, que consiste en dejar guiar a la razén
por el sentir. Es decir, el arte es un asunto en donde interviene la razon (pensamiento), la
intuicion y la sensibilidad. Por intuicion entiende como la facultad que tiene sus raices en lo
mas profundo del ser, es aquello que se da y que la razén no puede explicar, en este sentido,
el arte es una cuestion de razon guiada por el sentir, por lo mismo, en la medida que
interviene la intuicion, es una cuestion de misterio y fe (Torres Garcia, Joaquin, 1984, pag.
457). Corresponde por tanto, al arte ser resultado de la mirada interior, de la intuicion y del
convencimiento de la fe en la armonia cosmica y de la cual, el hombre mismo es parte.

Si partimos de este esquema, es de esperarse que el matiz de América, se muestre en el

orden geométrico herencia de la cultura indoamericana, pero también en el color local, en el
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ambiente, la luz, el sabor, la manera de hablar, etc. Este matiz, se mostrara en algunos por
el carécter, en otros, por los simbolos, esto dependera del temperamento propio de cada
quien, pero, nos sefiala Torres Garcia, hay un aspecto que debemos de tener cuidado, esto,
es de que el matiz de América, no se quede en lo arqueoldgico, ni en lo anecdético o
descriptivo, esto a toda costa, habra que evitar, pues no se trata de copiar la realidad, sino
mas bien la idea de la realidad, por ello no se debe partir de la naturaleza, sino de la
geometria, partiendo de lo abstracto y la geometria, evitaremos caer en lo decorativo. Un
arte propio tiene que estar basado en una estructura propia, sélo partiendo de ahi y no de la
realidad hallaremos lo propio, mientras que por el camino de la anécdota y de la imitacién
jamas podremos llegar a una verdadera creacion.

El arte es construccion, el artista es un constructor, esta construccion para que alcance la
unidad perfecta debe estar de acuerdo con la regla, por extension América Latina, su tarea
es construirse a si misma, para llevar a cabo esta tarea, al igual que el arte, sera necesario,
poseer la regla, solo entonces sera una obra de artistas, sera importante que esa regla sea
suya; es decir, a partir del concepto hombre abstracto (o que debe ser) y de lo concreto de
la expresion americana (lo que es), en ese tenor, su construccion estard adaptada a su
peculiar necesidad, pero con base al orden universal (Torres Garcia, Joaquin, 1984, pag.
730). Lo universal es el orden cosmico que se encuentra en la tradicion, entendida como el
conocimiento de todas las culturas y de todos los tiempos, es la tradicion que se observa a
través de la geometria, la medida, el nimero y la estructura. La regla esta en la estructura,
por lo que es la estructura la que marca lo propio del arte en cada pais, y no es el tema o lo
tipico, como lo ha sostenido el realismo y el naturalismo desde el Renacimiento. La
construccion de la estructura, lo explica, con un ejemplo de la siguiente manera, la
estructura en relacion al lenguaje de un pueblo, esta en la medida y el ritmo del canto en el
hablar propio de ese pueblo, pero también, esta en la expresion de su alma, que obedece a
los impulsos de su modo de ser intimo, lo vital, lo que lo caracteriza como pueblo. “Y asi
tendré la estructura de sus danzas, de su musica, como tendrd su modo de andar o de
accionar” (Torres Garcia, Joaquin, 1984, pag. 731).

América Latina por las condiciones de indigencia que presenta, es dificil el desarrollo

artistico, es decir, por esta indigencia, tanto la ensefianza como la practica artistica se



104

enfrentan a condiciones menos favorables que en Europa y en Estados Unidos. La vida
cotidiana en América Latina, pesa mas el orden material, por lo que el artista estd mas
desprovisto de elementos para su desarrollo, en estas condiciones, su creacion esta confiado
muchas veces al puro instinto y recurre al plagio para sobrevivir, esto tiene que acabarse, la
manera en que puede acabarse, es por un lado, que la sociedad , tome conciencia de la
importancia que tiene el arte en el destino del hombre, el arte ennoblece el espiritu y
permite vivir mejor, por tanto, debera ocupan un lugar importante en la construccion del si
mismo y de la América misma, por otro lado, también, se debe tomar conciencia de que
estamos en América, de que nuestros problemas, no son los de los europeos, por lo tanto,
éstos tendran que ser resueltos por nosotros mismos, puesto que son nuestros problemas,
nadie de afuera estara interesado en resolverlos. Para empezar con la resolucion de estos
problemas, tendremos que considerar que nuestra cultura tiene que tener como punto de
partida nuestra raiz, que es la cultura incaica 0 mesoamericana. Tenemos que aprender
mucho de estas culturas, por ejemplo, el hecho de que tienen como referencia al Hombre
Universal, el hombre abstracto, esto no tiene la cultura trasplantada del invasor, centrada en
el realismo renacentista. La tarea es pues, volver al origen, exhumar la verdadera América
enterrada, y repudiar la cultura trasplantada que aqui se ha formado. América nueva,
corresponde un hombre nuevo, un artista nuevo que esté desligado de la vieja Europa,
puesto que somos hombres nuevos tendremos que trabajar entre nosotros, buscando que ya
no mas imitacion, por lo que el artista nuevo, va ha implicar olvidar lo del Viejo Mundo y
poner toda nuestra esperanza y nuestro esfuerzo en crear una nueva cultura. Urge una
ensefianza que ponga en tela de juicio lo sefialado por viejas escuelas de filosofia y de arte
gue no responden a nuestro ambiente y tiempo, habrd que limpiarse de influencias, y
pensar al compas de esta vida que nos circunda (Torres Garcia, Joaquin, 1984, pag. 727).
En contraposicion con la idea de la falta de originalidad de la produccién cultural
americana, denuncia que esto, es s6lo aparente, pues, debajo del barniz europeo, subyace
latente lo propio, lo americano. Esta expresion propia, a causa de la presencia del invasor,
no crece, pues lo ensombrece, sin embargo, basta con tomar conciencia de esta situacion,
para que las cosas asuman un cauce propio. También, atenta contra este caracter propio, la

conserva cultural, especie de costra que en América se ha formado y que dificulta la
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expresion de lo genuino. América Latina esta ensombrecida, y se ignora una realidad, nos
dice, que ya es hora de que manifieste y defienda su expresion (Torres Garcia, Joaquin,
1984, pag. 822). Para ello, habra que revalorizar la tradicion de los pueblos precolombinos,
que estaban muy alejados del naturalismo, su creaciones respondian mas bien a la
estructura geométrica, por lo tanto, en este sentido nos podemos entender mejor con el
indio americano, ya que éste siempre ha sido un geémetra. La vision geométrica es cultura,
porque se manifiesta en el Hombre Universal. En el arte indoamericano destacan sus
monumentos, su concepcion césmica del mundo, que refleja su sistema social, asi como su
calendario, su mitologia y su arte (Torres Garcia, Joaquin, 1984, pag. 822).

Debido a la predominancia de un arte con base al naturalismo o arte imitativo, centrado
en la representacion del tema, decorativo o sentimental, propone, por una lado, una
solucion para construir un verdadero arte de América, el cual debe partir de algo general
que pueda dar unidad a todo el arte del continente y por el otro, que recoja todo aquello,
que desde lo local deba destacarse, el cual, debe permitir llegar a lo general o universal.
Esto dltimo, es la regla abstracta (concepto de estructura que abarque todos los aspectos del
problema pléastico) y fijar de este modo, un criterio 0 medida que determine la forma en que
lo concreto debe de entrar en conformidad con lo abstracto, a fin de constituir una perfecta
armonia. Con esto se conseguird, en primer término, la creacion de un arte fuerte, grande y
propio de América (Torres Garcia, Joaquin, 1984, pag. 727).

Lo importante para tener un arte propio, es constituirse en un ser a si mismo, es decir,
gque seamos nosotros mismos, es lo nuevo que deberd manifestarse en nuestras obras,
producto de la conviccion de que somos nosotros mismos. Debemos, pues en cierto sentido,
"rehacernos y para ello, lo primero es que nuestro pensar sea otro, pues esto, sin duda, es lo
que por su virtud y operando desde adentro puede inmunizarnos de cualquier influencia...
Dejemos a maestros que ya no pueden servirnos, puesto que, nada pueden decirnos de lo
que debemos descubrir en nosotros mismos... no debemos contar con la ayuda de nadie y si
solo con nosotros mismos. Este ha de ser nuestro pensar... que nada nos asuste. Lo Unico
que debe asustarnos sera el caer en lo que se aprendid: en el remedo, en el plagio,
voluntario o involuntario, en el prejuicio europeo” el verlos como lo venerado y consagrado

en el arte “...Tomar lo nuestro, darnos cuenta de lo nuestro, darnos cuenta de lo que somos,
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llegar a esa conciencia. Todo esto si, en primer término. Pero, luego, no hacer como el mal
actor, que a gritos se descompone en la escena, sino como el actor que posee un estilo, que
conoce unas reglas” (Torres Garcia, Joaquin, 1984, pag. 728).

El inconveniente de la imitacién de los moldes ultramarinos, es que tiene un efecto
perverso sobre los latinoamericanos, no sélo en la medida que inhibe la creatividad y la
generacion de un pensamiento propio, sino, también, en cuanto que genera con ello, una
dependencia mental y econémica, que atenta con la autonomia de los pueblos, ya que la
adopcion o imitacion de esos moldes importados, hace que el hombre americano, no piense
en sus propias capacidades, al contrario, en la importacién de moldes, el hombre europeo
se prolonga en el americano, es el que piensa sobre los problemas de América, en lugar de
los propios americanos, por lo que esos conocimiento, no siempre responden a las
necesidades de los pueblos latinoamericanos, en el caso de las artes plasticas, por ejemplo,
resulta inadmisible que en América Latina no se pinte sin hacer referencia a un autor
plastico europeo. En cambio, los artistas plasticos de alla, ni siquiera toman en cuenta a los
nuestros. Lo peor del caso, es que entre nosotros mismos, admitidos que nada puede
hacerse, que no sea dentro del concepto de arte europeo, y es frecuente que ain entre
nosotros, artistas plasticos, se recurra siempre a citar a los pintores europeos y no a los
nuestros, porque simplemente no se les conoce y tampoco hay el interés en conocerlos,
pues, persiste la idea de que somos apéndices de los centros metropolitanos ultramarinos.
Se tiene que dejar de pensar asi, hacer a un lado este afan de imitar, y empezar a revalorar
lo propio, de conocer y comentar lo hecho por nosotros mismos, de considerar las cosas con
independencia, la plastica latinoamericana debe participar activamente en el proceso de la
emancipacién mental y estética "solo asi, se habra de avanzar hacia un arte genuino
americano” (Torres Garcia, 1984, pag. 729).

Es de observarse que de acuerdo a lo anterior, Torres Garcia, es contrario a la
importacion de moldes, en contrapartida al afan de importar, establece la necesidad de
construir un arte latinoamericano, que sin perder sus referencias locales, incorporara
elementos del (gran) arte de todas las épocas y lugares del mundo. Resultado de la
concordancia de lo universal y de lo local, es decir, resultado de la tradicion del arte

moderno, la tradicion del arte precolombino y la tradicion todas las culturas antiguas. Por
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tradicion, se entiende lo universal (la geometria y el concepto de hombre universal) que
pervive en todo el arte de todas las culturas y en todos los tiempos. Con estos presupuestos
heredados del arte universal, de seguro que el arte latinoamericano, alcanzara lo universal,
y se alcanzard, teniendo como punto de partida, la abstraccién y la geometria, sélo asi,
podremos hablar de la realidad nuestra, y también, daremos cuenta del ambiente y del color
local donde vivimos. Para esto, habla del futuro artista de América, el cual, parte de la idea
de que es un constructor de un nuevo orden plastico, capaz de producir obras que tengan
vida propia, que existan con independencia de su autor, es decir, el artista del futuro sera un
verdadero creador, cuando su obra se separe de €l, y viva independiente de su creador, esto
solo se logrard cuando “cada uno de nosotros esté en la disposicion de tomar todo de
primera mano: el agua de la fuente con una vasija propia. De no hacer asi, es indtil que
ponga en su obra todo lo tipico o color local, ni la obra sera suya, mucho menos de
América... Propongase, pues, no tomar modos ni maneras de Europa” una vez hecho esto se
quedara en la nada, pues, es dentro de esta nada en la que debe trabajar; pues, tiene lo mas
importante: la regla que sera suya, la naturaleza en que vive y él; asi sera el artista de
América (Torres Garcia, Joaquin, 1984, pag. 731).

Llama la atencion, la insistencia que hace Torres Garcia sobre lo perverso de la imitacion
para la identidad de los pueblos, en relacion a esto es de observarse lo que dice cuando se
refiere a la imitacion sin mas de lo de afuera, es decir, lo de afuera, que se acepta, sin crear
nada nuevo, estar conforme con préctica, serd como aceptar lo que no somos, conformarnos
con esta situacion, dice Torres Garcia equivale a no ser nada. Tampoco se trata de
encerrarnos en nosotros mismos y no ver lo que sucede afuera, uno de los riesgos de la
autarquia, es caer en el folklorismo o sélo ver el color local, por eso insiste, en observar los
grandes periodos del arte y continuar con la gran tradicién de todos los tiempos, pero sin
imitar lo que ya se hizo, sino creando de nuevo. Sélo asi, surgird "algo de mayor
dimension, porque sera resultado de la sintesis de las mil razas de este nuevo continente...”
ademas ““... lo que caracteriza al hombre nuevo, es que mira el futuro, el que quiere ser, el
que quiere crecer, y sabe que sera... este deseo, de eso vital suyo, que se gesta en lo
profundo... tendrd que surgir una estructura que de cabida a la nueva vision del mundo

nuevo... Y nadie podria acelerar lo que el tiempo debe crear.... habra que proceder
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negativamente: eliminar todo lo adquirido, todo lo prestado, crear un vacio... Porque si
sabemos lo que no somos, no sabemos lo que somos. Ser nada es preferible a pretender ser
lo que no somos” (Torres Garcia, Joaquin, 1984, pag. 731).

En el contexto de la modernidad latinoamericano, todavia se hace posible que ocurran
manifestaciones inéditas que sorprenden, resultado en gran parte, del sincretismo cultural,
que tuvo lugar desde el siglo XVI, y que hace del espacio americano un conglomerado
heterogéneo. Por lo mismo, esta mas abierto a la diversidad y pluralidad, este ambiente
plural y diverso, es favorable a la libertad de dar respuestas nuevas a las influencias
culturales, cuando se han puesto limites y fronteras a esa libertad, no se duda en responder
desde la resistencia cultural. En esas condiciones de resistencia, las respuestas se hacen
desde lo arcano, en donde tiene cabida el mundo de lo simbélico, lo mitico, las metaforas y
las hipérboles. Este mundo americano en resistencia, ha reforzado lo méagico y maravilloso
de sus manifestaciones culturales, desde los cronistas hispanos del siglo XV, dan cuenta de
la impresion de asombro sobre lo americano, Por lo mismo, las respuestas desde América
Latina, son vistas como alternativas novedosas, mientras que “... la caduca civilizacion
europea, se descompone y se hunde, pues perdié el camino de la sabiduria, hallandolo
nosotros, y que es el de esa ciencia universal, vieja como el mundo, podemos cumpliendo
una eterna ley de equilibrio, restablecerla nuevamente aqui... Pensemos en el arte incaico y
azteca” cuyas civilizaciones estaban basadas en la ley de unidad “...si queremos ser
salvados, volver a la entrafia de su profunda estructura, que seria entrar, en todo orden de
cosas, en el construccion geométrica; partir, por esto, de lo puro elemental para ir
construyendo su base propia” y segun nuestras necesidades desde América “... se
levantaria de nuevo el Hombre-Universal, por encima del hombre-individual, pues le
corresponde a un pueblo joven que aun debe escribir la historia de sus mas altos valores”
(Torres Garcia, Joaquin, 1984, péag. 621). En esta cita textual de Torres Garcia,
encontramos frases que Ilaman la atencion, tal como "perdié el camino de la sabiduria” ;a
qué sabiduria hace referencia el autor? lo refiere a la pérdida de lo simbdlico y lo mitico
del pensamiento europeo moderno, y que constituye parte importante de lo que Torres
Garcia Ilama ciencia universal. Asimismo, las palabras de caduco, hundimiento y

descomposicion para sefialar a la civilizacion europea, 1o hace en términos de como una
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modernidad orientada por la utilidad y el pragmatismo ha puesto en el centro al hombre-
individual, en lugar del Hombre-Universal, es decir, para Torres Garcia, el hombre-
individual es el hombre egoista que se conduce conforme a la razén instrumental, mientras
que el Hombre-Universal, es la idea del hombre abstracto, del deber ser, el que estd en
conformidad con el orden cosmico, es la idea del hombre armonico basado en la ley de
unidad, es el hombre estético universal que congrega y une, en lugar del hombre particular

que desune.

2.2.-El Universalismo constructivo.

El concepto de universalismo, Torres Garcia lo define como la totalidad, que comprende
lo abstracto y lo concreto, el arte consiste en llevar el plano de lo real, el orden de la
naturaleza, al plano de lo plastico, a lo abstracto, es decir, esto consiste en llevar lo concreto
al orden de lo estético. Este orden plastico, lo considera superior al orden natural, por ser
un orden abstracto, pero que no excluye lo concreto, las referencias a lo real. Esta idea, es
parte del concepto de Hombre Universal, que lo define como la conjuncion como Unidad
entre el espiritu geométrico y el espiritu de la naturaleza, constituye el equilibrio o armonia
entre dos fuerzas o energias antagdnicas: el corazon y la razén, la intuicién y la geometria,
entre el saber y el sentir, entre el ser y el hacer, entre idea y materia.

Torres Garcia, sostiene la necesidad de un arte universal (abstracto) que haga referencia a
la propia realidad, a la tierra, al pais donde uno esta, que tenga como referencia la tradicion,
la historia del propio pais. Es decir, se pretende impulsar un arte abstracto, con elementos
simbolicos particulares de cada cultura. Por tanto, se rechaza el arte puro, la abstraccion
pura que postulan el Neoplasticismo y el Suprematismo. Ya que considera que este tipo de
abstraccion esta desligado de la vida, por su purismo y racionalismo, excluye al hombre
concreto. El concepto de arte universal, se basa en la armonia, que responde al orden
cosmico universal, la cual, se rige por la presencia de contrarios que se conjugan
armoénicamente, este orden es conforme a la seccion aurea. El uno, en la seccion aurea no
excluye al otro, conforma la unidad, y por tanto, esta unidad es lo universal. En la teoria
Torresgarciana, el hecho plastico esta referido al orden universal, pues es un hecho que se

basa en leyes universales. Por ese motivo, si las artes plasticas como todo arte, unen a los
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hombres y los pueblos, es precisamente por su universalidad. Es de aclararse que en el
pensamiento de Torres Garcia prevalece la idea de que lo universal es el pensamiento
geomeétrico, y que este tipo de pensamiento es el que debe dominar no solo en el arte, sino,
también, en la vida del hombre concreto. Considera que hombre es como una obra de arte,
siempre y cuando siga en su construccion las leyes que rigen el arte, es decir, las leyes de la
geometria, este proceso implica la construccion con una estructura, realizada conforme a
las leyes de la armonia, las cuales conforman al Hombre-Universal, con esto queda claro
que, solo con la medida armonica, el hombre se eleva a lo universal (Torres Garcia,
Joaquin, 1984, pag. 559).

Con el universalismo constructivo, Torres Garcia, pretende promover un movimiento
vanguardista desde el sur, desde la idea de un arte relacionado con la construccién de un
orden plastico, basado en el concepto de Hombre-Universal, es decir, el deber ser, como
ideal, que responde al orden geometria, lo que €l llama universalismo. Para la consecucion
de este ideal de arte universal, pretende retomar la (gran) tradicion del arte precolombino y
arcaico que tienen como base la geometria, asi como la vertiente geométrica de las
vanguardias modernas que como tales, solo algunas (cubismo y neoplasticismo)
continuaron con la (gran) tradicién de lo que considera el (gran) arte universal de todos los
tiempos y de todas las culturas. Define relacion entre el constructivismo y el universalismo
como el acto de “realizar, dentro del plano abstracto de la geometria y del ritmo, las ideas
del universo. Y esto es, en sintesis, el Arte Constructivo... se rige por la ley de unidad”
(Torres Garcia, Joaquin, 1984, pags. 619-620). De acuerdo a lo anterior, el arte
constructivo encierra la relacion del todo con las partes, y contempla asi la unidad estética.
El empleo de la medida o el numero constituye el elemento fundamental en esta
construccion. Es decir, de acuerdo a sus ensefianzas, hacer arte constructivo, es considerar
una estructura, que consiste en medir espacios, ordenar planos, establecer ritmos, partiendo
de la idea de que el objeto, modelo o realidad natural, es s6lo un pretexto para encontrar

motivos de hacer la ordenacion plastica (Torres Garcia, Joaquin, 1984, pag. 203).

2.3-La modernidad occidental: hombre particular versus Hombre-Universal.

En la teoria estética de Torres Garcia, se destaca la critica a la modernidad occidental, en
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el centro de esta critica estdn los efectos deshumanizantes de la modernidad, relacionada
con la pérdida de valores tradicionales, que tiene que ver con aquellos aspectos que dan
sentido a la vida del hombre, y que estan mas relacionados con la trascendencia y la
espiritualidad, sefiala, lo perverso de la sustitucion de valores centrados en la comunidad y
los sentimientos humanos por otros valores que tienen a la utilidad y al egoismo como
fundamentales. En este sentido, sefiala lo paraddjico de la modernidad, pues, justifica su
impronta civilizatoria, con la dignificacion y pacificacion de la vida del hombre, y que tiene
al orden y al progreso como los mayores logros, para eliminar calamidades que tenian al
hombre en el terror y el miedo, sin embargo, el hombre moderno experimenta otro tipo de
temores y miedos, que tienen mucho que ver con la pérdida de valores que rebasan su vida
practica y material, y que por lo tanto, son valores que tienen significados transcendentales
en su vida. La explicacion de lo anterior, lo hace en los términos de que la modernidad
occidental, orientd la construccion del hombre, basado en valores que enfatizan lo
particular, lo concreto, lo relativo, y excluye aquellos valores con interés en la vida
colectiva, y que pertenece por el interés en lo general y universal al mundo de las leyes
abstractas. Este proceso, seguido por la modernidad occidental, resulta para Torres Garcia,
un insulto a la razén universal, ya que una de las caracteristicas del hombre moderno, es
que solo le interesa el mundo material y reniega del mundo espiritual, esto significa que la
orientacion de su pensamiento y de sus actos estén orientados, sélo hacia fuera, y no hacia
su interior, que es donde esta lo profundo de su conciencia.

Al respecto, dice “el hombre moderno es prosaico, y esto porque es materialista. No cree
en el espiritu (idea): cree sélo en lo que puede pasar, contar y medir. Y todos sus actos
corresponden a este criterio, vive solo su vida individual, s6lo una vida material. Su vida
sera solo la vida de su cuerpo” (Torres Garcia, Joaquin, 1984, pag. 599). Habra que aclarar,
que para Torres Garcia, lo anterior es una tendencia de la modernidad, de producir
principalmente, lo que otros autores han sefialado como hombre mediocre, hombre masa,
hombre sin atributos, etc., es el hombre sin ideales, docil y maleable, el que esta mas
preocupado por los aspectos materiales de su bienestar, que el cultivo de su espiritualidad y
el bien comdn. Por tanto, el mundo moderno, para Torres Garcia, no favorece el desarrollo

del hombre imaginativo, creativo, inquisitivo, el sofiador, el creador de utopias, el que no se
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somete a dogmas, el que quiere construir su propia verdad o su propio mundo.

Este mundo desespiritualizado, materialista, con ideales banales, que inhibe Ia
imaginacion, es el mundo concreto, pero que a la concrecion de la modernidad del logos
racionalista, es en palabras de Torres Garcia, el mundo que es, de ahi que lo que se percibe
como real, es la realidad de este mundo que es, centrado en la racionalidad logocéntrica,
excluyente de otras racionalidades que constituyen formas del saber, tan importantes como
el saber preconizado por el logos, como lo es el saber que proviene de la experiencia
estética, y otras fuentes que dan cuenta de lo numinoso y sobrenatural que envuelven el
entorno del hombre. Una modernidad asi, s6lo produce hombres unidimensionales, por lo
que corresponde al arte, hacer valer su naturaleza mistica y simbolica, y mitigar la fealdad
de este mundo que es, relacionada con esta vision corta y limitada de la vida espiritual del
hombre moderno. La respuesta a este mundo que es, esta en construir un mundo que
debiera ser, es decir, un mundo que corresponde a la belleza, el mundo bello, abierto a la
imaginacién, a los suefios, a las utopias, a lo numinoso, un mundo en donde se construya el
hombre universal, que sustituya al hombre individual y concreto.

Por lo que el arte deberé tener como punto de partida, al hombre que debiera ser, no el
que es, la tarea del arte consiste en elevar al hombre individual al Hombre Universal,
mientras lo primero lo relaciona con lo maltiple, lo segundo lo relaciona con lo Unidad. Al
respecto, también sefiala que el Hombre Universal es el espiritu, como lo es toda ley, en
cuando se refiere al hombre individual, lo relaciona con la materia. Este hombre individual,
como todas las cosas se desarrollan a través de una energia interna, la dimension del arte,
puede orientar esta energia hacia la Unidad. En sintesis, el espiritu al ser representado por
lo general y lo universal, representa lo justo, lo verdadero, lo perfecto, la belleza. Enfatiza,
Torres Garcia que esto ultimo es la posicion que conviene al hombre moderno
latinoamericano, si es que quiere trascender la esfera animal (Torres Garcia, Joaquin, 1984,
pag. 517). En cuanto que el hombre esta conformado por una trinidad de facultades (razon,
intuicion y sensibilidad) y en tanto que el arte, constituye una de las formas que revela esta
participacion trinitaria, observamos que es una concepcion estética que deja ver la
influencia del neoplatonismo.

Por otro, lado, sefala la influencia de la modernidad occidental en el artista moderno, éste
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ha perdido la mistica del oficio, y la tradicion del (gran) arte de todos los tiempos y
culturas, por lo sélo produce para la vanidad de los poderosos a través de un arte decorativo
u ornamental. Esta modernidad capitalista, ha sido hostil al desarrollo del arte, y al igual
como toda mercancia, el arte pasa por los circuitos establecidos por las instituciones regidas
por el mercado y ese sentido el artista pierde su autonomia y libertad. En el contexto de una
civilizacion que promueve la individualidad y no el interés colectivo, “el artista moderno
se vuelve un vanidoso y subjetivo, ya que responde al prototipo de hombre moderno; como
tal, es un civilizado, que dejo de ser nifio, por estar orientado hacia el materialismo, y por
tanto, estd centrado en lo particular, en lo relativo, en lo contingente” (Torres Garcia,
Joaquin, 1984, pag. 619). Por el contrario, el universalismo constructivo, al estar por una
modernidad orientada hacia al interés general o universal, sustituye a ese artista vanidoso y
subjetivo, por un artista representado en la sintesis de una figura en la cual, se hace presente
un poeta, un sabio y un arquitecto (constructor). El artista es un pequefio Dios, que se
asemeja al Hombre Universal, que simboliza la unidad, entre el espiritu geométrico y la
dimension sobrenatural.

Un aspecto importante, de la lucha de contrarios entre el hombre particular versus
Hombre Universal, se hace presente también en la teoria del arte, el arte universal es la
Regla de Oro o Seccion Aurea, que para Torres Garcia contiene la razon universal, ya que
es la relacion armonica de la parte con el todo, lo cual, si bien son contrarios, constituyen la
unidad. En los individuos, rige también la regla de oro, porque cada uno, son partes de una
totalidad (Torres Garcia, 1984, pag. 497). De igual forma, el hombre sabio o culto,
relaciona sus actos con la verdad, que para Torres Garcia, se conduce conforme a la Regla
de Oro, saberse conducir por esta Regla, es estar en el plano universal (Torres Garcia,
Joaquin, 1984, pag. 497). En el cual, “... el hombre universal ocupa el lado mayor de la
Regla de Oro” (Torres Garcia, Joaquin, 1984, pag. 499). Este razonamiento lo aplica a las
artes visuales, de esta manera, tenemos en el caso de la pintura, ésta sera la parte menor de
la Regla, si tiene como base lo personal e individual, mientras que el arte constructivo
ocupa la parte mayor de dicha Regla, pues contiene lo universal, porque tiene a la
geometria con base estructural (Torres Garcia, Joaquin, 1984, pag. 502). Esta lucha de

contrarios, que ocurre entre el Hombre Universal y el hombre particular, y que al igual, esta
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presente en las artes visuales, es parte de la lucha entre el espiritu y la materia, en donde la
materia no puede ser eliminada, porque es parte integrante de la totalidad (Torres Garcia,
Joaquin, 1984, pag. 502).

En esta perspectiva, la historia de la humanidad, se contempla como la historia de la lucha
entre espiritu y materia, el arte al ser una dimension espiritual, participa en esta lucha del
lado del espiritu, el artista que trabaja para el espiritu, lo hace siguiendo su vida interior,
que para Torres Garcia es la verdadera vida. En esta manera de ver la historia de la
humanidad, se encuentra una relacion estrecha entre la estética y la ética, ya que la lucha
del espiritu, consiste en mirar hacia adentro, este mirar hacia dentro es el reflejo de lo
espiritual, mientras que lo contrario, es decir, la materia, es mirar hacia fuera, que
corresponde a tener una concepcién materialista; aqui, por materialista, se entiende esa
tendencia a mirar las cosas por su valor utilitario, el materialista, es el hombre particular, es
el hombre egoista, que solo cuida sus intereses, sin importar el bien colectivo, asimismo, es
el hombre de la sociedad moderna tecnolégica (hombre particular), que pretende en aras de
la técnica, la eficiencia y la eficacia, desterrar el mito y lo sagrado de la vida. Por el
contrario, tener una concepcion espiritual, es el hombre comunitario y solidario, que busca
la vida plena para todos, que considera importante lo mitico y lo simbdlico y lo sagrado
como dimensiones que dan sentido a la vida del hombre moderno. De igual forma, el
espiritu, relacionado con el saber, defiende la idea de que para la explicacion de lo
fenoménico, el empleo de la razén o la mente humana resulta insuficiente para su
comprension, al respecto, admite la existencia de lo inefable y el misterio como parte de la
vida, y que la intuicidn es importante para completar el ciclo del conocimiento; esto nos
remite a que lo espiritual lo relaciona con la actitud del mistico, en cuanto al saber
desinteresado, es la disposicion de la mirada al interior, para saber la verdad de la
existencia (Hombre Universal), ya que sefiala que es con la mirada hacia adentro y no hacia
afuera, como podemos explicarnos el misterio del arte y la vida (Torres Garcia, Joaquin,
1984, pag. 508). En la teoria estética Torresgarciana, es a través de la intuicion como el
alma recupera el conocimiento metafisico, que fue excluido por la modernidad desde el
Renacimiento, este recuerdo se hace a través del arte, por ello, el arte revela siempre un

misterio, contiene siempre un secreto. En este sentido, para Torres Garcia, el arte es la via
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de acceso a lo profundo del ser, es superior a uno mismo, cuya naturaleza mistica, lo revela

en otros términos Leon Felipe cuando habla acerca de los secretos del arte:

Y quiero

Que sea superior a mi mismo

y extrafio a mi cerebro...

Que no sepa yo nunca cémo y por qué le he hecho;
Que ignore siempre

Eso que llaman manera o procedimiento.

No quiero estar en el secreto del arte nunca,
Quiero que el arte siempre me guarde su secreto;
No quiero domar a la belleza con mi hierro...

Que venga a mi,

Quiero, como una gracia del cielo.

En este contexto, para Torres Garcia, el arte universal que propone con el universalismo
constructivo es simbolico, no describe a través de alegorias como lo hace el arte imitativo
(como tal, clasifica a las artes visuales orientadas por el realismo y naturalismo, conforme
al modelo del clasicismo renacentista) sino, que lo hace a través de simbolos, en el que la
base es el Hombre Universal, como figura simbdlica del Cosmos, es decir, el arte imitativo
al ser descriptivo, corresponde a una verdad relativa, pues, es resultado de la mente
humana, mientras que el arte simbolico, se ubica en el plano de lo metafisico, para plantear
la verdad esotérica, para tales efectos, se ubica por encima de la realidad, trata de que lo
universal se exprese. En este sentido, considera al arte arcaico, el arte egipcio, el arte
precolombino, el arte negro y de los aborigenes australianos como expresiones que
trascienden el mundo de lo relativo. Sin embargo, considera que el arte de los griegos, es
valioso, porque hallo por primera vez el equilibrio, y que hicieron de la geometria y la
razén el fundamento de la que debe girar todo. Es de observarse, que en este planteamiento,
a lo que nos quiere conducir Torres Garcia, es que las artes, es un asunto en la que

interviene la razén y lo simbolico, la razén y el misterio, lo diurno y lo nocturno. Ya que
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hay cuestiones en el arte en la que la razdn, resulta insuficiente para explicar, puesto que en
el arte participa el alma, y es a través del alma, que el arte penetra las dimensiones del
misterio, de lo numinoso e inefable de la expresion artistica, la cual, solo se llega por medio
de la intuicion, pues, ésta es una facultad que proviene del alma, no de la razén (Torres
Garcia, Joaquin, 1984, pag. 503). Lo anterior, es resultado de que para Torres Garcia, la
artes visuales se ha desviado de la ruta de lo simbdlico, la balanza se ha inclinado mas hacia
la funcién descriptiva o narrativa, desde el Renacimiento, se consideré el cardcter narrativo
o descriptivo de la pintura, por tanto, la manera mas acertada es orientarse por lo signico y
no lo simbolico, es decir, lo signico es nombrar lo conocido, y emplea la alegoria como una
manera de comunicar sentidos de la que ya se sabe. Es por eso, que siente admiracion por el
arte anterior al Renacimiento, asi como el arte primitivo, egipcio, arte negro, y arte
precolombino que privilegian lo simbdlico, es a través de este lenguaje que el arte se
convierte en mediador para el acceso de ambitos trascendentales.

Sefiala que el verdadero artista lo que dice, lo expresa simbolicamente, por lo que el
artista es un creador de simbolos, en este sentido, la expresion artistica esta en el plano de
lo simbolico-abstracto. Y es que para Torres Garcia, el lenguaje simbdlico es lo més
profundo del ser, por lo que sostiene que para el artista la manera habitual de expresarse es
a través de la geometria y lo simbdlico. El proceso artistico sera pasar de la geometria a la
vida, del simbolo intelectual al simbolo magico, en donde a través de la simbolizacion el
artista llega a nuestra sensibilidad sin necesidad de interpretacion ni lectura. EI simbolo en
cuanto forma tiene un valor en si. EI hombre que ve los simbolos esta mas alla de la
materialidad. Es ubicarse en el plano universal.

Para Torres Garcia el simbolo tiene una virtud magica en el sentido de despertar emocion,
ya que es la concrecién del espiritu (expresion de la tradicion o del alma de un pueblo o
cultura) revestido o encuadrado en una forma.

En la obra constructivista de Torres Garcia retne la idea de arte monumental y signos y
simbolos indoamericanos, asi como de otras culturas arcaicas, que pueden ser leidos como
arquetipos: soles, lunas, flechas, hombres, mujeres, caracoles, peces, barcos, anforas,
balanza, cruces, cubos, piramides, esferas, peces, la llave, etc.

Reulne simbolos que se constituyen como cimientos de lo propio de los pueblos y sus
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culturas y que se identifican por los significados simbolicos, por los cuales representan a la

realidad en su devenir historico, los cuales hacen referencia a lo material y a lo césmico.

Los introduce en sus cuadros, como parte del proceso de ir de la geometria a la vida.

Algunos de los simbolos basicos que maneja son los que hacen referencia a lo material y

lo césmico, asi encontramos con frecuencia, los simbolos como el triangulo, la cruz, el

martillo; lo relacionado con el agua, como es el pez, el ancla, el barco; lo césmico, el sol y

la luna, hombre y mujer; lo relacionado con la religién, como la cruz, el Hombre Universal.

Algunos de los simbolos que utiliza y su significado:

a)

b)
c)

d)

e)
f)

9)

h)
i)
)

k)
)

El tridngulo, significa la unidad, lo que para su teoria es muy importante ya que
simboliza la divinidad, la armonia y la proporcion.

La cruz, se refiere al sacrificio de la carnalidad

El martillo, que simboliza el deber del trabajo en un sentido de abnegacion casi
religiosa.

Ancla, significa la salvacion y la esperanza.

Balanza, es el simbolo de la justicia, la prudencia, y el equilibrio.

Botella, significa los conocimientos secretos, lo oculto y hermético.

Corazodn, es el simbolo que nos remite al érgano central del individuo, centro de la
vida, voluntad e inteligencia.

Caracol, significa la fertilidad y la vida.

Escalera, nos hace referencia la progresion hacia el saber.

Mandorla o almendra, su significado nos conduce al misticismo, representa la
aureola que rodea al pantocrator o majestad divina, asi como la mayéutica de Maria,
de igual forma hace referencia a la unién de los contrarios: cielo y tierra, simbolo
por excelencia en el romanico y en el gotico. Representa a la geometria, pues es
resultado de la superposicion de dos circulos, para la poesia es el mundo
fragmentado, que a través del arte el mundo vuelve a la unidad.

Estrella, es el simbolo que significa fuente de luz

Flecha, nos remite al pensamiento e el intercambio entre cielo y tierra.

m) Hombre, es el icono de la existencia universal e imagen del universo.

n)

Mujer, hace referencia a la sensibilidad y capacidad de amor.
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0) Luna, simboliza el suefio, el inconsciente y el conocimiento secreto.

p) Pez, es la totalidad del universo formal y fisico, es un ser psiquico dotado de poder
en el inconsciente.

q) Reloj, es por su forma circular, lo relacionan con la mandala (diagrama mistico
circular) y como méaquina con funcionamiento perfecto.

r) Tren, es la imagen de la vida colectiva y social.

s) Sol, es el centro de la vida y fuente de la luz.

t) Aspas o cruz de San Andrés, significa sufrimiento, pero resistencia a la vez, firmeza
y conviccion, esperanza, fe, es el caudillo invicto en combate, también representa el

pasado espafiol. Es un simbolo que esta presente en todas las culturas.

Otro aspecto a destacar de la teoria estética de Torres Garcia, es la relacién que establece
entre el Hombre Universal y la forma plastica, el Hombre Universal estara presente en la
forma pléstica, siempre y cuando ésta sea en verdad pléastica, es decir, se refiere a la forma
plastica, conformada con base al equilibrio, al ritmo y la medida, en sintesis, la forma
plastica, segun las leyes de la geometria. Un principio fundamental para establecer el orden
plastico es la Regla de Oro, representado por el Numero de Oro 1 618, el cual, en geometria
es la Proporcion Aurea. La regla de Oro es la verdad, porque se manifiesta por si misma,
formando un ciclo completo y cerrado, es el circulo eterno, que representa lo infinito y la
vida como ciclo completo, contiene el yo y el no yo. Es el equilibrio de las diferencias, son
proporciones de tamarfios, entre lineas de medidas diferentes. Su medida nos permite
resolver de manera estética el trazo de un espacio dividido en partes desiguales, entre los
cuales debera haber entre la parte menor y la mayor la misma relacion entre ésta y el todo.
El todo es a la mayor, como la mayor es a la menor. Una manera practica de obtener un
segmento en seccion aurea es multiplicar la longitud por 618, el resultado ser& el punto
aureo, un ejemplo sera:

AB es el TODO y mide 1000 cm.
AC esla MAYOR y mide 618 cm.
CB es la MENOR y mide 382 cm.
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Como consecuencia del seccionamiento aureo de AB hecho geométricamente, han
resultado tres cifras que también estan reciprocamente en relacion aurea, cuyo exponente
comun es el nimero de oro.

1000 dividido 618 da 1,618
618 dividido 382 da 1,618

Esta igualdad de relaciones, de cantidades diferentes, es armonia aurea.

AesaBcomo B esal Total.

La regla de oro, es parte fundamental en la concepcion de hombre, ya que para Torres
Garcia, el hombre estd conformado por razén (mente), intuicion (alma) y sensibilidad
(cuerpo) que corresponde respectivamente a pensamiento (Regla), emocion y sensibilidad
(Materia). La obra de arte es resultado de la intervencion de las tres dimensiones. Cuando
habla de la ordenacidn plastica como un requisito para que el arte alcance la universalidad,
enfatiza la primer dimension, esto es el pensamiento, la razén y la regla, que estan
relacionados con la idea, es decir, con la dimension espiritual, que seria lo contrario de la
dimensién material; al mencionar la idea, nos habla de una idea plastica, es un pensar
plastico, es decir, partir de una idea plastica es ver a los objetos o el modelo como pretexto

para la ordenacion plastica.

2.4-Abstraccion y figuracion.

Al considerar al arte como la unién de la idea y la materia, equivale a la union de lo
abstracto y lo concreto. Lo abstracto de un objeto seria la cualidad de ese objeto, planteado
idealmente, es lo universal, lo permanente, lo inteligible, con base a las caracteristicas
esenciales del objeto, es decir, por abstracto se entiende lo que estda méas alla del objeto
percibido, “algo en si, fuera de lugar y tiempo” (Torres Garcia Joaquin, 1984, pag. 790).
Mientras que lo concreto es la cualidad vinculada al objeto mismo, es la percepcion del
objeto, es la propia historia, lo sensible, lo transitorio, lo fisico, la materialidad. EI hecho
plastico hace posible la unién entre lo abstracto y lo concreto, es decir, la geometria, la

intuicion y el sentimiento. En donde lo concreto pasa a transfigurarse en lo abstracto, por lo
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que la obra plastica se eleva a lo universal. Sin embargo, el arte moderno, consider6 llamar
al arte no figurativo como abstracto, en la vision del constructivismo Torresgarciano, se
considera que todo arte, ya sea figurativo 0 no, es abstracto, en la medida que se basa en un
sintetismo entre lo abstracto y lo concreto, realizado con elementos plasticos, que tiene
valor por si mismos, no por referencia a lo real concreto u objeto de la realidad (Torres
Garcia, Joaquin, 1984, pag. 241). Es decir, todo arte es abstracto, siempre y cuando se parta
de la medida y la proporcion que son leyes universales, por encima de las medidas y
proporcidn particulares de los objetos percibidos en la realidad. Con este planteamiento, el
artista deja de estar al servicio de los modelos u objetos de la naturaleza, puesto que
construye la estructura con base a las leyes universales de la geometria. En otras palabras,
el que haya un apoyo sobre elementos abstractos, no quiere decir que la obra tenga que ser
sin figuracién; la obra puede ser figurativa (Torres Garcia, Joaquin, 1984, pag. 50).
Enfatiza, al respecto que en el fondo de toda obra esta el ordenamiento plastico, se debe
exigir que esté la naturaleza, que ha de ser el punto de partida, asi como punto de arribo
debe ser el ordenamiento plastico (Torres Garcia, Joaquin, 1984, pag. 50). Para Torres
Garcia el ordenamiento plastico debe prevalecer, ya sea en una obra abstracta o figurativa.
De lo contrario, la obra carece de valores plasticos, pues, se ubica en el plano de la
imitacion. Primero esta el ordenamiento plastico, después, la realidad.

Por tanto, se rechaza la imitacién, pero no la figuracion (Torres Garcia, Joaquin, 1984,
pag. 820), de ahi que la abstraccion no necesariamente implica el rechazo la figuracion,
siempre y cuando ésta se resuelva en el plano geométrico, es decir, se puede introducir
elementos de la realidad en la obra de arte abstracta. Tiene cabida la figuracion sobre la
realidad, siempre que ésta adopte una forma plastica, geométrica y esquematica con ritmo,
orden y medida. Hay que recordar de que no importa lo que se represente, lo que importa es
el color y el tono, el ambiente de la obra, una forma peculiar de utilizacion, etc. También es
necesario tener presente que “el imitar o copiar lo tipico es un error, pues, no es alli donde
esta el alma de las cosas, sino en las cualidades y estructuras de su organizacion plastica, en
los tonos y maneras de oponerlos y jugarlos en algo no descriptivo, sino directo y que seria
vano querer explicar” (Torres Garcia, Joaquin, 1984, pag. 821).

El ordenamiento plastico, implica una estructura, la cual consiste en la relacion entre los
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diferentes elementos que componen la unidad estética de una obra (Torres Garcia, Joaquin,
1984, pag. 210). Nos dice al respecto, que construir la estructura es muy importante en este
ordenamiento, incluso se puede ir a la obra, sin propdsito alguno, pero no se puede omitir
una estructura. En este caso, la estructura es lo que nos permite hacer y construir
armoénicamente.

Si consideramos como punto de partida una estructura, es partir de lo abstracto
geomeétrico, ya sea en figuraciéon o en el plano de la abstraccion, por lo que se resuelve el
ordenamiento plastico, no obstante que “el que se piense en objetos reales o conjuntos de
objetos, no contradice lo anterior... sino simplemente se trata de adoptar ciertas formas, tal
como si fuesen formas abstractas geometricas. Ir a la obra sin intencién alguna, pero no hay
inconvenientes en que se piense en objetos reales o en ideas universales, si éstos son vistos
en la imaginacion con toda objetividad” (Torres Garcia, Joaquin, 1984, pag. 821). En la
concepcioén del ordenamiento plastico y la estructura, se puede ser abstracto-figurativo, si
introducimos elementos figurativos en el plano del cuadro, ocupémonos interpretando
formas de la realidad, que son contemporaneas nuestras, esas formas que podemos ver a
diario, de nuestro entorno y ambiente.

A diferencia de lo que plantean el Neoplasticismo, Suprematismo Yy el Constructivismo
europeo, la abstraccion constructivista de Torres Garcia, no estd desvinculada de lo
humano, ni con la naturaleza, pues al no excluir a la intuicion y el sentimiento, hace de la
abstraccion tenga un caracter mas simbolico y expresivo de lo humano. En este sentido, lo
abstracto en el planteamiento de Torres Garcia, se visualiza como un acercamiento a la
unidad, que contempla a la vez el plano matematico y el plano emocional del hombre, el
cual no significa aceptar la pluralidad, sino méas bien en el equilibrio resultante de la
oposicion de contrarios, es decir, “en la oposicion entre lo real y lo verdadero, entre lo
clasico y lo romantico hay un principio unitario y maltiple, aunque son opuestos provienen
de una sola raiz, son una sola cosa, el uno determina al otro... debemos ir més alla, de los
opuestos y es en la relacion de ambos, en su constante equilibrio, en su necesaria
polarizacion que se halla el elemento puro, simple, Unico al que hemos llamado vida. Lo
Unico y lo maltiple engendra vida, el uno no puede existir sin el otro. La unidad comprende

a lo multiple y es el arte constructivo quien quiere realizar esa unidad” (Torres Garcia,
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Joaquin, 1984, pags. 523-525).

2.5.-Creacion versus invencion. El artista.

La creacion para Torres Garcia, “es sacar cosas de la nada, es no repetir lo que otro dijo,
es no componer una obra con retazos de otros, es no tomar una manera de otro, es no hacer
como hacen muchos, que escriben sobre ideas de otros para hacerse de un criterio” (Torres
Garcia, Joaquin, 1984, pag. 227). Por consiguiente, en la perspectiva del universalismo
constructivo el arte es creacion, no es imitacion. Se entiende por creacion, al hecho de hacer
algo por primera vez, partiendo de cero, en ese sentido, todo proceso creativo implica
trascender los limites, enfrentar lo desconocido, es un acto trasgresor. El proceso creativo
en el arte moderno, impulso a crear formas con valor en si mismas, sin referencias a lo real.
Por lo que creacidn en el arte moderno, es el proceso que permitio ir hacia la forma plastica
absoluta. Esto, llevd a la necesidad de la creacidon se hiciera a partir de cuestionar lo
existente, lo cual implico ir a lo profundo, a la esencia, al concepto mismo de lo que es el
arte, a pensar en las leyes que lo rigen y no en las cosas (Torres Garcia, Joaquin, 1984, pag.
833). Aqui, Torres Garcia, se muestra partidario de la teoria creacionista de Vicente
Huidobro, quién, en su Arte Poética (Huidobro, Vicente, 1994, pag. 19) aparece el siguiente
Verso:

Por qué cantais la rosa joh poeta!
Hacedla florecer en el poema;
Solo para nosotros

Viven todas las cosas bajo el Sol.

El poeta es un pequerfio Dios.

Partidario del creacionismo, Torres Garcia, insiste en definir a la creacion, como la
creacion de realidades propias, cuyo proceso implica encontrar conexiones y relaciones
entre distintos elementos, tal como la hace la naturaleza, el artista como un pequefio Dios,
como lo considera Huidobro, en la que el espiritu creativo surge de la interioridad misma
del creador.

De esta manera, queda claro, que para Torres Garcia, creacion es el acto de crear
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realidades nuevas, nunca antes vistas, por consiguiente, no se trata de recomponer lo que
otro ya dijo, por supuesto, significa en las artes visuales, una obra artistica conformada con
ideas propias, producto de una sintesis, que no implica tomar los inventos de otros, sino
solo como referencias, por lo que la creacion debe implicar tiene hacer un planteamiento
nuevo (Torres Garcia, Joaquin, 1984, pag. 227). El valor de la creacion en pintura consistira
“en todo su juego en los valores absolutos de los tonos, formas y ritmos que nos daran otra
realidad, mas honda (como se ha dicho) y en la que, y so6lo alli, debemos buscar la parte de
humanidad que puede integrar” (Torres Garcia, Joaquin, 1984, pag. 807). En este sentido,
establece la diferencia entre la creacion y la invencion, éste ultimo lo relaciona con el
proceso consiente para establecer nuevas formas a partir de las que ya estaban, es decir, la
invencion a diferencia de la creacién, sélo combina elementos existentes para hacer surgir
algin producto novedoso, pero que no parte de la nada, sino de algo ya existente, sélo
ocurre un proceso de reacomodamiento, generalmente para fines practicos. De ahi, la
importancia que otorga a la creacion, ya que ésta representa un hallazgo transgresor de las
formas habituales, pues hace surgir cosas de la nada, la creacion implica la capacidad de
nombrar, equivalente a la creacion del mundo.

En el proceso de la creacién artistica, la intuicion juega un papel de primer orden,
constituye el alma que hace posible acceder a lo intelectivo y lo universal ;como ocurre
este proceso intuitivo que hace posible la creacion? Para tales efectos, es indispensable
tener una disposicion intuitiva de lo real. Es decir, al definir la intuicion como la conciencia
0 voz interior que proviene del Ser, no de la mente, por lo que la capacidad intuitiva es la
disposicion a mirar hacia adentro, para buscar y encontrar soluciones creativas, por lo que
para Torres Garcia, la intuicion tiene mucho que ver con el descubrimiento, es el reflejo del
Ser, en la que interviene la imaginacion como la facultad que impulsa el deseo de conocer y
descubrir. La imaginacién proviene del hemisferio derecho del cerebro, el que esta
relacionado con el pensamiento intuitivo. Por lo que es la intuicion la que lleva al artista a
percibir lo real y lo profundo de las cosas u objetos, en el sentido de la esencia, lo invisible
o lo misteriosos de las cosas. Establece una diferencia entre la intuicién abstracta y la
intuicion material o concreta, que en términos de Kant, seria la intuicion intelectiva y la

intuicion sensible. Para Torres Garcia, la intuicion abstracta es la intuicién que nos acerca a
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la verdad, puesto que percibe lo real, es decir, para él lo real equivale lo que estd mas alla
de la apariencia de las cosas, mientras que la intuicion material o concreta es la intuicion
del objeto fisico, que percibimos normalmente, no esta la intuicidén que sirve al artista, sino
la intuicidn abstracta o inteligible, la que permite “al artista contemplar formas, no objetos,
la que hace posible que tales objetos ya no lo son, sino que se convierten a través de esta
intuicion en algo absoluto, y por eso mismo es la intuicion de lo universal. Es esta intuicion
la que nos permite llegar al plano de lo abstracto, es a través de ésta intuicion abstracta que
el artista encuentra lo humano, pues, (justamente) lo humano esté en la intuicién de lo real
(la forma, la idea) y no en el fendmeno de la vision fisica” es decir, la cosa real material
(Torres Garcia, Joaquin, 1984, pag. 807).

Por consiguiente, en relacion a la formacion artistica, Torres Garcia, enfatiza el aspecto
intuitivo, al sostener que el artista no se hace, sino que nace, y esta capacitad intuitiva la
hace posible que el artista, se manifieste, ain cuando no haya recibido formacién técnica
exprofeso, lo cual, no significa que niegue la formacién escolar técnica, sino, mas bien, su
planteamiento lo hace, en el sentido de la formacion técnica no es suficiente para la
creacion artistica, se requiere de la capacidad intuitiva, mas vinculada al sentir, se hace
preciso el auxilio de una capacidad intuitiva o una disposicion natural, en donde se
manifiesta el descubrimiento a través de la intuicion. Es este sentido, nos habla de que “El
poeta debe nacer poeta”, asi como, cuando dice que “la medida poco hard si no se siente” o
bien expresiones como la que “en todo artista, hay facultades nativas para ser tal”, sin
embargo, también, podemos observar que le otorga importancia a la formacion escolar, el
dominio de la técnica aprendida en las escuelas de arte, pues, sefiala que la ciencia
(entendida como el aprendizaje de teorias sobre arte, técnicas y métodos) es también
necesaria para el proceso de la produccién artistica. Cuando sefiala, que la intuicién debe
sentirse, nos remite la importancia que tiene para la creacion, el sentimiento. A la
universalidad se llega por el sentimiento, el sentimiento lo hace a través de una via
diferente al camino sefialado por la razon y la inteligencia. Es de observarse, que cuando
habla del sentimiento, no se trata de lo sentimental entendido como lo sensiblero o lo
afectado, sino, que el sentimiento verdadero, del que nos habla, lo presente como aquella

emocidn que se experimenta cuando se siente la vida en su integridad, y en ese sentido, se
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define como el sentir la vida universal, mientras que lo sentimental afectado, son
emociones que se experimentan sobre lo efimero de la vida, de lo contingente y transitorio.
Por tanto, el sentimiento, entendido como lo de sentir lo universal, es el sentimiento
verdadero y es éste el que constituye “... la base del artista grande, antes que lo que pudo
aprender tiene que estar lo que él es... puede el artista llegar por su arte a lo universal, antes
ya llegd por su sentir... Si las obras mas sublimes estan en la armonia universal, es porque
el artista también lo esta” (Torres Garcia, Joaquin, 1984, pag. 609).

De esta manera, en lo basico de la creacion artistica, esta el hallazgo imprevisto,
proporcionado por la intuicién, este planteamiento, podria interpretarse al proceso creativo
como un suceso que no puede comprenderse del todo, pues resulta en gran medida un
proceso misterioso. Lo Unico que queda claro, es que tiene como bésico la imaginacion, y
quiza una dosis de la técnica del oficio, que en sintesis podria ser algo asi como resultado
de la imaginacion técnica. Asi lo hace saber Torres Garcia cuando nos habla del caracter
inefable de la creacion, como lo sefialado en la siguiente cita: “Como logra el artista el arte
universal, el no lo sabe. Sabe, solo, que practica su arte; y eso es todo. Y éste es su
misterio” (Torres Garcia, Joaquin, 1984, pag. 609).

Es de observarse, que encontramos una idea insistente en el planteamiento estético de
Torres Garcia, la idea de que el artista debe ser producto de la conjuncion del poeta, el
sabio y el arquitecto, en este sentido, el proceso creativo, es resultado del un sentir, un saber
y un construir, si el artista es resultado de esta conjuncion, sera por consiguiente capaz de
producir obras en equilibrio (Torres Garcia, Joaquin, 1984, pag. 41). Es de destacar, los
argumentos Torresgarcianos, sobre lo que él llama el alma de la obra de arte, asi como la
intuicion y la formacion técnica, como alma del artista, con la siguiente cita textual: “Sera,
eso, el alma de la obra de arte, pero éste (las reglas, las teorias) serd su soporte: algo al
unisono de esa esencia. Y ¢no puede ser que por el aprendizaje del arte (una iniciacion) se
despierte el alma del artista? De ahi lo importante de una buena escuela o de un buen
maestro. Ademas hay el contagio: puede prender en el alma de otro y remontarse... el
artista, no ya por su erudicién o cultura, sino por sus cualidades innatas, debe ser un ser
superior. El cual, con el estudio en todos sentidos y con la practica o ejercicio de su arte,

tiene que mejorarse... La vida de la pintura esta en sus cualidades intrinsecas. Vive, la
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pintura, a flor de tela, por sus planos de color, por las lineas, por el contraste de los tonos,
por los pasajes, por el equilibrio de la composicion, por las cualidades de la materia, y
nunca por lo representado... tales elementos plasticos, solo puede darles vida el artista
verdadero: aquel que nacid pintor... por encima de todo esta el espiritu, que es el verdadero
creador” (Torres Garcia, Joaquin, 1984, pags. 609- 610).

Al respecto, es importante, aclarar sobre la diferencia del planteamiento estético de
Torres Garcia, con lo que sostiene el cubismo y el neoplasticismo sobre el proceso de la
creacion, en principio critica al cubismo, porque partié de la realidad, para luego llegar a la
geometrizacion, lo cual, lo llevo a ser una pintura naturalista estructurada y nada mas, de
igual forma, critica al neoplasticismo porque al partir de la idea, se quedé en el vacio, en lo
totalmente abstracto, por el contrario, estos extremos, el universalismo constructivo,
primero parte, de lo abstracto, de lo intuitivo y formal, es decir de la geometria, para
buscar relaciones armonicas de medida, una vez logrado esto, se pasa al segundo momento,
que es la de hacer la obra plastica, dentro de una expresion determinada (Torres Garcia,
Joaquin, 1984, pag. 493).

Es de observarse, que cuando Torres Garcia, establece que la forma del objeto debe surgir
de la geometria, y no de la naturaleza (Torres Garcia, Joaquin, 1984, pag. 50), no excluye
en esta manera de proceder, a la intuicion y al sentimiento, siempre y cuando, entendamos
que intuicion y sentimiento estan consideradas desde el ambito de lo intelectivo, cuando
nos sefiala que el hecho plastico es resultado del sentir mas que de el pensar, esta
considerando que el sentir equivale a intuir, es decir, de comprender directamente, sin la
participacion del raciocinio, son formas del conocer universal (Torres Garcia, Joaquin,
1984, pag. 733). Enfatiza al respecto, que para el artista, poseer el don de la intuicion es

poseer una ciencia universal. La intuicion en este sentido, no se aprende.

3. Los elementos plasticos.
Existe un lenguaje plastico, al igual que el lenguaje matematico y otros lenguajes, son los
medios con los cuales, en el caso de las artes visuales, el artista trabaja la materia y expresa
significados, entre los principales que menciona Torres Garcia son los siguientes:

a).-La Forma.
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A partir de la historia de la pintura, establece la diferencia entre la forma imitativa y la
forma plastica, ésta Gltima es la que tiene en si valor absoluto, es decir no es la
representacion de un objeto, sino la forma que parte de la geometria, sujeta a ley y norma.
Por tanto, se trata de formas geometrizadas, lineales y planas. Considera que no hay
division entre forma y fondo, ya que el arte es una unidad. La pintura es una arquitectura de
formas, construida con una estructura, en la que participan el tono, las proporciones, la
armonia y los ritmos. Relacionado con la forma, nos sefiala que se debe ver a la realidad y
la naturaleza, los objetos, los paisajes, etc. no para copiarlas o imitarlas, sino para encontrar
en ellas a la pintura (Torres Garcia, Joaquin, 1984, pag. 783).
b).-La Materia.

No encuentra mayor diferencia entre la materia y la forma, ya que ambas constituyen la
unidad, el artista requiere de hacerse del conocimiento de la regla abstracta y de la técnica
para la transformacion de la materia en la forma, asi como de una emocién o afectividad
para concebir y hacer conforme al deseo de llegar la materia a un objetivo formal, y asi la
materia ird tomando forma, transformandose (Torres Garcia, Joaquin, 1984, pag. 55). Lo
fundamental es que la idea configure a la materia, proceso que implica la transformacion de
la materia en idea.
c).-El color y el Tono.

Otorga mas importancia al tono (grado de claro u oscuro de un color, luminosidad en
relacion a la presencia de blanco o negro) que al color, al respecto sefiala que sin tono no
hay pintura, ya que ésta se basa en valores tonales. Por lo que la realidad al traducirse en
valores plasticos, la pintura serd una realidad que es independiente de la naturaleza. La
pintura seria un lenguaje, un orden plastico conformado por ritmos, problemas de luz y
sombra, contrastes, relaciones, juego de calidades y formas abstractas.
d).-El Punto.

El punto es la unidad indivisible, es el centro del circulo, con el movimiento da lugar a la
linea, el punto es la idea, en el hombre es el yo, la su personalidad. El punto es el primer
encuentro con el plano material, ya sea el papel, la tela, la madera o metal. Es redondo ya
sean en lo abstracto o en la imaginacion.

e) La Linea.
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La linea tiene un valor por si misma, por tanto, no es por su referencia a lo real, imitacion
o0 descripcion, con la linea se trasciende al mundo de lo abstracto. Define el contorno de la
forma, en este caso la forma abstracta. Se precisa también que es el punto en movimiento,
es decir, la sucesion de puntos constituye una linea. Se configuran lineas estaticas y lineas
dinamicas. Asimismo, la linea define el contorno de la forma. La linea tiene valor
expresivo, las verticales y las horizontales, diagonales y angulares. Asi la conformada por
lineas verticales expresan estabilidad, las conformadas por lineas horizontales expresan
espiritualidad. A través lineas verticales y horizontales construye un plan ortogonal.
f).-El Espacio.

Es el que recibe a la forma, la forma como concrecion de la idea. Torres Garcia establece
la diferencia entre espacio representacional y el espacio plastico, la primera es la
reproduccion ilusionista de un fragmente de la realidad, mientras que la segunda es la
construccion espacial pura y abstracta, ya no representacional, que es autdbnomo respecto a
cualquier referencia, es decir, la construccion del espacio plastico como entidad intelectual
y sensible autonoma. El espacio es una entidad abstracta, es una idea, es el receptaculo de
las formas no perceptibles (formas matematicas y geométricas), las formas como ideas,
pero a su vez es un espacio concreto cuando es receptaculo o contenedor de formas
configuradas por el artista a traves de la materia (con base la medicion geomeétrica), es
decir, es concreto en la medida que es el soporte sensible de las ideas abstractas, a través
del espaci6 plastico se hace visible lo que es invisible (ideas y conceptos). Para Torres
Garcia, el espacio plastico lo concibe como un espacio geométrico y césmico a la vez, en la
medida que es estructurado conforme la versién geométrica (medida, estructura, en donde
dominan la horizontalidad y verticalidad), pero es cosmico en la medida que es un
contenedor de signos y simbolos cosmoldgicos.
g).-El Dibujoy la proporcion.

Es el dibujo esquematico y planista, el que propone, pues, considera que el dibujo con
base a la perspectiva geométrica es un ilusionismo, no tiene valor plastico, ya que su punto
de partida es la realidad, Torres Garcia, considera que debe ser al revés, dibujar la idea, no
las cosas. Considera que el dibujo planista y la proporcion (medida) son fundamentales para

la pintura.
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h).-La Composicion.

Es la organizacion de los elementos formales, a través del trazo geométrico y el ritmo,
Torres Garcia emplea un entramado de cuadriculas en la que los hace acompafiar de
simbolos, uso del plano ortogonal con base a la seccién aurea. La composicion implica
iniciar con la construccion de una estructura, la cual es la relacién de las partes con el todo,
es el hacer, el construir, armonicamente un conjunto o entramada de elementos que integran
una obra, en la cual, se establecen relaciones entre planos, ritmos, proporcién, medida,
espacios, enlace arménico entre ellos. De modo tal, que la obra serd resultado de una
estructura (orden geométrico), de la cual, dara cuenta racionalmente el artista, a este orden
estructural, se le agrega lo real creativo, la parte inconsciente y simbdélica-magica de la
obra, lo que resulta ininteligible al pensamiento. Es en la estructura donde esta lo profundo
de una obra de arte (Torres Garcia, Joaquin, 1984, pag. 55).

i) La Luz.

Es la experiencia de color y forma, que va del blanco al negro o viceversa. Considera
importante, que en el cuadro la luz tiene un valor en si mismo, es decir, no es la luz real lo
que importa, sino la luz en si misma. Manifiesta su admiracién por la pintura del Greco
(Domenikos Theotokopulos) por introducir en sus cuadros, no la luz real, sino la luz propia

del cuadro (Torres Garcia, Joaquin, 1984, pag. 319).

4.-Anélisis iconografico.

A continuacion, presentamos el analisis de algunas obras de Joaquin Torres Garcia, la
seleccion corresponde a tres momentos de la etapa constructivista que marcan la
produccion del maestro, un poco antes de su regreso al Uruguay, asi como los inicios de su
estancia en este pais y la etapa final, cercano a su fallecimiento, que tuvo lugar en
Montevideo en 1949.

De acuerdo a esta consideracion, presentamos, el siguiente analisis:

Lamina 1. Obra titulada Constructivo con cuatro figuras, realizada en 1932, en esta
pintura al O6leo, podemos observar una composicion con base a lineas verticales y

horizontales, conforme a la seccién aurea, conformando un entramado a la manera de un
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compartimento o casillero, en la que aparecen formas lineales y planas, que hacen
referencias a signos y simbolos, observamos que la obra esta resuelta en tonos terrosos, que
van del ocre y tierras a los verdes, azules, y naranjas. Los espacios méas grandes de la
composicion lo ocupan en la parte de abajo del cuadro, cuatro figuras, resueltas de manera
esquematica y geométrica, que nos remite a identificar a tres hombres y una mujer, en el
extremo superior derecha podemos observar figuras geométricas, como rectangulos,
triangulos, circulos y semicirculos, que asemejan una casa con un sol, de igual manera, en
las otras partes del compartimiento, podemos observar figuras simbdélicas que nos remiten a
significados religiosos y cdsmicos, como un pez, y una estrella, asimismo, encontramos
otras formas simbdlicas como la escalera, el ancla, la puerta, la botella, el caballo, letras y
nameros.

El tratamiento del cuadro, corresponde a la organizacion a través de lineas verticales y
horizontales que alojan formas planas, por lo que se advierte, la concepcion de un espacio
plastico, que difiere del espacio escenografico, aqui en este cuadro, la configuracion esta
basada en la no separacion de figura y fondo, asi como, hay un abandono de la
tridimensionalidad de las figuras, no hay manejo de profundidad o claroscuro, se trata de
una pintura plana, sin embargo, hay manejo de tonalidades claras y oscuras, por lo que el
espacio se instituye o se deduce. El espacio plastico que construye e inventa, consiste en
colocar manchas de color, en las cuales, va configurando objetos o figuras, y que hace que
ambos procesos otorguen unidad a la composicion. En este sentido, logra concretar su
concepcion del espacio, como un ordenamiento plastico, en donde se articulan tensiones
entre tonos de color y formas geomeétricas, hasta lograr un equilibrio, una armonia y una
unidad.

De acuerdo, a los simbolos que incluye en esta composicién, constituyen parte de la
vision geométrica y mistica del pintor uruguayo, el caracter simbdlico, misterioso, infinito
del universo, con su aspecto medible, finito, conocido del mismo. Asi, tenemos la inclusion
de la botella, como recipiente que simboliza el conocimiento hermético de las cosas, que
yuxtapone con formas geomeétricas, asi como la escalera como simbolo de la posibilidad de
ascenso del alma a lo espiritual, como via de acceso a lo que Joaquin Torres Garcia

considera la verdad eterna, es decir, el acceso a lo Uno, a lo Universal. En la parte de abajo
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del cuadro, cuatro esquemas de figuras humanas, con yuxtaposicion de simbolos como la
rueda y el ancla, asi como puertas y ventanas, que nos remiten a la seguridad y firmeza para
alcanzar la verdad esotérica, asi como, la revelacién del misterio de la naturaleza y de lo
cosmico, a través del arte como sintesis de la sabiduria y la ciencia, que permite un estado
de armonia y equilibrio que tiene como referencia la totalidad, que contiene el concepto de

Hombre Universal.

Lamina 2. Obra titulada Arte constructivo, pintura al éleo realizada en 1942, en la cual,
se advierte una estructura de la composicion, con base a la seccion aurea y el
compartimento de lineas verticales y horizontales, a partir de esta estructura, organiza las
figuras o simbolos y los tonos de color, la organizacion de éstos dltimos, flexibilizan la
verticalidad y horizontalidad de la composicion, con la configuracion de diagonales a través
de los tonos ocres amarillos y violaceos, diagonales coloristicos que dan sensacion de
dinamismo al cuadro. En el extremo derecho del cuadro coloca lo que podria ser
representativo de simbolos precolombinos, que nos remite a la cultura del Tiahuanaco y la
cultura mesoamericana, mientras que en el extremo inferior izquierdo, coloca simbolos de
la cultura y religion europea, como el barco, la campana, la cruz, el pez, que a su vez, va
entremezclando con simbolos como aspas, la mandorla o almendra, lineas en forma de
zigzag o grecas, circulos, triangulos, escalera, sucesion de puntos, templos, banderola, que
nos remite a simbolos arcaicos de todas las culturas. El sistema de entramado o
compartimento, en la cual, aparecen tonos de color, figuras geométricas y simbdlicas,
corresponde a la idea del constructivismo como una nueva fe, a través del cual, el hombre
puede develar la verdad. Fe que se perdio con la llegada de la modernidad, la cual, conllevo
a la sustitucion de la metafisica por la fisica, y en ese sentido, al extender el interés sélo en
la cosa real material, no se vio méas alla, por lo que, el hombre moderno perdi6 la
posibilidad del conocimiento de la totalidad y de lo universal. Aqui en este cuadro, nos

muestra como a través del arte, el hombre moderno puede recuperar la unidad perdida.

Lamina 3. Obra titulada Escuela del Sur, es una obra, realizada en 1943, donde aparece

el mapa del continente americano invertido, que concreta la idea planteada en la
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conferencia dictada en el paraninfo de la Universidad del Uruguay en 1935, titulada
Escuela del Sur, en ese momento, se planted la necesidad de generar desde América del
Sur, un movimiento de arte moderno. En esta obra, el polo sur, aparece en el norte,
representa todo un simbolo de la afirmacion de la identidad cultural latinoamericana, en el
plano de las artes plasticas, significa, la necesidad de construir una vanguardia artistica
desde la cultura de América del Sur, en contraposicién al dominio que ejerce la cultura de
la América del Norte.

Observamos el esquema al revés del mapa de América del sur, en donde aparecen
imagenes como el sol, la luna, cruces en aspas, barcos, lineas horizontales, que marcan ejes
paralelos, en donde aparece en la linea de arriba medidas sefialadas con nimeros y grados,
en la linea de abajo aparece la inscripcion Ecuador, entre ambas lineas se dibuja un pez y en
el area donde esta ubicado graficamente el Uruguay, lo sefiala con una cruz. En relacién
con esta obra, es destacar lo sefialado por el autor: “He dicho escuela del sur: porque en
realidad, porque nuestro norte es el sur. No debe haber norte, para nosotros, sino por opcion
a nuestro posicion, y no como quieren en el resto del mundo. La punta de América, desde
ahora, prologandose, sefiala insistentemente el sur, nuestro norte, igualmente nuestra
brdjula: se inclina irremisiblemente siempre hacia el sur, hacia nuestro polo. Los buques,
cuando se van de aqui, bajan, no suben, como antes, para irse hacia el norte. Por que el
norte ahora esta abajo. Y levante, poniéndonos frente a nuestro sur, esta a nuestra izquierda.
Esta rectificacion era necesaria; por esto ahora, sabemos donde estamos” (Torres Garcia,
Joaquin. 1984, pag. 193).

Lamina 4. Obra titulada Tres Figuras, realizada en 1946, resuelta en tonos negro, rojo,
blanco y amarillo ocre, es un plano de lineas ortogonales, en la que se dejan ver formas
geomeétricas, podemos identificar tres figuras humanas, dos de pie y una sentada, que estan
interactuando, que puede ser el profesor con sus alumnos, los tonos de color se encuentran
distribuidos, en la que no se distingue separacion entre fondo y figura, son colores planos, y
por tanto, también figuras planas. Es de observarse que en este cuadro, Torres Garcia,
abandona los tonos grises y terrosos, que caracteriza sus obras anteriores, aqui, colores son

casi puros, igualmente el negro y el blanco, la idea es destacar el valor simbolico de estos,
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que de acuerdo a su concepcion estética y filosofica, la composicion del cuadro y los
elementos que incorpora, nos remite por un lado a la relacion entre la geometria y el
sentimiento, mientras que por otro lado, puede significar el equilibrio entre el saber propio
de la racionalidad y el saber propio del esoterismo, es decir la verdad de la razén y la
verdad esotérica, y que de acuerdo a su teoria, el arte es la conjuncién de la sabiduria y la
ciencia, o bien la relacion armonica entre espiritu y materia.

En este sentido, es que presenta una composicion con dominio de la geometria, a través
de lineas, rectangulos, cuadrados, triangulos, rombos, pero a la vez, encontramos elementos
simbolicos, como los que corresponde a los planos de color, rojo, amarillo ocre blanco y
negros, y los esquemas de las tres figuras en situacion de dialogo. Se trata de una
abstraccion figurativa, lo cual, serd& uno de los rasgos que caracterizan la obra

Torresgarciana y uno de sus aportes al arte latinoamericano.

Lamina 5. Es una imagen, que corresponde a una fotografia tomada en 1939, en la que
aparece Joaquin Torres Garcia, con la regla aurea y tres de las figuras geometricas basicas,
la esfera, el cuadrado y el triangulo, al fondo se observan dibujos sobre papel, adheridos en
lo que parecer ser pizarrén, dentro de éstas dibujos se logra distinguir, dos figuras de la
cultura Tiahuanaco, asi como signos del area de Nazca, PerQ. El centro de interes esta en el
seflalamiento que hace sobre la seccidn aurea, parece explicar para que un espacio dividido
en partes desiguales resulte estético, debera haber entre la parte menor y la mayor, la misma
relacion entre ésta y el todo, o bien, parece ensefiar que la regla aurea inicia con el cuadrado
y que la relacién armonica entre dos proporciones desiguales, en el cual, un segmento de
recta mide 382, y el otro 618, ambos dan lugar a la unidad, en donde la mayor es a la menor

como el todo es a la mayor.

Lamina 6. Presentamos esta imagen, que al igual que la anterior, corresponde a una
fotografia del maestro con sus discipulos, parece indicar que esta imagen es tomada en
una de las tantas sesiones que Joaquin Torres Garcia lleva a cabo en la Escuela Taller de
Artes Plasticas en 1946. Como ya hemos sefialado anteriormente, este plantel educativo,

constituye un centro difusor de las ideas constructivistas, a este centro acudian muchos de
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los que participan en la llamada segunda vanguardia latinoamericana. En esta fotografia
aparece el maestro y sus discipulos, por el ambiente mistico de la ensefianza que encierra,
rememora imégenes del mural al fresco de Rafael Sanzio llamado La Escuela de Atenas, en
el que se observa a Euclides ensefiando geometria a un grupo de estudiantes, al igual Torres
Garcia, aparece aqui ensefiando geometria, convencido de que la pintura es una filosofia
que entra por los ojos, por lo que estd obstinado en convertir a la Escuela del Sur de
Montevideo en la Atenas de América. En esta imagen aparece de izquierda a derecha,
sentados: Desconocido, Manuel Pailds (1918-1997), Joaquin Torres Garcia (1874-1949),
Julio Alpuy (1919-2009), Rodolfo Visca (1934-2009). De pie: Horacio Torres (1924-1976),
Augusto Torres (1913-1992), José Gurvich (1927-1974), Manuel Cufia, Desconocido,
Guido Castillo (1922), Jorge Visca, Francisco Matto (1911-1994) y Gonzalo Fonseca
(1922-1997). Asimismo, habra que mencionar otros participantes de la ETAP que
prosiguieron con las ensefianzas y el trabajo basados en el constructivismo pictérico de
Joaquin Torres Garcia, entre los cuales, destacan Anhelo Hernandez (1922-2010), Alceu
Ribeiro (1919), Edgardo Ribeiro (1921-2006), Jonio Montiel (1924-1986), Elsa Andrada
(1920-2010), Manolo Lima (1919), entre otros.
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IMAGENES

Lamina 1. Constructivo con cuatro figuras. 1932, Oleo sobre tela, 73 x 60 cm.

Lamina 2. Arte constructivo. 1942, Oleo sobre tabla, 77 x 45 cm.
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Lamina 3. Nuestro Norte es el Sur. 1943, Gréfica

Lamina 4. Tres figuras. 1946, Oleo sobre tela, 127 x 146 cm



Lamina 5. Joaquin Torres Garcia ensefiando la regla durea. Montevideo 1939.

Foto: D. James Dee

Lamina 6. Joaquin Torres Garcia y sus discipulos en la Escuela Taller de Artes

Plasticas. Montevideo, 1946. Foto: D. James Dee.
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V.-CONCLUSIONES.

A lo largo de este trabajo, hemos tratado de relacionar la modernidad, la modernizacion y
los procesos identitarios a través de la creacion artistica en América Latina. En relacién a la
modernidad y la identidad, hemos observado que la modernidad al ser un fenémeno
eminentemente occidental, y que ha tenido a Europa como el centro de irradiacién hacia el
resto del mundo, trajo consecuencias politicas e ideoldgicas que se concretan en la
dominacién econdmica y cultural, sobre todo para aquellas regiones que desde el siglo XVI
quedaron bajo la dominacion colonial, como es el caso de la region latinoamericana.

En este trabajo, hemos sostenido que si bien la modernidad, vinculada a los procesos de
produccion capitalista, gener6 movimientos identitarios, relacionados con la identidad
como autoconstruccion, que obedece ya no a factores adscriptivos de raza, etnia o género,
sino al de pertenencia a una nacionalidad, como resultado de que en la modernidad,
concurre el surgimiento de la figura juridica y cultural del Estado-Nacion, que supuso la
formacion de una identidad nacional. Es decir, los procesos identitarios, en la modernidad,
implicé ubicar estos procesos con la cultura nacional, o los nacionalismos, aspectos
vinculados con la pertenencia a un territorio o0 comunidad, asi como la posesion de un
patrimonio, que marcaba la identificacion de los personas Yy sus diferencias con respecto a
los otros, este proceso identitario presenta modificaciones con el llamado fin de la
modernidad (Gltimo tercio del siglo XX)) y la entrada de lo que suele Ilamarse
postmodernidad, en donde la construccion de las identidades aparecen matizadas por
fendmenos que Garcia Canclini llama procesos transterritoriales y multilinguisticos y que
ha provocado cambios en la reestructuracion de los procesos de construccion de las
identidades y que se ha vuelto un proceso mas multiforme y tolerante, que da cabida a la
presencia de una identidad hibrida.

Asimismo, en este trabajo, se parte de la idea de que la identidad, lejos de ser una esencia
que perdura en el tiempo, es un factor de autoafirmacién individual en permanente
construccion y redefinicion, que supone un caracter subjetivo y relacional entre un yo y un
otros, en situaciones de permanente interaccion y comunicacion social. A partir de esta

situacién, de acuerdo con Gilberto Giménez, las personas o colectivos sociales no sélo se
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perciben distintos y diferentes con respecto a los otros, sino también, luchan por ser
percibidos y reconocidos como tales.

La cultura como produccion de significados, constituye un aspecto central en la
identificacién de las personas y comunidades, de modo tal, que cultura e identidad forman
parte de una misma unidad, se hace cultura como parte del proceso de la construccion de la
identidad, asi de esta manera, la cultura es el soporte de las identidades de los pueblos. Sin
embargo, para los pueblos colonizados o dominados, de acuerdo a Luis Villoro, habré que
distinguir entre cultura auténtica y cultura inauténtica, la cultura auténtica esta mas en
relacion con la concepcién de Antonio Gramsci sobre la cultura, que la define como
aquellos procesos de formacion y robustecimiento del yo, de afirmacion de la personalidad,
de aduefiarse de nuestro propio yo trascendental, de conocerse a si mismo y de ser duefios
de nosotros mismos.

En relacion con el arte y los artistas, la identidad centrada en el yo como rasgo de la
modernidad, ha implicado la bdsqueda de la autoafirmacion, por lo que la defensa de la
autonomia y de la expresion o estilo propio del artista o autor de la obras, estara marcando
las pautas de cambio y transformacion de los estilos, escuelas y corrientes artisticas,
destacandose en este sentido la obra individual en relacion a la obra colectiva; del mismo
modo, estos procesos de identidad en relacion con el artista-obra y los rasgos de
distinguibilidad que supone y que lo diferenciara con respecto a los demas artistas, también
supone, de acuerdo con Pierre Bourdieu, la autonomizacion y diferenciacion interna del arte
como campo intelectual, en la medida que los artistas se liberaron, econdmica y
socialmente de la tutela de corporaciones extraestéticas, como el Estado nacional, y la
iglesia.

En el desarrollo de este trabajo, se revisaron también, los planteamientos que hacen
alusion a los aspectos que distinguen la modernidad en el arte, estableciendo la diferencia
entre lo que se considera las dos modernidades, siglo XVI-XVIII y siglos X1X y hacia la
mitad del siglo XX, la primera con las propuestas de originalidad basada en la
representacion fiel de la realidad, bajo la mirada o el estilo personal del artista y la segunda
con sus propuestas de autonomia, autosuficiencia y valores artisticos centrados en si

mismos, y que hace del arte una esfera independiente de otras esferas extraestéticas,
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ademas, en el caso de las artes plasticas, se defiende el purismo en la pintura, su caracter
no representacional, y donde se reivindica la creacion como lo nuevo, como nueva realidad
que debe existir fuera del mundo existente, pintura nueva que valga por si misma, remitida
exclusivamente a valores plasticos concretos. Se ha destaca en este punto, las
consideraciones que se hacen desde el siglo XIX sobre el arte y el artista en la vida
moderna; entre estas consideraciones encontramos no solo la defensa de la originalidad, la
autonomia y la autosuficiencia de las artes visuales y la literatura como rasgos de la
modernidad, sino también, se habla del artista imaginativo, como exponente de la vida
moderna, en el que la mirada ya no esta en la representacion de escenas historicas o
religiosas, sino en la representacion de aquello que va mas alla de lo habitual, mas alla de lo
visible, y cuyo centro de inspiracion lo encontrard en lo concreto, en la localidad, en la
circunstancias singulares en que vive. Estas consideraciones seran retomadas por las
vanguardias artisticas en el siglo XX.

Otro aspecto que se revisod, es lo relacionado con las vanguardias artisticas como
fendmeno propiamente moderno, movimiento fiel a la dindAmica misma de la modernidad
que supone retomando a Octavio Paz, desde su origen una ruptura continua, con respecto al
orden antiguo anterior y el establecimiento de un nuevo orden, que a su vez sera desplazado
por otro orden considerado mas justo y racional, como parte del devenir historico en el que
nada permanece, todo esta en constante cambio. En el caso de las artes plasticas, las
vanguardias artisticas son fenémenos que aparece durante el transcurso de la primera mitad
del siglo XX, con sus proclamas y manifiestos, pasan a la historia como movimientos de
ruptura, en la que se enfrentan, de acuerdo a Pierre Bourdieu dos tipos de artistas: los
artistas plasticos ortodoxos y los artistas plasticos ‘“herejes” de vanguardia, quienes
compiten por recibir la consagracion de las instituciones (museos, criticos de arte,
propietarios de galerias, academias y escuelas de arte) identificadas como instancias de
conservaciéon y consagracion. Asi, en el campo del arte, hay una divisién entre los
ortodoxos Yy los heréticos. Dentro del campo del arte los primeros defienden lo establecido,
lo convenido por los miembros que estan en una posicion consagrada, mientras que los
heréticos de la vanguardia por su posicién no consagrada emprende la ruptura de lo

convenido y compiten con sus creaciones heterodoxas por la legitimidad cultural.
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De igual forma, se revisaron aquellos planteamientos sobre la modernidad, los procesos
de modernizacion y su relacién con las identidades, destacAndose en primer lugar, el
carcter contradictorio, ya que por un lado la modernidad lleva implicitamente la
construccion de la identidad como rasgo importante del sujeto moderno para construir con
caracter propio sus instituciones en libertad y autonomia, por el otro lado los procesos de
modernizacion tiende a borrar todo rasgo de identidad, con sus acciones de
homogeneizacion, de dependencia y subordinacion, como lo demuestran los desencuentros
entre los proyectos de modernizacién y los movimientos identitarios. Las vanguardias
artisticas en el siglo XX, han sido movimientos prototipos en este sentido, pues han tenido
como proclamas en sus manifiestos posturas de defensa de la identidad individual y
colectiva ante los procesos de homogeneizacién de la vida moderna.

Un aspecto importante del presente trabajo, es lo referente a la modernidad,
modernizacion y la identidad latinoamericana, la reflexién sobre estos referentes, nos llevd
a revisar aquellos planteamientos que definen a la modernidad como una modalidad
civilizatoria exclusivamente impulsada por la region occidental de Europa y que como
centro hegemonico, definio a partir del Renacimiento los rasgos de la modernidad, basados
en la razdn, y logos grecolatinos, y que por su posicién hegemonica en el moderno sistema
mundo, hace posible que se acepte el orden natural renacentista como el orden de la belleza
moderna, para lo cual, queda excluido todo aquello que no corresponda ese orden natural,
bajo esta perspectiva, la conquista en el siglo XVI implico arrasar lo existente en América,
en virtud de que sus creaciones culturales se consideraban fuera de este orden natural, esta
sera el primera modernizacion para los pueblo originarios de América. Esta primera
modernidad del siglo XVI, asi como la segunda modernidad de los siglos XVI1I y XIX han
implicaron para Hispanoamérica la cancelacion de su expresion propia, por consiguiente la
supresion de la posibilidad de partir de su concrecion para alcanzar a través de sus
creaciones culturales la universalizacion, nace pues, con esta cancelacion, que
imposibilitard ver la propia realidad, o bien que sus pobladores se avergiiencen de ella
(complejo de inferioridad) y asi, la mirada moderna estara para Hispanoamérica volcada
hacia fuera, no hacia si misma. Esto conlleva a que en el plano de la creacion cultural, ésta

estara legitimada y consagrada por instituciones cuyos criterios de valoracién estan
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orientados hacia la imitacion de los canones de esa modernidad europea que se impone
como universal. Es de mencionarse al respecto, aquellas tesis eurocentristas, que hacen
referencia a América Latina como una regién con una potencialidad dudosa, no apta para
ser invadida por el espiritu europeo.

Se sefiala por tanto, que en Hispanoamérica, la modernidad del arte no significa lo mismo
que la modernidad del arte en Europa, aqui, el artista moderno consiste en ir en contra, de
esa modernidad metropolitana, que desconoce y no reconoce la expresién americana. Ha
sido en el campo intelectual y artistico, donde se ha reprobado de manera mas directa esta
tendencia de la modernidad, por la naturaleza de la expresion artistica, que como tal, parte
de lo profundo de las realidades, y que logra sacar aquello que el poder ensombrece en su
naturaleza de hacer visible lo invisible, por lo que en América Latina ha correspondido al
arte y a los artistas desempefar un papel herético en el plano social y estético. En estas
circunstancias, el arte y los artistas tienen un mayor compromiso con la sociedad. Los
movimientos artisticos latinoamericanos, incluyen a su vez entre sus proclamas cambios
estéticos y sociales al estar mas relacionados con su entorno social y politico que sus
equivalentes europeos y norteamericanos.

En este sentido, se destaca, que en América Latina, la cultura y las artes, principalmente
la literatura y las artes visuales, han tenido un papel destacado en la construccion de las
identidades, al respecto nos dice Octavio Paz que una obra de arte define mas al mexicano
que la méas penetrante de las descripciones socioldgicas, por consiguiente, se destaca que lo
que nos puede distinguir mas del resto de los pueblos son las creaciones culturales. Este
protagonismo que tiene el arte en la construccion de la identidad latinoamericana, es
resultado por una parte, a la inestabilidad de las instituciones politicas en la gran mayoria
de los paises de América Latina, que no han conseguido sostener un sentido de identidad
nacional, por lo que principalmente ha sido la literatura y las artes visuales las que han
permitido dar cuenta de las verdades acerca de si mismo y de los rasgos que distinguen a la
cultura latinoamericana, por otra parte, este protagonismo identitario que tiene lugar desde
la expresion artistica, puede explicarse también, por las historia misma de América Latina,
que presenta una situacién paradodjica en la que su nacimiento implicé a la vez su

cancelacion, hecho no sélo referido al “descubrimiento” y el periodo colonial, sino
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también, el nacimiento como republicas en el siglo XIX, en ambos nacimientos, la mirada
ajena ha estado siempre presente en la construcciéon de si misma, lo cual, ha implicado
arrasar con todo lo existente, y volcarse hacia prototipos ajenos como los Gnicos posible. En
tales condiciones de colonialidad y neocolonialidad, se tiende a desconocer, y por tanto ha
negar toda expresion propia, aquella que se aparta de la mirada ajena. Sin embargo, en
América Latina, son principalmente las artes (la literatura y las artes visuales) las que
responden con reafirmar la existencia de todo aquello que se arrasa, se desconoce y se
niega.

La centralidad de Europa y sus herederos de América del norte, ha sido determinante en
los juicios sobre lo que se considera original en las manifestaciones artisticas, la
originalidad como rasgo de la modernidad sera lo que marca las rutas de lo que se considera
arte moderno, por lo que uno de los imperativos de la modernizacion artistica en el siglo
XIX fue ponerse a tono con lo que se producia en los centros metropolitanos. Se trata de
una modernizacion que impulsa la posibilidad para América Latina de alcanzar la
universalidad a través de la imitacion de canones o modelos de lo que en la Europa
occidental se considera como arte moderno. En respuesta a este afan de imitacion y por
influencia del romanticismo, surge el clamor de destacados intelectuales latinoamericanos
por lograr la emancipacion mental de América.

Un primer distanciamiento con este afan de imitacién decimononico, se dio hacia la
segunda mitad del siglo XIX con la introduccion en América Latina del positivismo, que en
el interés de generar conocimientos a partir de la realidad concreta, permitié mirar hacia
nosotros mismos para encontrar la universalidad: civilizacion o barbarie y la circunstancia
americana, lo cual, bajo la direccion de los gobiernos liberales se generaron dos tendencias
para entrar a la modernidad, una la de continuar en la negacion de la propia realidad, y fijar
la mirada hacia el norte, la Nordomania que denuncia Enrique Rodo; la otra tendencia,
radica en ver la posibilidad de desarrollo con base a lo que se considera que son nuestros
propios rasgos culturales, destacando las posibilidades de una creacion propia a partir de la
relectura que se hagan de las producciones culturales de afuera. Es la vision de nuestra
Ameérica como dijera José Marti.

Al respecto, se destaca el modernismo como el primer movimiento de vanguardia
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Latinoamericana, asi como los planteamientos de pensadores latinoamericanos que desde
inicios del siglo XX hicieron respecto al problema de encontrar respuestas sobre la
identidad latinoamericana, y que permite reflexionar sobre el aspecto relacional de la
misma Yy que da cabida a aspectos centrales que la modernidad ha dejado pendiente como es
la alteridad. Para el latinoamericano el vivir moderno implicaria vivir en la alteridad, es
decir, es el reconocer al otro, que en este caso Somos nosotros, es reconocer nuestra propia
originalidad, nuestra propia expresion como Unica, y también es reconocer que América
Latina participa en la modernidad desde una posicion subalterna de colonia o neocolonia.
Se plantea entonces, como un rasgo de la modernidad desde América Latina, el
reconocimiento de la alteridad, es decir, que la diferencia y la diversidad, no se vean como
rasgos de inferioridad, sino, simplemente como rasgos distintivos de las personas y los
pueblos. Es aceptar al otro como distinto, no como inferior, lo cual, ha sido la tonica de la
modernidad en América desde el siglo XVI. Desde esta perspectiva, la modernizacién que
se plantea para América Latina es aquella que va en contra de los procesos de
modernizacion que viene de afuera y que niegan la alteridad y por tanto han resultado
contrarias a los procesos identitarios de los pueblos latinoamericanos. Desde el arte ser
contra o ir en contra de esta modernidad es ubicarse en una posicién alternativa y de herejia
de la modernidad occidental, es asumir una postura vanguardista, en el sentido de rebelarse
contra la tendencia oficial de imitar lo que viene de afuera y la de posicionarse desde la
marginalidad en la busqueda de una expresion propia.

También, se hace mencion de las respuestas que contiene el Arielismo de José Enrique
Rodo, la raza cosmica de José Vasconcelos, asi como la de los movimientos artisticos
heréticos que tienen como centro de atencion la exigencia de reconocimiento de la
expresion nativa de la region latinoamericana. Y que preparan el terreno para el despertar
el interés por la conciencia identitaria, que tendrd como momento &lgido el periodo que
comprende de 1920 hasta 1950. Se reconoce por nosotros mismos, que la espiritualidad
latinoamericana y la heterogeneidad poblacional presente en su cultura hibrida lejos de ser
atavismos, son valores del arte latinoamericano y que se encuentra en las raices de su
vitalidad, originalidad y constante poder de asombro.

En este sentido, cabe exponer lo referente a las vanguardias artisticas latinoamericanas,
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como movimientos de modernizacion estética que se contraponen a aquella tendencia
modernizadora que pretende negar la expresion nativa de América Latina, ante esta
tendencia la proclama del artista latinoamericano en la primera mitad del siglo XX, es ser
moderno pero sin perder el propio rostro, entrar a la modernidad artistica pero partiendo de
del nosotros mismos. De esta manera, hay una diferencia entre la vanguardia europea y la
vanguardia latinoamericana, en donde por la situacion subalterna, en las relaciones de
poder, que se expresa en la expropiacién cultural y la negacion del ser latinoamericano, es
abierta la basqueda de la identidad, la cual, se define como la representacion de si mismo,
como el ser duefio de si mismo, desde el cual, se posibilita la autoapropiacion, y la de
asuncion de la propia cultura, es asumir el propio destino. Esta construccién y defensa de la
identidad significa para América Latina, dejar de ser un pueblo conquistado, en todo caso
conquistador de si mismo, es decir, en su tarea de conquistar el propio destino y recuperar
la unidad y dignidad latinoamericana.

Hemos sefialado también, los procesos de construccion de la identidad latinoamericana,
que tuvo su momento algido durante las décadas de los afios veintes, treintas y cuarentas
del siglo XX, coadyuvan en este proceso la formacidén de grupos de artistas plasticos y
escritores, la edicion de revistas, y manifiestos, exposiciones de lo que se considera arte
moderno o arte nuevo en las principales ciudades latinoamericanas, asi como la formacion
de grupos de artistas y escritores que con sus proclamas participan en la integracion
latinoamericana. Se hace la distincion entre las primeras vanguardias y las segundas
vanguardias latinoamericanas, que marcan una época de nacionalismos y de
integracionismo a la patria grande latinoamericana. Se reforman y se crean escuelas de arte
en la region, asi como museos de arte moderno en las principales ciudades
latinoamericanas.

Un rasgo caracteristico de estos movimientos artisticos es la premisa de hacer de lo ajeno,
lo propio, que se vincula con la figura de antropd6fago presente en la proclama de Oswald
de Andrade para metaforizar el modo de ser brasilefio. De igual forma, esta premisa de
hacer de lo ajeno lo propio, se aproxima a los planteamientos que hace José Lezama Lima
en relacion a lo que identifica a América Latina, no es Ariel, ese espiritu diafano,

trasparente y conciliador de José Enrique Rodd, sino que estd mas bien, esta identidad
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latinoamericana esta representada en la figura de Caliban, emblema del espiritu irreverente,
corrosivo, rebelde y devorador.

Por otra parte, se hace mencion de la tradicion del arte abstracto en la realidad americana,
los monumentos mesoamericanos e incaicos son representativos de esta tradicion, se sefiala
que la abstraccion como expresion artistica esta mas cerca de la verdad que el arte
naturalista o imitativo del orden natural, lo abstracto como lo define el diccionario,
significa, lo separado de la materia, de la practica, de lo particular, de lo concreto; por tanto
en las artes visuales se utiliza para referirlo a los cuadros o esculturas que no hacen
referencia concreta a objetos reales, pero si a lo esencial de los objetos, por lo que éste se
aproxima mas a la verdad que los cuadros naturalistas que solo muestran la apariencia de la
naturaleza. Las culturas prehispanicas de América practicaron un arte abstracto, de corte
geomeétrico, en el que su intencién no era imitar a la naturaleza, sino develar lo mitico, la
verdad, lo sobrenatural, lo que va més alla de lo visible, sin embargo, esta tradicion de arte-
verdad, se perdié con la conquista hispanica en el siglo XVI, al imponerse el orden natural
como arte-verdad. En este sentido, el arte mesoamericano e incaico esta mas cercano a lo
que es el arte, porque esta basado més en lo simbolico, en lo metaférico y en lo
sobrenatural que el arte realista europeo del siglo XVI. Esta tendencia de la abstraccion
geométrica en el arte, aun se conserva en los disefios de arte popular indoamericano.

Como figura paradigmatica de la identidad y el arte latinoamericano, exponemos la obra
tedrica y artistica del pintor uruguayo Joaquin Torres Garcia, con su obra Universalismo
constructivo, representa el creador de la primera vanguardia abstracta en América Latina.
Entre sus planteamientos esta el constructivismo como la idea de construirse a si mismos,
por lo que América Latina tendra que construirse a si misma, forjarse una imagen propia,
nadie lo va hacer mas que los latinoamericanos mismos, para ello propone rescatar la gran
tradicion indoamericana, el arte-verdad mesoamericano e incaico, partir de aca y
contemporizarse con este acervo de arte universal, ya que considera las culturas
indoamericanas partieron de la abstraccion para ordenar la realidad. Siguiendo esta
tradicion, la modernidad artistica latinoamericana tendra que partir de la geometria a la
naturaleza, es decir, de la geometria a la vida, llevar al orden natural al orden plastico. Esta

posicion, que corresponde a un planteamiento moderno, desde América por una de las
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vanguardias artisticas latinoamericanas mas importantes de mediados del siglo XX, como
es la Escuela del Sur, habrd que sefialar, que uno de los enunciados de Joaquin Torres
Garcia es la pretension de anteponer a lo moderno, lo que él llama ser clasico universal, es
decir, el movimiento de la Escuela del Sur, no buscaban ser modernos por si mismos, por
consiguiente nunca les interes6 defender la vanguardia como un fin en si mismo, sino mas
bien sus esfuerzos lo consideraban como parte de un todo en el arte que transcurre fuera del
tiempo.

Llama universalismo constructivo porque plantea retomar la gran tradicion del arte
clasico (el que permanece en todos los tiempos y latitudes): indoamericano, egipcio, el
tribal africano, el preclasico de los griegos, el de los indigenas de Australia, etc., porque
estas culturas realizaron las ideas del universo a partir de lo abstracto de la geometria.

Contrario a los planteamientos del cubismo, el neoplasticismo, el suprematismo y demas
corrientes de arte abstracto, sefiala que el arte abstracto no precisamente es ausencia de
figuracion, lo que le da el caracter de abstracto es ubicarse en el plano de la ordenacion
plastica, en donde la obra de arte sera resultado de la confluencia de pensamiento, emocion
y sensibilidad, respectivamente equivale a mente, alma y cuerpo; razon, intuicion y
sensibilidad. Para Torres Garcia cuando habla de mente, razon o pensamiento, esta
considerando en sentir la razén o el pensamiento, de modo tal que la razén y el alma son los
aspectos centrales que dan vida a la obra artistica.

Para el caso de la pintura, propone que la forma del objeto no sea transportada sobre la
tela, tal como ha sido percibida por la vision, sino construida por el artista que transforma el
objeto visible en su encarnacion pictorica sobre una superficie plana. La construccién del
objeto de la realidad no estd condicionada por la percepcion visual, es decir, reconstruye el
objeto tal como lo conoce, no como lo ve, por lo que esta en contra de las acciones

ilusionistas: el claroscuro y la perspectiva.
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ILUSTRACIONES.

A continuacién presentamos algunas laminas de los principales integrantes de la Escuela
Taller de Artes Plasticas Torres Garcia, incluimos entre ellas algunas realizadas por Joaquin

Torres Garcia. Este agregado solo pretende mostrar algunas de las obras representativas de

esta Escuela.

Joaquin Torres Garcia, Montevideo, Joaquin Torres Garcia, El constructi-
Oleo sobre tabla, 52 x 66 cm, 1943 vismo universal, Oleo sobre tela, 1943.
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Joaquin Torres Garcia, América, Joaquin Torres Garcia, Constructivo en
Oleo sobre carton, 50 x 61 cm, 1943 blanco y negro, Témpera sobre carton,

81 x 100 cm, 1938
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Edgardo Riveiro, Guitarrista Augusto Torres, Té, Oleo sobre tela,
Constructivo. 7.5x72.5cm, 1936

Manuel Pailés, Simbolos, Jonio Montiel, Bodegon con cafetera,

Encéaustica sobre fibra. Acrilico sobre carton.
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Julio Alpuy, Villa Greemwich, Augusto Torres, Constructivo,

Oleo sobre lienzo, 1962 Oleo sobre carton, 1962

Francisco Matto, Constructivo, Horacio Torres, Puerto constructivo, 1958

Acuarela, 1962.
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Manuel Pailds, Locomotora en Rojo Rodolfo Visca, Constructivo en colores
y Negro, Oleo sobre tabla, puros, 1969.

67 x 78 cm, 1958.

José Gurvich, Constructivo, Francisco Matto, Totems,

Oleo y madera superpuesta, 1960. Escultura, Oleo sobre madera,

1979.
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Gonzalo Fonseca, Torre de los Horacio Torres, Pez, Cemento, 1967.

vientos, Escultura, Cemento, 1978.

Julio Alpuy, Constructivo en colores primarios, Alceu Riveiro, Formas,

Oleo sobre carton, 41 x 52 cm, 1948. Acrilico sobre tela, 130 x 97.
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