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Fundamentación

Ubicación de los Seminarios Estética I y II

Los Seminarios Taller Estética I y II se encuentran en el quinto y sexto semestre del

“Tecnólogo en Diseño de Itinerarios Turísticos Culturales Sostenibles “ donde los

estudiantes que han obtenido los títulos intermedios de “ Guía  Turístico” y “Técnico

en itinerarios nacionales y regionales” han elegido la opción de diseño de itinerarios

culturales.

En los cuatro semestres precedentes, a través del currículo común del curso y

específicamente en la asignatura Itinerarios Culturales, los estudiantes se han

aproximado a las relaciones existentes entre los procesos históricos y los culturales en el

Uruguay.

El seminario tiene como objetivo una reflexión crítica del arte comprendiendo que la

actividad estética es una dimensión consustancial al mundo humano- social.

Es interesante contraponer el proceso histórico de la ciencia, que incluye la idea de

progreso donde los nuevos saberes verificables sustituyen el conocimiento anterior, al

del arte donde dicha idea es inaplicable, se encuadra en un mundo flexible, genera

valoraciones variables que se reconstruyen permanentemente.

Si bien el centro de interés de los seminarios Estética I y II es realizar este ejercicio de

comprensión y reflexión del arte en el Uruguay en los siglos XIX y XX, es necesario la

inclusión de una unidad que introduzca una visión panorámica sobre la actividad

estética y la complejidad del objeto del arte que está muy lejos de ser un concepto

sencillo dado los cambios sorprendentes de contenidos y formas que ha sufrido a lo

largo de la historia.

Por tanto Estética I se inicia con una Unidad sobre el concepto de “Arte” y las

acepciones que fue adquiriendo en la cultura occidental a través del tiempo: techné,

mímesis, ars, bellas artes. Asimismo se analizan los períodos más significativos del arte

occidental donde se han alternado las formas expresivas más diversas – desde las épocas

en que el Arte no era una actividad autónoma hasta el siglo XIX donde comienza la

ruptura de la tradición con los movimientos del Románticismo, Realismo e

Impresionismo.



En una segunda Unidad se inicia el estudio del arte nacional en el contexto del

nacimiento de los estados nacionales americanos cuyo objetivo fue fortalecer la

identidad y los temas locales a través de un lenguaje plástico europeo: el academicismo.

Se analiza la pintura de Juan Manuel Blanes en todos los géneros abarcados por el

artista y en sus dos etapas, la previa  a sus estudios en la Academia de Florencia y la

posterior, donde crea los grandes cuadros históricos y sus retratos más logrados.

Sobre el final del siglo  se abre el panorama de los pintores que innovan en lo matérico

y temático: Carlos Federico Saez, Pedro Blanes Viale, Carlos María de Herrera, entre

los más destacados.

En el panorama de la escultura se plantea una panorama general y las esculturas y

monumentos que se encuentran en el espacio público destacando la obra nacional y

regional del artista Juan Manuel Ferrari

El Seminario Estética II incluye una Unidad introductoria sobre las Vanguardias

europeas del siglo XX y sus antecedentes en el Posimpresionismo y el Art Nouveau.

Diversidad de expresiones estéticas que dificultan la generalización en un único

concepto de “Arte Moderno”. Para finalizar en el arte contemporáneo o conceptualismo

que se desarrolla a partir de la década de 1960.

La segunda unidad plantea una visión panorámica de las vanguardias latinoamericanas:

muralismo mexicano; modernismo brasilero y vanguardias del Río de la Plata.

El universalismo y nativismo uruguayo del siglo XX. Principales artistas Pedro Figari,

Joaquín Torres García y Rafael Barradas.

Obras pictóricas y escultóricas que integran el patrimonio cultural de Uruguay.

Es interesante destacar que concurrentemente a los Seminarios Estética I y II, se

desarrollan las asignaturas Itinerarios Culturales V y VI y Arquitectura y Urbanismo I y

II que analizan el mismo período histórico y se aplican a las temáticas de los proyectos

de egreso de los equipos de estudiantes.

Fundamentación de Estética II

El siglo XX da nacimiento al “ Arte Moderno” o arte de las Vanguardias, concepto que

se extiende hasta la década  de 1960 donde las manifestaciones artísticas se designan

como Arte Contemporáneo, Arte Posmoderno o Posvanguardista.



El Arte del Siglo XX rompe  con el lenguaje mimético, con los criterios de

espacialidad, de distribución de los elementos en una escena, con la perspectiva que

conduce al ilusionismo, heredados del Renacimiento.

Pero esta ruptura con la tradición hunde sus raíces en el final del siglo XIX, en el

Posimpresionismo ya que éstos son los primeros artistas que explicitaron la voluntad no

mimética en su pintura. ( Danto, A. El mundo del arte, 1964).

Paul Cézanne, Vincent Van Gogh y Paul Gauguin, cada uno con sus obsesiones en lo

preceptivo, van a tener la preocupación por la traducción de lo que el ojo ve en la

representación en la tela.  Se trata de inventar formas que generen las equivalencias

sustanciales  que tienen que ver con ordenar, organizar en otro medio que es el plano y

con otro material que es el pictórico, lo que el ojo ve en la naturaleza.

Cézanne se obsesiona con la representación y la composición del cuadro eligiendo sus

temas para estudiar algunos problemas que le interesaba resolver como por ejemplo la

relación entre el colorido y el modelado procurando un diseño equilibrado.

Van Gogh  emplea formas y colores  para expresar sus sentimientos acerca de ese

mundo que pintó ( sembrados, campos de trigo, la noche, su habitación)  y para que

cualquier ser humano experimentara lo mismo. No se proponía una  reproducción

fotográfica de la realidad. De ahí que Gombrich diga que  llegó por otro camino a una

coyuntura similar  a la de Cézanne. ( Gombrich; 548)

Paul Gauguin pinta con independencia de los colores de la naturaleza ( Cristo amarillo)

de la misma forma que se combinan los sonidos en la música. Va a refugiarse en Tahiti

en busca de una vida sencilla luego de convencerse que el arte estaba en peligro de

volverse rutinario, superficial y que había perdido lo más importante: la intensidad y la

fuerza de sentir asi como la manera espontánea de expresarlo. Sus pinturas van a ser

consideradas “ salvajes” (Gombrich,554 )

“ Lo que nosotros denominamos arte moderno surgió de estos sentimientos de

insatisfacción y las diversas soluciones que persiguieron estos tres artistas se

convirtieron en los ideales de tres movimientos del arte moderno”. Gombrich afirma

que Cézanne condujo al cubismo, Van Gogh al expresionismo y Gauguin a varias

formas de primitivismo. ( Gombrich, 555)



El trasfondo de estas rupturas y cambios en el arte lo constituye una época marcada por

la aceleración y la convulsión en todos los aspectos (económico, social, político,

científico y cultural) que afectan radicalmente la vida de millones de seres humanos y

hacen del siglo XX un período totalmente diferente a los siglos precedentes.

Si todo estaba cambiando, también debía cambiar la forma de “ habitar” en las nuevas

urbes industriales donde emergían los materiales del acero y las superficies vidriadas

que planteaban nuevos problemas a los arquitectos que el eclectisimo historicista no

podía responder.

Los modelos históricos son sustituídos por los que se inspiran en el Lejano Oriente, en

las líneas curvas de la naturaleza, buscando la novedad, el decorativismo y la

integración bajo el predominio de la arquitectura de todos los elementos del diseño:

muebles, lámparas y objetos utilitarios integran una propuesta estetizadora en las casas

de las familias de las nuevas élites urbanas. Con diferentes nombres y variedades en

función de las zonas geográficas donde de desenvolvió, había nacido el Art Nouveau.

Nikos Stangos expresa que al comienzo del siglo XX, “ la progresión regular y apacible

de las artes pareció trastocarse de manera súbita”, reflejo de un cambio similar en la

visión que el hombre tenía del mundo. Este poner en cuestión el pasado equivalía a una

verdadera revolución.

De esta manera,las artes pasaron de ser consideradas en amplias categorías denominadas

“ estilos” desarrollados en largos tramos a calificarse como “ movimientos” que

estallaron en tiempos cortos, rápidos e incluso simultáneos.

( Stangos;1991; 9)

En 1905 exponen sus obras los Fauvistas, en 1907 Picasso inicia el Cubismo con las

Señoritas de Avignon, en 1910 Kandinsky pinta sus acuarelas abstractas y en 1915,

Malevich publica el Manifiesto del Suprematismo donde explica que el “ Cuadrado

negro sobre fondo blanco” de 1913 es el resultado de sus investigaciones contra el arte

representativo. En él declara que la pintura es todo aquello independiente del mundo,

que no se somete a las leyes del mundo exterior. Esta defensa de la especificidad y la

búsqueda de la pureza de los lenguajes también se consuma en la música, la literatura y

la plástica.



A fines del siglo XIX, el pintor nabis Maurice Denis había declarado:  “Recordad que

un cuadro, antes de ser un caballo de batalla, una mujer desnuda o una anécdota

cualquiera, es esencialmente una superficie plana cubierta de colores reunidos con

cierto orden”. (Manifiesto Neo- Tradicionalista, 1890)

.

“Los conceptos y la preocupación por las teorías y por las ideas que a menudo

precedían, condicionaban y predefinían la naturaleza del objeto artístico mismo,

emergían como los constituyentes fundamentales de la actividad artística"

(Stangos;1991, 10)

La importancia asociada a la noción de vanguardia que se convirtió en sinónimo de “ lo

experimental” era considerada como la única forma de valoración artística.“ La

experimentación se convirtió en método de trabajo tanto para la tendencia “ racional”

como para la “ irracional” del arte moderno” Ambas tendencias, aparentemente

irreconciliables, estaban unidas contra el autoritarismo y la tradición . (Stangos;1991;!0)

Si bien París fue el epicentro donde surgieron el Fauvismo y el Cubismo gran parte de

Europa se vió afectada por estos movimientos: Dresde y Munich cuna del

Expresionismo ( grupos Die Brücke y Die Blaue Reiter); Italia ve surgir el Futurismo;

Zurich, el movimiento Dadá; en Rusia el Suprematismo y Constructivismo y Holanda el

Neoplasticismo.

El avance del Nazismo y la Segunda Guerra Mundial conducen a muchos artistas al

exilio en los Estados Unidos, trasladando el epicentro de París a Nueva York.

Algunos factores habían abonado el terrerno para este protagonismo artístico

norteamericano. En 1919 habían coincidido en la exposición del Armory Show, la

radicación en EEUU de artistas como  Picabia, Man Ray y Marcel Duchamp asi como la

fundación del Museo de Arte Moderno  de Nueva York ( MOMA)  a lo que hay que

agregar el coleccionismo de arte contemporáneo de las élites americanas como los

Guggenheim, la vitalidad de las galerías de arte y el desarrollo del mercado del arte

capaz de volver mercancía cualquier propuesta provocadora y rupturista que apareciera.

En ese ambiente se desarrolla el último movimiento de Vanguardia: el Expresionismo

Abstracto cuyos miembros no formaron un grupo con estilo definido. Así Mark Rothko

desarrolló los Campos de Color – grandes superficies de color donde unas zonas se

funden en otras,concebidas como obras teatrales – y  Jackson Pollock la Action



Painting- dejando gotear los pomos de color sobre el lienzo ubicado en el suelo yendo

de una lado a otro tratando de controlar lo que iba surgiendo de la pintura, dando más

importancia al proceso que al resultado final.

En la década del 1960 con la irrupción del Pop Art, el arte cinético y conceptual  se

origina el arte contemporáneo cuyo signo distintivo parece ser la continua ampliación de

los límites tradicionales del arte en todos los aspectos. Para ello influyen las nuevas

tecnologías que conducen a la “ artistización” de todos los aspectos de la vida cotidiana

que cuestionan  la especificidad de las manifestaciones artísticas. La novedad y la

ocurrencia pasan a ser los distintivos del arte actual: el land art, body art, las

instalaciones efímeras o el arte digital.

Arthur Danto plantea que luego de los sesenta no había manera especial de mirar las

obras de arte en contraste con lo que ha designado “ meras cosas reales”. No hay nada

que marque una diferencia entre la Brillo Box de Andy Warhol y las cajas de Brillo de

los supermercados.

El autor reflexiona: si el arte conceptual pregona que no es necesario que haya un

objeto visual palpable para que algo sea una obra de arte y ésta puede ser cualquier

objeto legitimado como arte, surge la pregunta ¿ por que soy yo una obra de arte?

Los artistas – dice Danto- se libraron de la carga de la historia y fueron libres para hacer

arte en cualquier sentido que desearan, con cualquier propósito que desearan o sin

ninguno. Esta es la marca del arte contemporáneo y, en contraste con el Modernismo no

hay nada parecido a un estilo contemporáneo “ ( Danto;2010; 9)

Para este autor, la principal característica del arte actual es la aparición de la imagen “

apropiada” o sea apropiarse de imágenes con significado e identidad establecidos y

otorgarles nueva signifiación e identidad. Asi Max Bidlo hace una exposición de Piero

de la Francesca – lo saca del siglo XV y lo expone en el Museo en el XX-, asi como

otros sacan las cajas de caldos del supermercado y las ponen en la Exposición. Junto

con la apropiación hay una acción de decontextualización- otros ejemplos lo constituyen

el Grupo español Crónica que combinan el cómic con elementos del Guernica de

Picasso. Esta manera de tomar el Pasado indica que hay una ruptura radical y definitiva

con toda la tradición del arte.



Antes de la década del 60, Marcel Duchamp al crear los made ready – objetos donde no

interviene para nada el artista ( el urinario o el perchero)- expresa que el arte de los

museos, de las galerías se agotó y propone un anti-arte.

En este contexto, a comienzos del siglo XX los artistas americanos se siguen formando

en Europa y si bien incorporan el lenguaje de las Vanguardias, paradojalmente, a su

regreso, especialmente en México, Brasil y el Río de la Plata, generan formas de arte

originales provocando una nueva manera de representar lo local, lo propio.

En México, Diego Rivera y José Clemente Orozco inician el Muralismo y trabajan a

partir del compromiso político que impulsa la Revolución Mexicana usando las

herramientas que les brindaron las vanguardias para reinventar la representación de sus

paisajes, su historia, sus mitos fundacionales así como sus utopías en un formato

artístico apropiado para ser apreciado comunitariamente, para las grandes multitudes

sobre temas de gran fuerza e identidad. Un ejemplo es el Sueño de una tarde dominical

en la Alameda Central” de Diego Rivera.

Otro proceso diferente pero similar en cuanto a incorporar los aprendizajes de las

vanguardias para representar lo brasilero es el del Movimiento Modernista Brasilero  y

el Manifiesto Antropofágico ( 1928) donde se plantea  deglutir lo extrajero para volver a

lo propio. Tarsila do Amaral quien estudió con Fernand Léger en París va a escribir que

se siente más brasilera que antes y que va a ser una pintora de su país.

Estas formas originalísimas como las que en Uruguay van a desarrollar Barradas, Torres

García y Figari  tienen algo de contradictorio con “ la pureza de la pintura”

vanguardista, con la indicación de Maurice Denis citada ut supra pero, esa experiencia

les brindó una enorme libertad para hacer algo bien diferente a la pintura pura en sus

lugares de origen.

Joaquín Torres García, Rafael Barradas y Pedro Figari introducen de manera peculiar el

lenguaje del arte del siglo XX en el Uruguay: Barradas y Torres García residen en

Europa y Pedro Figari en el país pero, ignorada su obra, emigra primero a Buenos Aires

y luego a París para pintar y exponer.

Como se expresó, el caso de Pedro Figari ( 1861-1938) es particular porque si bien

residió en Uruguay, su profesión de pintor llega luego de asumir otros roles – abogado

penalista, diputado, teórico de Arte, Director de la Escuela de Artes y Oficios- y la



misma no es valorada, salvo por un estrecho círculo. De ahí que se señale que el año

1920 marque un antes y un después, siendo  el lapso entre ese año y el de su muerte el

correspondiente al Figari artista, “ revelado rependtinamente como pintor y capaz de

incursionar, ocasionalmente en el cuento y en la poesía” ( Peluffo; 1999;93).

A comienzos del siglo XX  ha culminado el proceso de la autonomía del arte con la

irrupción de las Vanguardias y están difundidas las ideas de Spencer – filosofía a la que

adhiere Figari – que también  reconoce dicha autonomía,asimila el arte al juego y lo

distancia de las prácticas humanas esenciales.

En 1912, Figari emprende la escritura de “Arte, Estética e Ideal” donde opone lo

estético ( un sentimiento vinculado con la “ idealización”, término que significa

fantaseo, asociación, evocación) a lo más útil que corresponde al nivel evolutivo

superior: el pensamiento inteligente que produce conocimiento; lo que Figari llama

ideación”. Entre ambas modalidades de la actividad psíquica hay encuentros y

continuidades: la ideación sustituye a la idealización y por tanto ésta, que ocupa la

mayor parte de la actividad mental humana,es una supervivencia y no puede ser trivial.

El arte por el arte es negado por Figari de dos maneras: en primer lugar porque el arte

tiene que ver con las actividades de idealización que forman parte de la estructura del

sujeto humano de tal modo que el significado del arte no está en los juegos formales

sino en su capacidad de conmover al ser humano. En segundo lugar, “porque en la

existencia objetivada y social como arte tiene que satisfacer nuevas necesidades, según

lo muestra Figari, más que en AEI, en sus proyectos pedagógicos y en sus

consideraciones sobre la cultura americana.” (Fló;1995;121)

Se trata de una tesis esencial que puede formularse de manera sumaria diciendo “ que

para que el arte pueda constituirse como actividad reconocida socialmente, su

especificidad debe ser de alguna manera asociada a – y, a veces sumergida en –

actividades y funciones inespecíficas.” (Fló; 1995;121)

Esta estética no fundó una poética ni privilegió un estilo. Todos los testimonios

coinciden con el comentario del escritor Jorge Luis Borges referido a que  Figari

explicaba las figuraciones, que las mismas hablaban de su infancia, de lo anecdótico.

Aquí se resalta la importancia dada al Tema: los salones de los señores, la época de Juan

Manuel de Rosas, imágenes campestres, la vida y costumbre de los negros y las de los



kirios, etc. Ese nativismo – regionalismo lo remite a otros pintores latinoamericanos que

hablan de su tierra, de lo local como los movimientos de México y Brasil. .

Esa virtud evocadora subjetiva se suma a una función evocadora social que crea una

representación legendaria común que es un objetivo proclamado desde sus proyectos

educativos y sus teorizaciones sobre la cultura americana ( Fló; 1995;124)

Si bien, el entorno pictórico de Figari proviene de los impresionistas, del art nouveau y

especialmente de su admirado Anglada Camarassa, ninguno de ellos lo vuelve su

discípulo. ( Fló; 1995;128) Según este autor en sus cuadros hay rastros o vestigios de

una pintura que nunca hizo y que buscó subvertir…. “ la operación de Figari, lo que

podríamos denominar “ el efecto de contrainfluencia”, consiste en “brutalizar” los

lenguajes en los cuales se formó; simplificarlos al extremo y dejar aparecer los

mecanismos más primitivos y espontáneos de representación, grafía rítmica, color y

expresión por la mancha, la materia y la línea ( generalmente línea dibujada con la

materia de color, que vale también como pura materia). ( Fló; 1995;129) Esta

brutalización del arabesco decorativo de fin de siglo es una operación voluntaria y

reflexiva.

Es la búsqueda de un arte directo en el cual medios y fines se ajusten económicamente,

virtud que admiraba en las artes primitivas. “ Esto tiene que ver con la actitud básica de

Figari, que hay un buen sentido primordial que permite conocer una realidad que es

simple. Esa actitud básica que da lugar a su contradictoria utopía del hombre natural del

pasado y del hombre racional del futuro que corresponde a esa dualidad que el propio

Figari reconocía en si mismo. ( Flo; 1995; 130)

Su apreciación acerca que el arte debe satisfacer nuevas necesidades es desarrollada en

el proyecto pedagógico al frente de la Escuela de Artes y Oficios. Allí liberalizó el

régimen de estudios, amplió y jerarquizó nuevos rubros de producción artesanal –

cerámica, mimbrería, vitrales, escultura en madera, labores, etc- inspirándose en la

flora y fauna autórctonas asi como en motivos prehispánicos indoamericanos

contraviniendo a las modas importadas europeas. Estas actividades concretas de Figari

derivaban de sus ideas teóricas sobre una “ descolonización cultural” que afirma una

necesaria identidad americana en la producción de objetos y de ideas. De ahí su

búsqueda de interconexión entre el arte y la industria – similar al movimiento de las Art



and Crafts europeo – al que Figari intentaba imprimir un sentido de reivindicación

regionalista. ( Peluffo; 1999;95).

Este ensayo de llevar el arte a la industria en el ámbito local y americano significaba

poner en juego las posibilidades creativas y productivas del hombre de estas regiones

para materializar su propio ambiente, su propia calidad de vida. ( Peluffo,1999; 95) Era

un plan ambicioso de transformar a la humanidad a través del trabajo creativo; Figari se

adelantaba a la Bauhaus.

El proyecto arrojó resultados insuficientes en relación a los objetivos planteados, no

contó con apoyo del empresariado ni aún de su propio partido gobernante y, en 1917,

luego de dos años de inusitado esfuerzo, Figari renuncia a la dirección de la EAYO; sin

embargo, la experiencia dejará simientes en la educación técnica posterior.

Contemporáneamene, Barradas y Torres García introducen el lenguaje vanguardista no

sólo en Uruguay sino también en España, en el ámbito local que aún no estaba imbuído

del arte moderno, de ahí el reconocimiento que gozan en dicho país.

El compromiso entre lo artístico y lo vital es el centro de las preocupaciones de ambos

artistas. Los lenguajes aprendidos en las diferentes vanguardias europeas, lejos de

haberlos alejado de su lugar de origen, los ha adherido a él.

“Torres García y Barradas vivieron y trabajaron fervorosamente integrados al escenario

intelectual y al clima revulsivo de la “ cultura mediterránea”… Ambos artistas al

regresar a Montevideo ( Barradas en 1928 y Torres en el 1934) intentarán ajustar sus

definiciones estéticas a la realidad del contexto local y latinoamericano” (Peluffo, 113)

Rafael Barradas( 1890-1929) es un pintor atípico en el Montevideo del 900: proviene de

las clases populares, es autodidacta, se inicia en la caricatura, la ilustración, a través de

la publicación El Monigote y su pintura busca  aprehender el gesto de los personajes

con parquedad de recursos y en el entorno y circunstancias en que se presentan

proporcionando una gran fuerza expresiva que no descarta el humor.

No eran estas pautas del público ni de la crítica montevideanos. Explica en carta a Julio

Casal “ En mi país han sido muy indiferentes a mi esfuerzo; en mi país yo no intereso a

nadie” ( Peluffo, 1999;115)



Va a ser en España, vinculado a la vanguardia intelectual y artística, en sus viajes a

París y a Italia que va a entrar en contacto con el cubismo y el futurismo y, su

fundamental encuentro con Torres García en 1916 en que afirmará su vocación de

pintor moderno, inaugurando su “ vibracionismo” como muestra del dinamismo de la

vida urbana. Frente a este mundo va a desarrollar su serie de los Magníficos, donde se

aprecia influencia de Cézanne y del Cubismo.

La vuelta a Montevideo para morir a los pocos meses le va a impedir realizar su

proyecto de volcar la experiencia artística adquirida en Europa en la recreación de las

propias raíces sociales y culturales montevideanas: “ experimento una fundamental

necesidad como pintor…. Pintar en un sentido de evocación popular, en un alto sentido

del ritmo, sin sentimentalismo, sin poetismo….. sueño con un arte popular nuestro, y

utilizaré, para realizarlo, todos mis medios de pintor moderno” (La Razón,10-12-28

citado por Peluffo; 1999;129)

.

Si bien Barradas usa el lenguaje de la vanguardia, no comparte la postura de la

especificidad de la pintura ya que para él el tema - trátese de los magníficos, de los

estampones montevideanos ( personajes, olores, paisajes) - es fundamental para darle

identidad a su arte. Esto lo vuelve original.

Joaquin Torres García ( 1874 -1949) regresa a Montevideo en 1934 habiendo residido

29 años en Barcelona y 15 entre Nueva York, Paris y Madrid. Era un artista reconocido

internacionalmente pero, será el período montevideano el que permita – según Juan Fló

– “ dar algunas claves importantes para comprender toda su trayectoria” ( Flo;

1991;9).Por otra parte va a aportar a la realidad local una interpretación teórica del arte

y la pintura global, especialmente a través de su participación crítica en las vanguardias

europeas, que fue vivida con tensiones debido a que su concepción del arte es

incompatible con la prédica de la pura invención plástica de la mayoría de aquéllas.

El período de Barcelona se caracteriza por los frescos en estilo mediterráneo de gran

influencia del arte grecolatino en los temas y la estética. Los murales destinados a

edificios públicos cumplen con el objetivo de afianzar la identidad catalana y generar un

estilo que se reconozca como parte de la comunidad dando un sentido de pertenencia a

sus habitantes. Torres García traduce en los frescos  el pensamiento noucentista según

el cual Cataluña sería portadora de la tradición cultural mediterránea. Esto coincide con

su idea de un arte comprometido con la vida, trascendente.



Hacia 1917 sus encuentros con Barradas al que admira y define como un “ pintor de

tiempo presente” asi como su descubrimiento del ritmo de las ciudades van a acercarlo

al lenguaje de las vanguardias porque es la vía creativa que se le abre pero la misma fue

vivida con tensiones.

Juan Fló plantea que en los años que van desde 1926 hasta el regreso al Uruguay, la

obra del artista da el testimonio de una tensión entre 1.-la pintura de la tradición

renacentista, 2.-la propuesta de la vanguardia formalista y 3.-la concepción

torresgarciana de un arte que sirva para algo asi como una comunión con el orden

cósmico ( Fló;1991;14)

Llega a Montevideo en 1934 y en sus escritos plantea su aspiración a que el arte

primitivo no se limite a sus enseñanza formales sino que incorpore el sentido metafísico

del que están dotadas las culturas arcaicas. Ese sentido metafísico, esa aproximación del

arte a la religión y a la sabiduría es lo opuesto a la propuesta de las vanguardias que se

apropiaron sólo de lo estético. A su tesis de un arte identificado con el orden universal,

“Torres le da un sentido más fuerte, el de un proyecto de recuperación, en el Uruguay y

en Latinoamérica de la situación arcaica del arte. Tanto en su libro Estructura como en

cartas, el Maestro expresa que podrá “ no solo levantar un centro activo de arte bien

orientado, sino además, realizar obra monumental, que es mi gran ilusión” ( Fló;1991;

22)

La confianza en su realización la fundamenta en el hecho que Uruguay no tiene

tradición propia y es abastecido culturalmente desde afuera y esa debilidad es la

oportunidad de empezar de cero y volver a las raíces religiosas del arte y crear un arte

monumetal; el mapa puesto al revés con el Sur hacia arriba es la convicción de que en el

nuevo continente ese proyecto de un arte metafísico, anónimo,monumental y popular es

viable.

Sin embargo, su utopía está comprometida tanto por el ambiente cultural montevideano

que conoce las vanguardias superficialmente como por su necesidad de mantener sus

vínculos con los artistas vanguardistas que lo han prestigiado a su regreso al país.

Retoma la publicación de Círculo y Cuadrado – segunda época- manteniendo una

actitud cuidadosa con las corrientes y artistas europeos.



Según Fló, su pintura montevideana evidencia transformaciones que reflejan el

compromiso de Torres con el proyecto del Arte Constructivo y su disposición a

sacrificar la “ pictoricidad”  de sus obras constructivas de 1930 que suponía un vínculo

no roto con la pintura de la luz. Ese rasgo es desatendido en beneficio de los aspectos

estructurales. ( Fló, 1991;25)

Fló destaca que cuando cristaliza su concepción de Arte Constructivo, subsiste esa luz.

“ Y ese logro de un arte casi abstracto que ha conseguido robar a la pintura de la luz

cierto peculiar encanto, es más notable cuando la técnica es precisamente la técnica de

ésta última, la de las pequeñas pinceladas que dan lugar a innumerables pasajes y

contrastes” (Fló, 1991,26)

El autor reafirma que es esa pictoricidad y no los grafismos de signos – pez, ancla-sol-

casa- el verdadero anclaje que el Arte Constructivo mantiene con el lenguaje de la

realidad visual.

En el año 1938 se produce una crisis donde Torres anuncia en el Manifiesto 2 que cesa

sus conferencias y la difusión del movimiento constructivo al que declara muerto. Es un

período con contradicciones entre afirmaciones finalistas y escritos donde reafirma los

principios, las actividades de la Asociación de Arte Constructivo al tiempo que lamenta

las resistencias que ha ofrecido el medio al movimiento constructivo hasta expresar que

su atraso merecería una academia que enseñe la técnica imitativa. Es una etapa de

decepción y de toma de conciencia de la utopía proyectada en los años anteriores.

Desde el año 1942, la Asociación de Arte Constructivo queda reducida a una sociedad

de amigos para sostener un taller para la enseñanza individual de la pintura.Será el

Taller Torres García que caracterizará a la “ Escuela del Sur” al que se incorporarán

jóvenes entre los cuales estarán sus discípulos más valiosos: Francisco Matto, Julio

Alpuy,Gonzalo Fonseca, Zoma Baitler, Edgardo y Alceu Ribeiro, Horacio y Agustín

Torres Piña,Héctor Ragni,Luis Gentieu, Daniel de los Santos y Luis San Vicente. Entre

43 y 45 se incorporan Manuel Pailós,Jonio Montiel,Lincoln Presco,Elsa Andrada,Nelsa

Solano Gorga, Anhelo Hernández,Américo Spósito,Justo Manuel Aguilar. Entre 1945 y

49 se incorporan José Gurvich, Dumas Oroño,Rodolfo Visca, Guillermo

Fernández,Antonio Pezzino, etc.



El año 1944 es especialmente significativo ya que se realizan siete exposiciones del

Taller en diversas partes del país, se realizan las pinturas murales del Hospital Saint

Bois – única gran obra mural de Torres y sus discípulos-, se inicia la publicación de la

Revista Removedor y Torres recibe el Gran Premio del Salón Nacional.

Para Juan Fló la formación del Taller es el efecto final de la crisis desatada

anteriormente: “ surgido (…) de la resignación del maestro ante una realidad que no

soporta utopías,ese grupo de jóvenes inexperientes se transformó,en la escala reducida

que la realidad era capaz de admitir, en algo parecido a aquel movimiento de artistas

religiosos,obreros de un arte anónimo, que Torres había soñado impulsar en su tierra.” (

Fló; 1991;35)

En una sociedad sin una vieja tradición artística y sin obras representativas de la pintura

universal, la tarea pedagógica de Torres y de la Escuela del Sur agitaron el ambiente

cultural local promoviendo un análisis crítico del arte moderno en lugar de la simple

reproducción de los modelos europeos.

El Taller Torres García que sobrevive a la muerte del maestro hasta el año 1962  genera

un semillero de artistas, protagonistas del escenario plástico en las décadas siguientes,

algunos por el camino de la abstracción y otros por el figurativo, en el país y en el

exterior. Los concursos Departamentales e Interdepartamentales de artes plásticas junto

con la incorporación de los artistas como profesores en la Educación Media dan lugar a

talleres de pintura más allá de Montevideo, a la difusión de la enseñanza artística y a la

creación del Salón de Artistas Plásticos del Interior con sede en San Jose y al Salón de

Artistas Plásticos del Litoral con sede en Salto.

Contemporáneamente a la vida del Taller Torres García existen otros grupos de pintores

como Paul Cezánne, Carlos Federico Sáez, La Cantera, Grupo Ocho;otras preceptivas

pictóricas que abarcan desde las que promueven la vuelta a la temática del paisaje

natural, urbano, costumbrista; las que introducen el abstraccionismo concretista, el

informalismo o la búsqueda de la llegada del arte al pueblo a través del Club de

Grabado de Montevideo.

Teniendo en cuenta la extensión del Seminario Estética II, se ha provilegiado la

problemática del arte moderno y del arte contemporáneo y el análisis de los tres pintores

que introducen el arte moderno en Uruguay: Figari, Barradas y Torres García que se



apartan de “ pureza de la pintura” para hacer un arte original, identitario y con valores

extraestéticos.

Competencias

Identificar  las características y funciones del arte en sus diferentes manifestaciones, en

períodos- clave de la historia y en el marco de las distintas culturas, reflexionando

sobre las causas primordiales de las mismas.

Conocer los diferentes lenguajes formales y visuales, así como, las distintas técnicas

artísticas utilizadas por la humanidad en su devenir identificando  continuidades y

rupturas.

Utilizar de forma rigurosa el lenguaje específico y la terminología adecuada que son

propios de las diferentes manifestaciones del Arte.

Promover el análisis crítico y la sensibilidad necesaria para contemplar e interpretar

una obra de arte de manera de apreciar sus valores estéticos y relacionarlos con la

cultura que la ha generado.

Propiciar hábitos de visita a museos, exposiciones, centros culturales, espacios públicos

de modo de entrar en contacto con las obras artísticas.

Relacionar la vertiginosidad y simultaneidad de los movimientos de Vanguardia con los

cambios que en el terreno económico, social, cultural, científico y político impactaron a

los seres humanos en la primer mitad del siglo XX.

Reflexionar sobre el proceso de abandono del lenguaje mimético, la búsqueda de

autonomía, pureza y especificidad del arte de las Vanguardias.

Reconocer la peculiaridad de la obra plástica de los artistas vanguardistas uruguayos

apreciando sus cercanías y diferencias con los propósitos del arte moderno europeo.

Propósito clave

El propósito clave del Seminario de Estética  es promover una reflexión crítica del arte

comprendiendo que la actividad estética es una dimensión consustancial al mundo

humano- social. Proveer al futuro Tecnólogo en Itinerarios Culturales Sostenibles del

lenguaje técnico especializado de las artes plásticas; provocar la observación,

comparación y relación de los diferentes lenguajes expresivos, las temáticas y los

contextos con las valoraciones de cada momento asi como con las posibles

reconstrucciones de las mismas. Aplicar ese ejercicio conceptual-sensitivo al arte

uruguayo.



Unidad I.- Conceptualización del Arte Moderno, Contemporáneo y Posmoderno: del

arte como objeto al arte conceptual.

Propóstico clave ( Objetivo) Incorporar y distinguir los conceptos, características y

periodos de los movimientos del Arte Moderno y Posmoderno.

Competencias

(a las que contribuye)
Contenidos Actividades

Consultar diversas

fuentes de información

teniendo la capacidad

de analizar,

seleccionar,

jerarquizar, relacionar,

y contextualizar

expresiones plásticas.

Desarrollar la

capacidad de

observación para

identificar expresiones

plásticas y

relacionarlas con su

contexto espacial y

temporal.

Implementar el trabajo

en equipos, la

autonomía de gestión

Analizar, con espíritu

crítico a partir de los

conocimientos

adquiridos, la obra de

arte en sus diferentes

facetas: valores

La ruptura de la tradición

mimética. El Postimpresionismo

y la apertura del camino a las

Vanguardias del Arte Moderno.

La vía sensible: Vicent Van Gogh

y Paul Gauguin. La vía racional:

Paul Cézanne.

Irrupción de la Fotografía y su

impacto en las artes plásticas.

El concepto de Vanguardia.

Ruptura de la tradición mimética.

Diversidad de propuestas.

Importancia de los Manifiestos.

Dos tendencias estéticas: camino

subjetivo: Fauvismo,

Expresionismo, Dadaísmo y

Surrealismo por sus contenidos,

profundidad psicológica y

sensibilidad social,ética y

política, entre las más destacadas.

El camino objetivo o racionalista:

Cubismo y Futurismo

preocupadas por la renovación de

las Formas.

Distinciones y contradicciones

entre el Arte Moderno,

Contemporáneo y Postmoderno

Lectura bibliografía

indicada.

Trabajo en equipos

sobre propuestas

indicadas por el

profesor.

Clases- Taller a partir

de imágenes – films

familiarizar a los

estudiantes con los

diversos lenguajes

expresivos, temáticas y

técnicas y

procedimientos

artísticos.

Presentar y exponer

oralmente y por escrito

análisis crítico de una

obra, autor  usando

lenguaje técnico.

Posibilidad de asistir a

exposiciones de

Vanguardias o films

sobre el arte del siglo

XX.

Elaboración de fichas



formales, significado

iconográfico, técnicas

y procedimientos

artísticos, proceso de

elaboración y

mecanismos de

recepción.

Interpretar la obra de

arte en el contexto en

que se gestó y

relacionarla con otras

formas de expresión

cultural.

Irrupción de los Estados Unidos

como centro mundial del Arte

Contemporáneo.

Pollock y la “ Action Painting”

Los lenguajes de la

posmodernidad: el Pop Art.

Happenings, assamblages,

combine paintngs.

De la escultura a la instalación.

de registro. Informes.

Coordinaciones con

Itinerarios Culturales

Turísticos y

Arquitectura y

urbanismo

Unidad II.- Las artes plásticas en el Uruguay del siglo XX

Propósito Clave (objetivo): Reconocer las características de las artes visuales en el

Uruguay del siglo XX. Sus principales artistas, la relación con el lenguaje vanguardista

europeo, la temática “local- regional”  y la búsqueda de la utopia.

Competencias

(a las que contribuye)
Contenidos Actividades

Consultar diversas

fuentes de información

teniendo la capacidad

de analizar,

seleccionar,

jerarquizar, relacionar,

y contextualizar

expresiones plásticas.

Reconocer los

diferentes lenguajes

formales y visuales; las

distintas técnicas

Principales manifestaciones del Arte

Moderno en Latinoamérica

Muralismo Mexicano, Modernismo

Brasilero, Vanguardias en el Río de

la Plata.

Introducción a la problemática del

arte del siglo XX en Uruguay: Pedro

Figari, Rafael Barradas y Joaquín

Torres García.

Pedro Figari ( 1861-1938)

Actor social y político en el

Lectura bibliografía

indicada.

Trabajo en equipos

sobre propuestas

indicadas por el

profesor.

Ejercicios por

equipos de

comparaciónentre

los estilos

universales vistos en

la Unidad I y las



artísticas aprendidas

por los uruguayos

formados en Europa y

plasmadas en sus

obras.

Propender a un

aprendizaje autónomo,

con rigor y calidad

Desarrollar la

capacidad de organizar

salida de

reconocimiento e

interpretación de un

autor/obra/ exposición.

Reconocer  las

diferencias entre el arte

de los mvimientos

radicales de París del

siglo XIX y las artes

plásticas del país en

dicho período.

Montevideo del 900.-

Teórico del arte:” Arte, Estética e

ideal”

Proyecto pedagógico:E.A.Y

O.:trabajo creativo; relación arte-

industria: “descolonización

cultural”.

Obra plástica: períodos “ Buenos

Aires” y “París”: importancia del

tema; evocación- identidad.

Nativismo regionalismo.

Rafael Barradas ( 1890-1929)

Período montevideano hasta 1913:

ilustrador, caricatursita, paisajes

planistas.

Período europeo. Influencia del

cubismo y futurismo en su

Vibracionismo y clownismo.

Importancia del tema: arte popular e

identitario: serie los Magníficos,

estampones montevideanos.

Regreso a Montevideo: período

místico.

Joaquín Torres García( 1874-1949)

Barcelona: del Noucentismo al

descubrimiento del dinamismo de la

ciudad. Cambios en 1916-17.

Acercamiento al lenguaje de las

Vanguardias. Tensiones entre la

tradición de la pintura de la luz y la

abstracción. Pintura constructiva de

la etapa de París.

Visión extraestética del arte.

Período montevideano: Poética

torresgarciana determinante de su

artes visuales del

Uruguay del siglo

XIX

Presentar y exponer

oralmente y por escrito

análisis crítico de una

obra, autor  usando

lenguaje técnico.

Salidas de

reconocimiento al

Museo

de Bellas Artes Juan

Manuel Blanes;

Museo Nacional de

Artes Visuales.

Museo Pedro

Figari.Museo Torres

García; Museo José

Gurvich.

Museo CETP_UTU

Fundación Vaz

Ferreira

Torre de las

Comunicaciones

Antel.

Registro murales y

esculturas en

edificios  y espacios

públicos.

Elaboración de

fichas de registro.

Informes.



obra pictórica. Libros, Revista

Círculo y Cuadrado. Conferencias

Universalismo Constructico.Utopía:

América se reserva la misión de

recobrar el sentido arcaico de las

artes.

La Escuela del Sur: TallerTorres

García. Los Murales del Hospital

Saint Bois.

Muralismo y arquitectura.

Principales pintores surgidos del

Taller y expansión de la enseñanza

en diferentes departamentos del país:

Augusto y Horacio Torres, Edgardo

Ribeiro, José Gurvich; Francisco

Matto, Alceu Ribeiro, Gonzalo

Fonseca,Julio Alpuy, Guillermo

Fernández, Anhelo Hernández,

Dumas Oroño.

Panorama de las artes plásticas en

la segunda mitad del siglo XX.

Coordinaciones con

Itinerarios

Culturales

Turísticos y

Arquitectura y

urbanismo

.

.

SUGERENCIAS METODOLÓGICAS

Clases interactivas a partir de la lectura de la bibliografía indicada, trabajo de campo de

identificación y registro de obras pictóricas, escultóricas ubicadas en Museos, Centros

Culturales,Instituciones Públicas ( Palacio Legislativo, Centros educativos,

Intendencias, Entes Autónomos, etc) o en el espacio público.

Clase- Taller donde trabajar en subgrupos sobre la base de imágenes, films, que

promuevan la observación, sensibilización y reconocimiento de creatividad y

singularidad de las obras y los artistas. El Seminario Estética II coordina con Itinerarios

Culturales Urbanos VI, Arquitectura y Urbanismo II y las asignaturas vinculadas al

Proyecto de egreso.



EVALUACIÓN

La evaluación deberá ser coherente con la metodología y el perfil del egresado:

interactiva, continua, en equipos y fortaleciendo la presentación de temas en clase y en

prácticas de campo obligatorias vinculadas al Proyecto Final del Tecnólogo en Diseño

de Itinerarios Culturales Turísticos Sostenibles. Ese proceso de aprendizaje se realizará

de forma escrita a través de Informes y parciales semestrales. Se rige por el Reglamento

de Pasaje de Grado para Cursos Técnicos Terciarios del C.E.T.P.
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