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Ami Padre

Este afio 2016 tuvimos la partida precipitada de mi padre Jorge Castillo (1933-2016).
El llevé la exploracién de los caminos del arte a un plano concreto. Su fuerte
formacion estética forjada por su intuicion, sensibilidad y en los legendarios cursos
de Historia del Arte en la Facultad de Humanidades, dictados por Jorge Romero
Brest, donde también se encontré con mi madre, los llevaron a viagjar y viajar. Asf fue
formando su gusto, al tiempo que conocia por el mundo a muchos de los artistas,
arquitectos, directores de museos e intelectuales con los que forjaba una entrafiable
amistad. Esa trama de amigos en el mundo del arte le dio un lugar de pertenencia
donde quiera que fuera. Como Marchand privado ya era muy reconocido en el
exterior en las décadas del sesenta y setenta. Luego le tocd estar encarcelado

por sus ideas politicas por la dictadura militar durante seis durisimos largos afios.

El, como siempre, con su energfa creadora y su humor, lo vivié como si fuera una
dantesca pelicula surrealista llena de absurdos. Asf aprovechd esos afios para
estudiar, pensar y leer lo que nunca habia podido, como en los antiguos monasterios.
A su salida retomd poco a poco su vida habitual. Fue ahf que juntos fundamos en
1984 Galerfa Sur, que dirigié por muchos afios. Seguramente muchos nombres y
movimientos que actualmente reconocemos facilmente como Maestros del Arte del
Rio de La Plata o Latinoamericanos, no serian tan conocidos sin esa labor constante
de mostrarlos cuidadamente, con un buen catalogo, en un contexto coherente con
vocacion docente y museistica. Punta del Este fue elegida porque la consideramos
el marco ideal para mostrar las obras. La confluencia del publico uruguayo, con el
argentino y posteriormente brasilefio, europeo y americano fueron marcando los
nuevos horizontes hacia donde se tenia que mover la Galerfa. Hoy en dia evoluciond
hacia una propuesta mas internacional. La Galeria realizd en este periodo mas de
100 exposiciones en Punta del Este. A su vez, en estos afios colabord, promovio,
realizé y curd importantes muestras museisticas de artistas del Rio de la Plata en
Museos, Fundaciones y Bienales de América y Europa. Asi mismo la Galerfa se abrié
desde un principio a la insercién internacional, participando, hasta la fecha, en mas
de 100 ediciones de importantes ferias de arte.

El legado de mi padre es muy grande. Juntos nos divertimos viajando mucho durante
los ultimos 30 afios, viendo o participando de exposiciones y ferias, encontrandonos
con amigos. Siempre era un placer descubrir algo nuevo o revisar un artista clasico
en un museo. Haclamos un esfuerzo en tratar de desentrafiar las nuevas propuestas
estéticas del Arte Contemporaneo, muchas veces aridas o incomprensibles, tratando
de buscar lo méas esencial. Seguramente a través del espiritu de Joaquin Torres
Garcia y del Taller fue que ambos nos acercamos al mundo Precolombino y Africano,
convirtiéndonos en coleccionistas, disfrutando cada nueva pieza que encontrdbamos.
Tal vez la visién méas antropolégica de Graziella, mi mujer, y mia, ayudé a que mi
padre se fuera interesando mas en el Arte Popular, lo que se convirtié en un ritual de
ir juntos cuando viajabamos, a buscar la pieza mas interesante, graciosa o primitiva.
Comienza pues una nueva etapa en Galerfa Sur. Los cambios se seguiran dando por
el recambio generacional. Por suerte ya tenemos la tercera generacion incorporada
en la Galerfa que seguramente ira marcando los rumbos a seguir. En el Arte nada es
estatico siempre es dinamico. Yo seguiré dirigiendo la Galerfa Sur como lo he venido
haciendo desde el 2004.

Seguramente la energfa de mi padre nos acompafara por los caminos que
emprendamos.

Ati Papd, mi mas profundo homenaje y gracias por haber podido compartir contigo
este mundo tan rico y fascinante.

iHasta siempre!

Martin



Luis Felipe Noé, Rémulo Maccié y Clorindo Testa




LOS TRANSGRESORES,
TREPIDANTES (Y FABULOSOS)
ANOS ‘60:

Angel Kalenberg

Ese fue un tiempo revuelto.

Casi simultdneamente, en Europa, en los Estados Unidos, en América

Latina, se produjeron manifestaciones artisticas que radicalizaban ain mas
los cuestionamientos al arte tradicional y a los museos, planteados por las
vanguardias histéricas de las primeras décadas del siglo XX, encabezados

por los futuristas. (Filippo Tommaso Marinetti, autor del primer manifiesto

del futurismo y el primer tedrico del arte moderno en apelar a la violencia,
sostenfa que "un automaovil en movimiento es mas bello que la Victoria de
Samotracia").

En efecto, la década del '60 del siglo pasado fue propicia para rebeldias varias
(y no sélo en el campo de las artes plasticas). Asi, se sucedieron los happenings;
las performances; las instalaciones; los ensamblajes; el pop art (el europeo
rechazaba el consumismo, mientras el norteamericano lo consagraba, actitud
congruente con una “estética de la abundancia”). En ese entonces emergieron,
también, los hippies, el movimiento beatnik y la poesfa concreta; mientras la
muUsica aleatoria y la musica concreta se habfan consolidado, ya se insinuaba
el rock and roll. El conjunto de todas estas manifestaciones rupturistas logré
expandir el campo del arte. No por azar se ha teorizado acerca del “esplendor
de los sesenta”.

Fue también durante esa década que se consumaron las revueltas
estudiantiles del Mayo francés, que despertaron repercusiones a lo largo y
ancho de Occidente. (Aquf permitaseme un recuerdo. En Paris los artistas
celebraban sus asambleas en la Escuela de Bellas Artes o en el teatro Odeon.
En una de ellas, se resolvié que un piquete de artistas, integrado por Julio Le
Parc, se dirigiera a una de las fabricas de automaéviles para movilizar a sus
obreros. Advertida la policia, como Julio no era ciudadano francés, le costo la
expulsion de Francia. Y pese a los esfuerzos de un pufiado de asambleistas
ante la esposa de Pompidou a fin de que intercediera a favor del artista, Le



Parc hubo de abandonar Francia, a donde recién pudo regresar varios afios
después.)

En Argentina, segun el notable escritor Tomas Eloy Martinez, a la sazén jefe de
redaccion del semanario Primera Plana, “Dos fendmenos culturales permitieron
que la Argentina, sofocada por golpes militares de fundamentalismo casi
medieval, respirara algunas brisas de la vanguardia en los afios 60. Una fue

la revista Primera Plana que, desde mediados de 1964 [...] impuso nuevas
costumbres, descubri6 a los nuevos talentos de la literatura, la musicay la
pintura... Y el otro fenédmeno fue el Instituto Di Tella, que dio cabida a todas las
formas de renovacion de la cultura, en especial en las artes plasticas, la musica
y el teatro”. En la vision de la ensayista Beatriz Sarlo, refiriéndose a la revista,

en los sesenta ... Se abrfa un curso de transformacién desde cierto tipo de
intelectual mas tradicional a este intelectual de la década del 60, cuyo 6rgano
periodistico por excelencia podia ser Primera Plana [...] Es parte de lo que fue
un movimiento de contestacion global total, que conduce tanto a las formas
estéticas tradicionales, como a la de las formas tradicionales de hacer politica...”.
Con respecto al Instituto Di Tella (ITDT), el director teatral Alfredo Rodriguez
Arias recuerda: "Muchas actividades diferentes se desarrollaron en el mismo
edificio. Gente con diversas ideas encontraba alli un lugar donde expresarse”. En
tanto, el inglés Lawrence Alloway sentencio: “los afios sesenta fueron excitantes
para los jovenes... El Di Tella cred una atmdsfera, una creatividad muy euférica 'y
poli estilistica en la ciudad misma”.

El director del Centro de Artes Visuales del ITDT, el legendario critico y exdirector
del Museo Nacional de Bellas Artes de Buenos Aires, Jorge Romero Brest,
resumio: “los insultos, etc., que nos prodigaban era la prueba de hasta qué
punto la bofetada habia llegado... Yo siempre digo: se destruye para crear; no
se destruye para permanecer en la destruccion... les estabamos destruyendo

la base de lo que ellos entendian por arte... pero eso no permitia suponer que
estdbamos echando las bases de un nuevo arte”.

El semidlogo Eliseo Verdn sostuvo que “Por algunos afios, gracias al Instituto
entre otras cosas, uno no se sentia aislado de lo que pasaba en el mundo...".

En efecto. El Centro de Artes Visuales del ITDT, por ejemplo, mostraba a los
argentinos (y a muchos latinoamericanos), en tiempo real, la mas significativa
produccion artistica internacional, a través de exposiciones temporarias y
premios nacionales e internacionales, al tiempo que invitando a integrar los
Jurados a expertos célebres del exterior como los holandeses Willem Sandberg,
y Edy de Wilde, a los franceses Pierre Restany, Jacques Lassaigne y Otto Hahn,

a los norteamericanos Clement Greenbergy James Johnson Sweeney, y a

los ingleses Lawrence Alloway y Alan Bowness, les permiti¢ descubrir el arte
argentino, y promoverlo en el circuito internacional del arte.

En aquellos afios, un grupo de uruguayos, entre los cuales German Cabrera,
Alicia Conforte y Amalia Nieto, viajabamos con frecuencia a Buenos Aires para
acercarnos al arte del mundo a través del Di Tella. En mi caso, se afiadia el
deseo por conocer su funcionamiento detras de bambalinas, para adaptarlo



N

s

- a.. -
e
wie 3%
-l
.
.”tt‘
.
B




al proyecto que ya estaba en ciernes: la apertura del Instituto General Electric
(IGE). Desde el comienzo encontramos la mejor buena disposicion tanto de
Romero Brest, como del subdirector Samuel Paz Pearson, para trasladarnos
toda la informacién necesaria, asi como para ponernos en contacto con los
tedricos y artistas argentinos. Asi, fue Romero quien nos sugiri¢ los nombres de
los artistas Clorindo Testa y Anibal Carrefio para integrar el jurado del Primer
Salén de Pintura Moderna del IGE, que tuvo lugar en 1963. Al afio siguiente seria
el propio Samuel Paz miembro del Segundo Salén. Mas adelante se coordinaron
algunas exposiciones de artistas argentinos: Julio Le Parc - quien arrib¢ al IGE,
luego de su presentacion en el IDT, ni bien obtuvo el Gran Premio en la Bienal
de Venecia y sobre quien el propio Romero dicté una conferencia -, Antonio
Berni, Jorge de la Vega, Rbmulo Maccid, Nicolds Garcia Uriburu, Carlos Alonso,
Anibal Carrefio y Miguel Ocampo.

También fue muy nutrido el intercambio del IGE con el Centro Latinoamericano
de Altos Estudios Musicales del ITDT.

En pocas palabras, las repercusiones montevideanas de la actividad del ITDT de
Buenos Aires, plataforma de lanzamiento de los Nuevos Figurativos argentinos
y el pop art, movimientos surgidos en obvia reaccion a la pintura tradicional,

que replicaban la avanzada del arte en el mundo, tuvieron mucho peso en
Montevideo.

Luis Felipe “Yuyo” Noé y Clorindo Testa, irrumpieron en los transgresores,
trepidantes (y fabulosos) afios '60. El primero formando parte del grupo
entonces llamado “La Otra Figuracién” o “La Nueva Figuracion”, y Clorindo Testa
ya habia visto realizado su icdnico proyecto arquitecténico para el Banco de
Londres y América del Sur de Buenos Aires (actualmente Casa Central del Banco
Hipotecario). Dos incomparables maestros, protagonistas del arte, la reflexion y
la arquitectura a escala latinoamericana. De la pintura y la teorfa artistica Noé.
De la pintura y la arquitectura Testa.

LUIS FELIPE NOE: ESTRUCTURAR EL CAOS

Si tuviera que trasmitir verbalmente el impacto

que producen las pinturas de Luis Felipe “Yuyo”
Noé, tendria que parafrasear al genial Franz Kafka,
cuando escribe en su diario acerca del sueco August
Strindberg, gran escritor, y pintor aficionado y
fotégrafo: “Esa rabia suya, esas paginas obtenidas

a pufietazos”; “no lo he leido por leerlo sino para
estrecharme contra su pecho. Me siento bien después
de leer a Strindberg.”

En su libro Antiestética (publicado en Buenos Aires
en 1965, del cual conservo un ejemplar autografiado
por el artista ese mismo afio), Noé sostiene: “El arte
es el fruto, ante todo, de un hombre histérico mas
que de un ser singular. El artista es un instrumento
de la historia. [...] El artista no es un rebelde contra
la sociedad. Es un hacedor de ésta [...] El artista es




un adelantado de la propia sociedad y va sefialando la capacidad de ésta para
acceder a nuevas cosas [...] El artista estd inmerso en lo social.” Por lo mismo,
puede sostenerse que Noé es un artista con indomable curiosidad, histérica,
social y politica que aspira a asumir el caos de la sociedad actual.

“Mi pintura, como la flamenca -ha escrito-, debia reflejar mi sociedad, sus
tensiones y oposiciones. Es en esa época que empiezo a pensar en el caos. [...]
Caos para mi no es desorden sino un orden latente, un orden formulandose,
algo que como el agua de un caldero estd en permanente ebullicion. [...] El caos
no es desorden sino el momento de la busqueda de otro orden”. [...] En toda
mi obra ha habido siempre una seria preocupacion estructural. No quiero ser
dominado por el caos, quiero asumirlo. [...] En una visita que Lawrence Alloway
hizo a mi taller en Nueva York... él habl¢ del ‘caos como estructura’. Me encanté
la idea”. “Rechazo a la solemnidad de la pintura”.

Cuando llegd a Nueva York “Estaba en el nacimiento del pop art sobre el que
aun no habfa un solo libro. Era la época de los hippies, el momento en que el
rock empezaba a asomar la cabeza. Era plena guerra del Vietnam [...] lo que mas
me llama la atencidon es como una sociedad logra asumiry, en algun sentido ver
desde afuera su vida cotidiana, y la pasa a enunciado estético. [...] Yo pensaba
que el pop no era lo nuestro. Lo nuestro era el caos, el desorden. [...] Yo trataba
de superar los limites de la figuracion y de la abstraccion”.

En su pintura, poblada de fantasia e inteligencia, hay riesgo, pero no
ambigledad.

La fuerza singular de las pinceladas de sus cuadros, extrafiamente agitadas,
parecen representar algun estado primordial, algo asi como un entorno natural
de desorden.

Cuadros entre abstractos, informales y figurativos, con caras, figuras y animales
salvajemente distorsionados (a veces las distorsiones son extremas), ejecutados
con pinceladas febriles en colores de paleta alta. De hecho, su obra de gran
audacia pictérica esta centrada en la expresividad, y nos sumerge en las
profundidades del caos urbano que desea estructurar.

Con cierta frecuencia pinta sobre lienzos de gran formato, como los que
empleaban los expresionistas abstractos norteamericanos.

Dos hechos le inducen a volcar su mirada también sobre la naturaleza. Por

un lado, el haber alquilado una casa en El Tigre le permitié “tener una relacion
bastante nueva con el paisaje”, proponiendo una novedosa interpretacion

del mismo como algo inestable, acaso irracional. Ademas, a instancias de un
amigo brasilefio visitd el Amazonas, “ahi —en Barreirinha- me quedo un tiempo
no muy largo pero que alcanza para que el paisaje amazénico me impresione
muchisimo”. Claro, antes de que la siniestra deforestacion avanzara.
Seguramente le hubiera gustado enterarse, como acaba de anunciarse, que

en el suroeste de la deforestada Amazonia se encontrd un enorme complejo
arqueoldgico formado por al menos cuatrocientos geoglifos repartidos

por aquel territorio. Todavia es incierto si esta extensa red de estructuras
monumentales sirvié a fines militares, religiosos o de gestién de recursos, pero



a través de la datacion por carbono se puede inferir que estaban ocupadas
entre los afios 900 y 1500 de la era actual, y que esta region fue habitada por
sociedades amerindias cuyos disefios espaciales produjeron transformaciones
notables en el paisaje del bosque.

Desde el punto de vista formal, a Noé le ha interesado, ya en los comienzos el
bastidor como estructura implicita de la pintura, “siempre me fascind... como
un elemento plastico mas en juego”. Por ende, hablara del “cuadro dividido”,

es decir de romper con el marco del cuadro. Al trabajar sobre bastidores
recortados (y, por tanto, emplear marcos irregulares, que acompafian el recorte
de los bastidores de sus pinturas), el marco fluctda, deja de ser frontera, y

da lugar a la contaminacion del adentro del cuadro con el afuera, y viceversa,
relegando al abandono la concepcion del cuadro como “organismo continente”.
A partir de entonces, ha de procurar una compartimentacién dentro del cuadro
o le afiadira una suma de pequefios cuadros, también recortados, fuera del
soporte central, pegados a éste, y unidos por la narrativa, tal como podemos
apreciar en Consorcio. Recordemos que los artistas del grupo rioplatense MADI
(y, entre ellos, particularmente el uruguayo Rod Rothfuss, autor del ensayo

El marco recortado, pionero en la materia) teorizaron y experimentaron con

la problematica del marco real, rechazandolo porque constrefifa la libertad
creadora. A partir de estos artistas hubo un antes y un después en la historia del
marco. Desde el Renacimiento y hasta entonces, la aceptacion del marco habia
sido indiscriminada.

El bastidor de otras pinturas responde a la misma voluntad, tal como acontece
con: Globalizacion (asume la forma del pez grande, con ojo avizor, que se
come al chico); Avanzando (son como piernas y cabezas, avanzando; en este
cuadro configura personajes dentro de ritmos paralelos, que evocan a José
Gurvich); Circunstancialmente (el artista profundiza la vision de las cosas: un
rostro completamente escrito -;homenaje a Peter Greenaway?-, otro rostro
semejante a un mascaron de proa
expresa la velocidad con la que

el ser humano y la sociedad van
cambiando); Blue (claro homenaje
a la musica homoénima resuelto
como una forma sinestésica: el
artista mueve su composiciéon con
ritmos que pueden asociarse al
sonido); Avanzando entre dudas (es
América Latina la que avanza entre
dudas); £/ teatro es la vida (¢la vida
sera el teatro para Noé?). Estos
cuadros patentizan que -segln
Noé asegurd hace veinte afios-
“me interesa la dialéctica entre la
precision grafica y la imprecision
sensorial plastica y el juego




lingUistico entre lo escrito y lo
pictérico”. Por ello, en los titulos
de sus obras suele recurrir a la
ironia y al oximoron, como otra
manera de entender el caos.

En cambio, se mantiene dentro
del poligono regular en Hombre,
pintura monocromatica,
superpone sobre una superficie
totalmente texturada la

silueta lineal de un rostro con
independencia del fondo; sobre
bastidor rectangular; en Ante el
misterio opera con ritmos que
se enrulan o se encrespan, los
que permiten advertir una cierta familiaridad con la obra de Hundertwasser);
mientras que en Pareja contempordnea establece una dialéctica entre textura
y perimetro, machimbrada a la manera de una tesela libre, o en alusion a los
fractales.

“Las caracteristicas de esta etapa —escribié Noé refiriéndose a sus obras
actuales que mantienen la vitalidad creativa de siempre- son: nuevamente

la referencia al plano como soporte de la obra, la orquestacién abstracta

de ésta, mas allad de multiples referencias figurativas, y la valoracion de la
relacion entre la lineay el color para determinar un ritmo envolvente. Estoy
interesado en superar el limite entre dibujo y pintura... El concepto de pintura
creo que debe entenderse en el mundo actual como el arte de la imagen (en
tanto cosmovision del mundo)... Pero mi forma de entenderme con ella sigue
siendo manual. Esto lo digo porque, tal vez, una constante preocupacion que
me acompafia en miviaje es el limite de la pintura como medio idéneo para
reflejar el mundo de hoy, o sea, el de lograr una imago mundi actual”,

TRIBUTO A CLORINDO TESTA

Hijo de padre italiano y madre argentina, nacié en
Napoles “porque mi padre, quiza por romanticismo,
queria que yo naciese en Italia”. A sus cinco meses, la
familia volvié a Buenos Aires y, desde entonces, esy se
quiso argentino. Con posterioridad a uno de sus viajes
a Europa en 1949 declard “Uno siempre elige lo que

Con los afios me di cuenta de que quise dejar pasar

la oportunidad”. Durante ese viaje, en los museos se
conmovid frente a las obras de ciertos artistas: Paolo
Uccello, Sandro Botticelli, Giacomo Balla, Umberto
Boccione, Paul Klee, Pablo Picasso, Amedeo Modigliani.
Y también frente a las mascaras africanas, que supo
coleccionar.

hace. Pude quedarme en Europa a trabajar y no lo hice.



Pintor y arquitecto (autor, entre otras, de la emblematica Biblioteca Nacional
de Buenos Aires), para Clorindo el artista es inseparable del arquitecto,

pues no vacila en emplear los cédigos del lenguaje de la arquitectura para
expresarse como artista: Clorindo es capaz de pintar un ratén en planta y en
alzado. Y el arquitecto es inseparable del artista, ya que para sus proyectos
arquitectonicos apela al repertorio visual del arte. En palabras de la filbsofa
Rosa Maria Ravera: “Testa es pintor, pero no mas de caballete; su pintura llega
a ser algo asi como una inscripcion, que tanto puede depositarse en la tela
como en papeles en serie, en un complejo arquitecténico o en un anotador de
oficina. La pintura no queda, pues, limitada al objeto pictérico concebido como
un cuadro, y se extiende al disefio, al proyecto, a la arquitectura y al objeto”.
Dicho de otro modo, Clorindo Testa hizo arte en arquitectura y arquitectura en
el arte.

Podria sefialarse que tal confluencia no es inédita en la historia. Ya en el
Renacimiento, Miguel Angel y Vasari, o en el Barroco, Bernini, y también en
nuestro siglo, desde los sesenta, Donald Judd, Siah Armajani, Friedrich Kiesler,
Hans Hollein, Luc Deleu, Coop Himmelb(l)au, intentaron -con desigual fortuna-
alcanzar la convergencia de los territorios técnico-cientifico y artistico.

El constructivista suizo Max Bill se destacd simultaneamente como arquitecto
y como artista, pero fue sobre todo Le Corbusier (acerca del suizo Clorindo
afirmé: “fue mi modelo, tanto en el periodo universitario como después. Nunca
me fijé en otros arquitectos”), quien tuvo el mérito de haber explotado la
complementariedad de sus multiples talentos.

Su produccidn artistica atravesd varios momentos. Hacia 1952, irrumpe con
una serie de pinturas figurativas cuyos motivos seran, entre otros: gruas, botes,
bicicletas, etc., para desembarazarse luego de las figuras y el color (usara
blanco, negro y grises) e incurrir, por un breve periodo, en la abstracciéon o en
el informalismo. Aun cuando es dificil caratularlo dado que: “Cuando hago mis
cosas, como sefialé el propio Testa, no pretendo ser fiel a ninguna influencia. A
mi no me importan las modas, ni me importa que la vida me deje de lado”. Con
obras de ese periodo obtuvo el Primer Premio en la Bienal de Punta del Este
(1957).

Fue en ese tiempo cuando Aldo Pellegrini sostuvo que Testa habia creado
“alguna de las obras mas notables de la pintura argentina en los Ultimos
tiempos”.

Mas tarde, acudira a soportes no convencionales (cartén, durabor, papel), y al
sopleteado de colores primarios con aerdgrafo, y también recurre al uso del
pastel.

Los criticos argentinos definen otro momento creativo de su obra como

“una metafora sobre la nueva Edad Media”, en la que el artista recuperay le
confiere protagonismo a la figura humana, que también pinta en paleta alta
con aerdgrafo, en ocasiones, y opta -como algunos miembros del movimiento
francés Supports-surface- por la tela o el papel libre sin bastidores, amarrados al
muro con cinta adhesiva.
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Entretanto, la celebridad internacional de
su obra de artista y de arquitecto iba en
aumento. Algunas de sus series de cuadros
ya se habian constituido en verdaderos
acontecimientos. Por ejemplo, £/ grito, serie
de cinco lienzos, evoca al Munch de £/ grito,
alusion a una estridente respuesta acustica
a la angustia cosmica. Testa encapsula

sus formas, para potenciar la capacidad

de expresion de la angustia. En la obra de
ambos, la boca -de la cual se desprende

el grito- esta subrayada, encerrada por un
poderoso trazo que la siluetea, (y predomina
sobre la cabeza que, a su vez, predomina sobre el cuerpo). Esta es la vertiente
expresionista clara en el cuadro de Munch, y soterrada en el de Testa.

La serie de tres obras Adquisicion de una personalidad muestra, tal como indica

el titulo, el proceso de adquisicion de una personalidad. En la primera aparece

una figura todavia informe: un solo 0jo, la boca (pintados de rojo), y lo demas
desdibujado. En la siguiente el personaje se va definiendo. Y en la tercera luce
completo, y exhibe lo que sera propio de esa persona: un hombre integrado
socialmente que sigue todas las reglas y alcanza a disponer de todos los atributos
de alguien importante. Si bien todos tenemos algo propio siempre, aun cuando el
ser humano todavia esté en una nebulosa, ir adquiriendo una personalidad significa,
en estos cuadros, la asimilacion de una personalidad que toma como modelo a otro,
imitando a otro: un jefe, un director, un presidente. Testa grafica, pues, un proceso
sicoldgico de identificacion con ciertos modelos de la sociedad de aquel momento
(ahora dejo de ser frecuente el uso de corbatas, por ejemplo). El personaje se
convierte en alguien producto de la imitacion y, por consiguiente, sin nada personal
por dentro. Pues la transformacion que se da por fuera, también se da por dentro,
y es lo que se muestra a los otros y permite relacionarse con ellos desde una cierta
posicion. Como el artista no confiere ninglin signo personal al personaje, sino que
todo es producto de la asimilacién, en lugar de Adquisicion de una personalidad,
esta serie pudo haberse titulado Asimilacién de una personalidad.

Con Autorretrato con bicicleta, habida cuenta que ya habia pintado bicicletas en sus
comienzos, es licito inferir que Testa “vuelve a la infancia pero también al comienzo
de su obra artistica”.

Inscripciones B resulta coherente con Autorretrato con bicicleta. Aqui el artista opera
un regreso a la invencion infantil dibujando signos como letras, palabras, nimeros,
rayuelas, garabatos, inscriptos en el espacio del lienzo, que el artista procura
ordenar.

Sus signos trasmiten significados flotantes, a diferencia de la intencionalidad precisa
de los graffiti que suelen alojarse en los muros. Sin embargo, este cuadro (y toda la
serie) puede considerarse una variacion del cuadro los Graffiti esparioles sobre un
muro de Cuzco (1583), que Testa presentd en la Bienal de Venecia (1986), en el que
subyacia el tema “de la trasculturacion y el mestizaje en nuestra América”, mientras



que en Inscripciones B importan las inscripciones en si mismas, en tanto sefiales de
filiacion de la percepcion del adulto.

TESTIMONIO DE ADMIRACION Y AGRADECIMIENTO.

Cuando asumf la direccion del entonces llamado Museo Nacional de Bellas Artes (1969,
hoy Museo Nacional de Artes Visuales) de Uruguay, adverti que el edificio no reunia las
condiciones para presentar exposiciones ni para albergarlas, razén por la cual resultaba
indispensable reformarlo. Sin dudarlo, le encargamos el proyecto a Clorindo Testa,

con quien habiamos forjado una sélida amistad, y seguiamos en contacto desde su
participacion en el jurado del Primer Salén de Pintura Moderna del IGE.

He aquf una minima resefia de los innumerables cambios que proyecté. A fin de
reconectar la sede del museo con el entorno publico se resolvié reorientarlo. Sin
embargo, para entrar a las salas de exposicion con la nueva orientacion se oponia

un muro ciego de grandes dimensiones: 44 metros lineales de largo por algo méas

de 7 metros de alturay un espesor... de un solo ladrillo. (De puro milagro, nunca

se derrumbd: no tenia incorporado ningun tipo de estructura que asegurara su
estabilidad.)

Era inevitable practicar varias aberturas al fragil muro ciego. Las aberturas, proyectadas
por Testa, se resolvieron como porticos de hormigdn armado con forma de pagodas,
las que, a su vez, lo dotaron de seguridad estructural.

Con la nueva orientacion, lo que antes era uno de sus laterales actuaria como fachada.
Su ritmo de columnas delgadas no sefializaba el acceso. Testa imagind una solucién de
alto impacto visual y reducido costo: escondié épticamente las columnas generando
un sentido horizontal del disefio que se resolvi adosandoles chapas canal de
fibrocemento, pintadas de rutilantes colores primarios -como se ve hasta hoy dia-, que
destacaban con nitidez la entrada al Museo. La nueva fachada, fachada de artista, se ha
convertido en un icono montevideano.

No sélo eso. Para proteger el Jardin, cuando el museo no esta abierto al publico, se
cerco el predio con un enrejado perimetral también disefiado por Clorindo.

Visto a la distancia, el Museo pasé de ser un edificio modesto e inadecuado para la
funcién, a constituir un Museo que es una de las postales de Montevideo.

Desde 1969 Testa sigui¢ colaborando ininterrumpidamente con el MNAV. Cierta vez,
alla por 1995, me acerqué a
saludarlos a ély al arquitecto
austriaco Hans Hollein (premio
Pritzker de arquitectura, autor,
entre otros, del proyecto del
Museo de Arte Moderno de
Frankfurt y del Museo Abteiberg
en Monchengladbach), y Testa le
susurra: nuestro comun amigo
Kalenberg es mi cliente mas

fiel: hace mas de 25 afios que
colaboro con el museo.

Lo que omitio decir, por
delicadeza, fue que todo lo
hacia en forma honoraria.







Clorindo Testa



Sombrero rojo
1980

Pastel sobre papel
53 x 53 cm

Piernas Rojas
1980

Pastel sobre papel
50 x 50 cm

20



21



22

Adquisicién de una personalidad
1979

Pastel sobre papel
50x70 cm - cada una
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Autorretrato con bicicleta
1983

Técnica mixta sobre tela
180 x 60 cm






El Grito

1976

Aerdégrafo sobre tela
70 x 70 cm - cada una
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Decubito |

1968

Acrilico, tela y bastidor
81x81cm
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Supino |

1968

Acrilico, tela y bastidor
81x81cm




Inscripciones B
2012

Acrilico sobre tela
150 x 150 cm
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NUmeros y letras, clasicos y modernos
2008

Acrilico sobre tela

100 x 100 cm
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Pequefia ciudad con plaza en el centro
2008

Acrilico sobre tela

150 x 150 cm
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Azul en el centro del cuadrado
2010

Acrilico sobre tela

150 x 150 cm






Espacio lleno
2010

Acrilico sobre tela
150 x 150 cm
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Manchas azules
2010

Acrilico sobre tela
150 x 150 cm
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Rayas de color
2011

Acrilico sobre tela
150 x 150 cm
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Celeste

2011

Acrilico sobre tela
150 x 150 cm
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Luis Felipe Noé
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Y aqui andamos
1997

Acrilico sobre tela
195x 172 cm






La extrafia relaciéon santidad demonio - Frente
1989

Acrilico sobre tela

190 x 130 cm
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La extrafia relacién santidad demonio - Dorso
1989

Acrilico sobre tela

190 x 130 cm
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Avanzando entre dudas

2014

Acrilico y tinta sobre papel y tela
209x129,5cm
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Pareja contemporanea
2015

Acrilico y tinta sobre tela
184 x 137 cm
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Hombre

2015
Tinta y acrilico sobre tela y madera

100 x 100 cm

58






Blue

2015

Acrilico y tinta sobre tela sobre
poliestileno expandido

100 x 105 x 22 cm

60












Facetas

2015

Acrilico y tinta sobre papel, telay
poliestireno expandido

200 x 110 x 60 cm

64






Consorcio

2016

Tinta y acrilico sobre tela
125x95cm

66







La ola corregida

1986 - 2016

Acrilico y tinta sobre tela
70 x 100 cm

68
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Asi nomas

2012

Acrilico, tinta, collage sobre papely
objetos sobre papel artesanal

98 x 146 cm
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Datos
2014

Acrilico y tinta sobre papel
145 x 200 cm

72






Refugiado sin refugio
2016

Tinta y acrilico sobre papel
56 x 77 cm

74






Urbano

2013

Acrilico y tinta sobre papel
120 x 150 cm

76






Circunstancialmente otro
2016

Acrilico y tinta sobre tela
220x 270 cm













Clorindo Testa

Nace en Napoles, Italia, el 10 de diciembre de 1923. A
los seis meses llega con sus padres a la Argentina. En
1948 egresa como arquitecto de la Universidad Nacional
de Buenos Aires. Un afio mas tarde se instala en Italia

y viaja a Espafia y Francia; regresando a Buenos Aires
en 1957. Al afio siguiente realiza su primera exposicion
individual en la Galerfa Van Riel en Buenos Aires.

En 1953 participa de la muestra “Grupo de Artistas
Modernos de la Argentina” junto a Tomas Maldonado,
Alfredo Hlito y Enio lommi, entre otros, realizada en

el Museo de Arte Moderno de Rio de Janeiro, que se
trasladara luego al Stedelijk Museum de Amsterdam. En
1956 participa de la XXVIIl Bienal de Arte de Venecia y
en 1958 es seleccionado como Envio de Argentina para
la Bienal Internacional de Punta del Este, obteniendo el
Primer Premio. Al afio siguiente realiza una exposicion
individual en Galerfa Bonino, Buenos Aires. En 1960 se
presenta con el Grupo de los cinco con José Antonio
Fernandez Muro, Sarah Grilo, Miguel Ocampo y Kazuya
Sakai en el Museo Nacional de Bellas Artes de Buenos
Aires. Un afio después le hes otorgado el Primer Premio
Nacional del Instituto Torcuato Di Tella. En 1962 es Envio
de la XXXI Bienal de Arte de Venecia. Durante 1963y
1964 su obra se presenta en “New Art of Argentina”,
exposicién itinerante organizada por el Walker Art
Center of Minneapolis y el Instituto Torcuato Di Tella,
Estados Unidos. En 1968 presenta “Apuntalamiento
para un museo” en la exposicion “Materiales, Nuevas
Técnicas, Nuevas Expresiones” para el Museo Nacional
de Bellas Artes de Buenos Aires, obteniendo el Premio
Somisa. En 1972 participa primero como artista
invitado y luego como integrante del Grupo de los 13
en el CAyC (Centro de Arte y Comunicacion), fundado
por Jorge Glusberg. Hace numerosas muestras en
galerfas, museos, universidades y diversas instituciones,
en Madrid, Lima, Varsovia, Helsinki, Berlin, Londres,
Bruselas, Paris, Caracas, Copenhague, México, Rio de
Janeiro, Tokio, Dublin, Buenos Aires y varias ciudades de
los Estados Unidos. En 1976 es nombrado Académico
de nUmero de la Academia Nacional de Bellas Artes,

82

Argentina. Un afio después es Primer Premio con el
Grupo de los 13 en la XIV Bienal de San Pablo (Premio
[tamaraty). En 1979 realiza la instalacion “Permanencia
de un rastro” en la exposicion “El arte y la mascara” con
Libero Badii, Luis Benedit, Mercedes Esteves, Raquel
Forner, Enio lommi, Joaquin Ezequiel Linares, Alfredo
Portillos y Emilio Renart en la Galeria Ruth Benzacar.

El mismo afio presenta “Hacia el fin de la segunda
Edad Media", con Jacques Bedel, Luis Benedit, Victor
Grippo, Vicente Marotta y Alfredo Portillos, CAyC,
Buenos Aires. En 1982 expone la Serie “Adan y Eva

en el Paraiso Terrenal” en la Galeria Jacques Martinez,
Buenos Aires. Dos afios mas tarde presenta “Tres
Aspectos del Realismo en Argentina”, en Maison de
I'Amérique Latine, Paris. Un afio después participa de
la muestra colectiva “Del pop art a la nueva imagen” en
la Galerfa Ruth Benzacar. En 1986 obtiene el Premio

a la trayectoria artistica de la Asociacion de Criticos

de Arte, Argentina. El mismo afio, “Graffitti espafioles
sobre un muro del Cuzco 1583" forma parte del envio
colectivo del CAyC a la XLII Bienal de Arte de Venecia
bajo el titulo “La consagracion de la primavera”. En 1987
“Utopla y realidad” es envio argentino a la XIX Bienal de
San Pablo, con Luis Benedit, Américo Castilla, Gustavo
Lépez Armentia y Antonio Segui. Al afio siguiente, junto
al Grupo de los 13 expone “Patagonia” donde presenta
la instalacion “Gliptodonte”.En 1989 es Primer Premio en
el concurso de disefio “Del Suefio al Objeto”, otorgado
por el Instituto de Cooperacion Iberoamericana, Buenos
Aires. En 1990 realiza la instalacion “Antes y después”
con Rémulo Maccio, Luis Felipe Nog, Jorge de la Vega,
Ernesto Deira, Antonio Berniy Juan Carlos Distéfano en
Galerfa Ruth Benzacar. En 1991 exhibe con el Grupo
de los 13 en la XXI Bienal de San Pablo. Durante 1992
expone “La fiebre amarilla en Buenos Aires 1871”, en el
Centro Cultural Recoleta, Buenos Aires; presenta “Doce
Pinturas de Clorindo Testa” en el Museo Nacional de
Bellas Artes de Tucuman, Argentina y participa en la
exposicion “15 maestros invitados”, Premio Siemens,
en el Museo Nacional de Bellas Artes de Buenos Aires.



También se presenta en la Primera Bienal “Barro de
Ameérica” en el Museo de Arte Contemporaneo de
Caracas Soffa Imber. Este mismo afio, comienza su
gestion como Director del Fondo Nacional de las Artes
de Argentina y es nombrado Doctor Honoris Causa

de la Universidad de Buenos Aires. En 1994 presenta
con el Grupo de los 13 “América en Oriente”, en el
Striped House Museum of Art de Tokio y realiza una
Retrospectiva en el Museo de Arte Moderno de Buenos
Aires. Se presenta también con “El Arte de la instalacion”
en una muestra colectiva en el Museo Nacional de
Bellas Artes de Buenos Aires. En 1995 participa de la
muestra "Arte Argentino Contemporaneo “80/° 90" de
la Fundacion Banco Patricios, Buenos Aires. En 1996
expone “Variantes de la Figuracion en Argentina” en el
Museo José Luis Cuevas de México y obtiene el Primer
Premio Adquisicién del Museo Nacional de Bellas Artes
de Buenos Aires. También presenta las exposiciones
“La escritura de la memoria”y “Coleccion de dibujos

de Arquitectos” en el Museo Nacional de Bellas Artes
de Buenos Aires. En 1999 se presentan la exposicién
retrospectiva “Clorindo Testa. Pintor y Arquitecto” y el
libro realizado por Summa-+, en el Museo Nacional de
Bellas Artes de Buenos Aires. En el afio 2000 gana el
Premio del Cincuentenario AACA/AICA, otorgado por

la Asociacion Argentina de Criticos de Arte. Y se realiza
la exposicion “Clorindo Testa: Arquitecto y Artista” en

el Netherlands Architecture Institute de Rotterdam,
Holanda. En 2001 participa en la Primera Bienal de Arte
del Museo Nacional de Bellas Artes de Buenos Aires y en
la Bienal de Arte del Mercosur en Porto Alegre. Realiza

la instalacion “Submarino Guerra del 14 - Recuerdo

de Infancia” en la Fundacion Andreani, Buenos Aires.
Dos afios mas tarde se hace la exposicion “Clorindo
Testa en el Cabildo de Cérdoba”, en el Centro Cultural
Cabildo, Cérdoba. Es ademas nombrado Doctor Honoris
Causa de la Universidad de La Sapienza de Roma. En
2005, realiza "Apuntalamiento innecesario” en el Centro
Cultural San Martin, Buenos Aires. En 2007 obtiene el
Primer Premio del Premio Nacional de Pintura, Banco
Central 2007, Centro Cultural Borges. Al afio siguiente
realiza una exposicion individual en el Centro Cultural
Borges y presenta “Instalacién Cave Canem”, en la
muestra colectiva Domus/Casa, en Fundacion Klemm,
Buenos Aires. En 2010 presentan “ Testa+Bedel+Benedit”
en el Centro Cultural Recoleta, Buenos Aires y
“Arquitectos Artistas’, con Juan Fontana en el Museo
Nacional de Bellas Artes, Neuquén, Argentina. Al afio
proximo presenta “La linea piensa” en el Centro Cultural
Borges. En 2012 expone “Desde la abstraccion de los 50:
rupturas y continuidades” en el Museo de Arte Moderno
de Buenos Aires. Realiza la curadurfa e instalacion del
Pabellon Argentino en la Xl Bienal de Arquitectura de
Venecia. En 2013 fallece en Buenos Aires.

Exposiciones pdéstumas: En el afio 2014 se realiza “1/100
Manzanas en una ciudad” en el Museo Municipal de
Bellas Artes Juan B. Castagnino de Rosario, Argentina

y en 2016 se realiza la muestra colectiva “200 afios,
pasado, presente y futuro”, muestra colectiva en el
Centro Cultural Kirchner, Buenos Aires y la exposicion
de la obra “Habitar, circular, trabajar, recrearse” en el
Museum of Modern Art de Nueva York.




- A e
w.‘l:.. -~ i 4]

=







Luis Felipe Noé

Nace en Buenos Aires, Argentina, el 26 de mayo de
1933. En 1951 ingresa al taller de Horacio Butler.
Vivié en Paris y en Nueva York y actualmente reside
en Buenos Aires. Entre 1961 y 1965 formé parte del
grupo conocido como "Nueva Figuraciéon Argentina"

u "Otra Figuracién", integrado, ademas, por Ernesto
Deira, Rémulo Maccié y Jorge de la Vega. Este grupo
fue invitado a participar en el Premio Internacional
Guggenheim en 1964 y se le rindié homenaje en la
seccién histérica de la Bienal de San Pablo en 1985.
Ha realizado desde 1959 més de 100 exposiciones
individuales en su pafis, Madrid, Nueva York, Parfs,
Amsterdam, Bergen y en las principales ciudades de
América Latina. Se destacan cuatro retrospectivas:

en el Museo Nacional de Bellas Artes de Buenos
Aires (1995); en el Palacio de Bellas Artes, México

DF (1996), en el Museo de Arte Moderno de Rio de
Janeiro, Brasil (2010) y en el MUNTREF Museo de la
Universidad de Tres de Febrero, provincia de Buenos
Aires, Argentina (2012). En 2014 realizé en la Coleccion
Fortabat la exposicién "Noé Siglo XXI"y en el 2015
"OLFATO, en tiempo y lugar" en el Centro Cultural de
la Memoria Haroldo Conti. En 2009 representé a la
Argentina en la 53° Exposicion Internacional de Arte
de Veneciay en el 2013 fue invitado de Honor en la
XX Bienal Internacional de Curitiba. Ha recibido entre
otros premios, el premio Nacional Di tella 1963, becas
del gobierno de Francia (1961) y la de la John Simon
Guggenheim Memorial Foundation (1965 y 1966).

Por su trayectoria le han otorgado en 1997 el Gran
Premio del Fondo Nacional de las Artes y premio de
Honor del Premio Konex Platino, Pintura (1982, 1992
y 2002). La legislatura de la ciudad de Buenos Aires lo
declaré Ciudadano ilustre (2000). Premio Homenaje
del Banco Central de la Republica Argentina (2009).
Ha publicado los libros “Antiestética” (Ed. Van Riel,
Buenos Aires, 1965. Ediciones de la Flor, Buenos Aires,
1988) “Una sociedad colonial avanzada” (Ediciones

de la Flor, Buenos Aires, 1971; “Asunto impreso”

(Buenos Aires, 2003); “Recontrapoder” (Ediciones de
la Flor, Buenos Aires, 1974); “A Oriente por Occidente”
(Ed. Dos Gréficos, Bogota, 1992); “El otro, la otray la
otredad” (Impsat, Buenos Aires, 1994). Con Horacio
Zabala “El arte en cuestién” —-conversaciones- (Ed.
Adriana Hidalgo, Buenos Aires, 2000); con fotografias
de Roberto Edwards, “Cuerpos pintados por Noé”
(Taller experimental de cuerpos pintados, Santiago
de Chile, 2003); Con Nahuel Rando “Las aventuras

de Recontrapoder” (Ediciones de la Flor, Buenos
Aires, 2003); “Wittgenstein: este es el caso” (Editorial
Malvario-Albatros, Buenos Aires-Ginebra, 2005);
“Noescritos sobre eso que se llama arte” (Adriana
Hidalgo Editora, Buenos Aires, 2007) ; Con Noé

Jitrik, “En el nombre de Noé” (Editorial Universidad
Nacional de Quilmes, Buenos Aires, 2009), y "Mi viaje
- cuaderno de bitdcora" (Editorial El Ateneo, 2015).
Actualmente se encuentra escribiendo “El strip-tease
de la Diosa (La Pintura Desnuda)” y “Mi viaje-Cuaderno
de Bitacora”. Sobre su obra se han publicado los
siguientes libros: Marta Sanchez, “Noé” (Centro Editor
de América Latina, Buenos Aires, 1981); Mercedes
Casanegra, "Noé” (Alba, Buenos Aires, 1988); Jorge
Glusberg y Luis Felipe Noé, “Lectura conceptual de
una trayectoria” (CAYC, Buenos Aires, 1993). Gutirérrez
Zaldivar, Ignacio; “Noé, Genios de la Pintura Argentina”,
-Carpeta-. (Editorial Perfil S. A., Barcelona. 2000);
Resefia biografica Santiago Melazzini, "El pintor, Luis
Felipe Noé", Cinededo, (La Marca Editora, Buenos
Aires, 2004); Mercedes Casanegra, Agnes de Maistre,
Marfa José Herrera, Guillermo Alonso; Catalogo-libro
de la exposicion Otra Figuracion 1961-1965, (Museo
Nacional de Bellas Artes, Buenos Aires, 2010).
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