EVOCACION DEL PINTOR CAMILO MORI
Y LA GENERACION DEL ANO 40

por Sergio Montecino Montalva

La Academia de Bellas Artes del Instituto de Chile ha tenido la gentileza de
designarme como uno de sus miembros de namero.

Agradezco a los sefiores académicos profundamente, el alto honor que me
dispensan de incorporarme a esta ilustre corporacion y que me habilita y
confiere la oportunidad de participar en los trabajos y deliberaciones de
esta Academia y de pertenecer al Instituto de Chile, “el galard6n mas alto -
segun el decir de un ilustre Académico en su discurso de incorporacion - a
que se puede aspirar en nuestra patria”.

Vengo a ocupar la vacante producida por el sensible fallecimiento del
recordado pintor y miembro fundador y Secretario de esta academia,
Premio Nacional de Arte, Camilo Mori.

De acuerdo a las practicas académicas, se me da la feliz posibilidad de
referirme a su personalidad, a su labor, a la importancia que en nuestro
medio alcanzara su figura.

La personalidad artistica del pintor Camilo Mori abarca toda una
interesante etapa de nuestro movimiento plastico. Es uno de nuestros
primeros modernos. Su actitud ante el arte fue una hermosa leccién de
juventud, un constante estimulo, una ayuda permanente que nos permitié
abrirnos el camino a muchos.

Y Mori hacia todo esto porque no sdlo pintaba, sino que amaba la pintura,
se alegraba con el triunfo de los demas y sabia gozar admirando la obra de
los otros.



Su figura, su estampa fisica, eran familiares en el ambiente artistico. Su
manera de vestir era tipica. Usaba una corbata “humita” o bien, en su
reemplazo, se anudaba una simple rosa de lazos largos y delgados como
cordones de zapatos, los que segun su decir festivo, gracioso, le resultaba
“mas barato, porque los compraba por metros”. Vestia habitualmente
chaqueta y pantaldn de pafio negro, comprados en Paris. Como abrigo usé
siempre livianas gabardinas grises. Una boina vasca, para los dias de
invierno, hacia resaltar ain mas la blancura de su pelo, de ondeadas
guedejas plateadas que cubrian parte del cuello. Era de estatura mas bien
baja.

Asi llegaba Camilo Mori, el primero, a la apertura de las exposiciones de
sus colegas, o a los Salones de Bellas Artes. En los grupos que se formaban
alrededor de él, el maestro analizaba, estudiaba, polemizaba, con la pasion
de su espiritu selecto y profunda cultura artistica. Se mostraba activo,
entusiasta, de aguda inteligencia, que ni sus 77 anos pudieron doblegar.
Hablaba con pasion, con frases largas, bien libadas, académicamente bien
construidas, elegantes en su modulacién, subrayandolo todo con
irreprimibles ademanes tranquilos, pausados, de sus expresivas manos,
que remarcaban el final de cada frase.

Su entusiasmo de gran conversador adquiria mayor relieve al evocar la
belleza de su ciudad natal de Valparaiso, al recordar episodios de su
juventud, de su estancia en Paris; al descubrir la belleza de la obra de
algin colega o de otros artistas antiguos o cuando, ya en el terreno de la
lucha gremial, se trasformaba en critico de la conducta de quienes se
opusiesen a la rectitud de sus convicciones morales.

Alguien definié a un pintor como “un hombre que puede dibujar todo”.
Camilo Mori, responde sobradamente a esta acepcion. Era tanta su
inquietud espiritual que ello le impelia a buscar distintos modos de
expresion y en cualquier técnica. Eran tantas sus vivencias, que sin que él
se lo propusiera, casi fatalmente, le hacian cambiar de estilo y posiciones.
Pero era que Mori no cambiaba: era que €l trataba de superarse, de crecer.
Su sabiduria y propias experiencias le permitian ir desestimando todo lo
que ya le era inutil.



El propio pintor, cuando analizaba su trayectoria, reconocia estas
mudanzas, y muchas veces nos lo dijo. Aun mas: lo vimos a menudo en
este desasosiego espiritual que le impulsaban a salir, con renovados
sentimientos, al encuentro de nuevos elementos que le permitiesen
destruir el anacronismo, el convencionalismo que inactiva y paraliza las
artes plasticas y contra lo cual Mori, siempre estuvo en lucha permanente.
“Se ha dicho que yo pinto de muchas maneras — manifiesta Mori - . Ello es
real, mas a mi juicio, se debe a dos razones; por una parte, a que mi obra
es la historia de mi vida; y por otra parte, a que yo soy de muchas
maneras. Entender mi pintura es penetrar en mi existencia”.

Para el biégrafo, nuestro pintor es una figura ideal como materia de
estudio. Hay que sefialar que para juzgar su propia labor Mori no fue ni
engreido, ni orgulloso, ni se envanecia con los triunfos que en su fecunda
trayectoria obtuviera. Podria decirse que fue como un artista que recién
comienza su carrera, como quien recién se inicia en la aventura de
estudiar pintura.

Mori era un hombre de su época, reflejo del pensamiento de nuestro
primer cuarto de siglo, etapa en la que se produjeron tantos cambios de
estilo, nacieron tantos movimientos diversos, escuelas distintas. Nuevos
rumbos, conceptos, otras mutaciones, otras sendas. Camilo Mori absorbié
y combin6 todo lo que los espiritus mas finos de su tiempo pensaban y
sentian. Con todo, nuestro artista, no encaja en ninguna clasificacién y
cuando mas se sabe sobre él mas misterioso se torna, porque tal vez mas
que nada en Mori, en su irreprimible pasiéon por expresarse, habia
curiosidad, un averiguar con su propia experiencia los problemas de la
plastica. Anotando, dibujando, copiando cosas, no dej6 casi nada en paz. A
todo le dio vueltas, como queriendo responder a antagonismos
imaginarios.

Parte de estas desazones son las que expresa en las paginas de la Revista
“Atenea”, de reciente publicaciéon, cuando dice: “No teniamos los artistas
plasticos una nocion clara de las mutaciones conceptuales de la pintura en
los albores del siglo”. Otra confesién un tanto similar es la que manifiesta
mas extensamente en sus “Apuntes autobiograficos”, escritos en
septiembre de 1972, y que humildemente titul6 “Recuerdos” y donde, al
resumir su trayectoria, escribe, traduciendo sinceramente sus



aprehensiones: “Sesenta afios de pitar. Es largo el camino y corto el
tiempo para hacer lo que habia sofiado. Cuando celebré en la Sala de la
Casa Central de la Universidad de Chile mi cincuentenario, el ano 1962,
después de haber obtenido en1950 el “Premio Nacional de Arte”, viendo
reunidas tantas obras, tuve la impresion fisica del tiempo transcurrido, y a
la vez, la desoladora sensacién de haber hecho tan poco o nada valido
hasta el momento. Y me pregunté: ;Por qué no hice el afio 20 lo que sélo
realicé en el 30?7 ;Por qué no intui la evidencia de lo que se avecinaba?
;Qué pasé?...;Por qué?...

Asi, entre incertidumbres y dudas, uno piensa y concluye que no hizo o no
supo hacer cuanto debi6 realizar. ;Causas? ;Dejacion, desidia, incuria? No
siempre , pero si el tiempo que se entrego a la curiosidad, al divagar, a la
aventura viajera o al amor. Entonces se acepta que todo tiempo ido fue
bien empleado, que no se perdid....y que mucho mas grave habria sido que

”

no nos sucediera nada....”.

En términos generales - sin hacer un analisis exhaustivo de sus etapas -
podemos desde luego por orden cronolégico, sefialar que su juventud, sus
comienzos, se distinguen por un realismo romantico que evoluciona a un
realismo ordenado y constructivo de influencia cubista (ejemplo, su
cuadro “El orador”). Mas tarde, a su vuelta de Estados Unidos incursiona
en el ambito de las tendencias surrealistas y lo onirico (autorretrato
titulado “Silencio”), y posteriormente se enfrenta a la pintura incidente
con las preceptivas de lo no objetivo o informalista.

En toda la labor de Mori es dable comprobar que construye su universo
con elementos de la realidad de acuerdo a un proceso consciente, a
entregarnos un mensaje subjetivo, poético, musical. Es su constante
espiritual, el nexo comun denominador a su vasta y viva labor pictérica.

Es Mori de aquellos pintores que se plantean un propdsito y paso a paso,
van desenvolviendo sus facultades creadoras. Acaso la meditacion de Mori
se produce en mayor medida en aquellas etapas cubistas y surrealistas:
(De ese entonces recordamos una fotografia publicada en una entrevista
de prensa en la que aparece el pintor retratado frente a un cuadro que es
una cabeza de maniqui dentro de una ventana y ese maniqui tiene los
rasgos de su mujer Maruja Vargas, y el pintor esta usando en su ejecucion



una ancha brocha en una mano y en la otra una diminuta, casi ridicula
paleta de aquellas que se usan para salir al paisaje a tomar apuntes).

Camilo Mori, en sus incursiones en la pintura de instinto puro, o en sus
lucubraciones geométricas, o en sus retratos y figuras, o simplemente en
sus paisajes de Valparaiso, acusa a un pintor de la sensacion, que es lo que
confiere, finalmente, la unidad de estilo a su produccién artistica.

Decimos que las inquietudes de Mori se confunden con las inquietudes del
hombre actual. Es, sin duda, un pintor de su tiempo, que se identifica con
las dudas, las vacilaciones y los anhelos que todo artista tiene en su
carrera de pintor; que no sabe, en suma, a ciencia cierta, cual es el
comienzo ni cual ha de ser su final. De alguien que teniendo una
trayectoria valida y apreciada por no satisfacerle sus resultados, desearia
de nuevo desandar el camino recorrido para comenzar desde el principio
a dar los primeros pasos.

Es ésta una de las numerosas lecciones de Mori. Aparte Camilo Mori fue
reacio a teorizar sobre su propia obra y cuando se le inst6 para que lo
hiciera, obligdndole a definirla, expreso: “Para lo mio, diria: “realismo
constructivo”. Y digo realismo por el contenido humano que aspiro a
expresar. Contenido tan complejo como el hombre mismo”. Y otra
declaracion: “Europa me hizo comprender, en sintesis, que la pintura
existia, no en funcion de la realidad, sino en razon de si misma. Y que los
clasicos pintaban, mas que la realidad, la razon plastica”.

Camilo Mori corresponde a esa etapa de nuestra civica - a la generacién
del afio 20 - que tuvo gran repercusion en las transformaciones que en
esos afos se produjeron en nuestras instituciones republicanas.

En la Federacidon de Estudiantes que presidia Santiago Labarca, a Mori le
cupo participar en las reformas que los universitarios de entonces
plantearon a las clases dirigentes. Vicufia Fuentes, Juan Gandulfo, Eugenio
Gonzalez Vera, Gomez Rojas, Daniel Schweitzer, en la esfera de los
intelectuales, defendieron las nuevas ideas. Junto a Arturo Alessandri
dieron la lucha que les permitié conquistar el poder. Los plasticos de
entonces: Cabezon, Waldo Vila, Julio A. Vasquez, Bonta, Ortiz de Zarate, y
otros, fueron quienes aportaron su entusiasmo y accién a los nuevos



postulados. El propio Mori es quien describe estos tiempos: “Los primeros
fermentos de los postulados del afio 20 anunciaban el “cielito lindo” de
Alessandri y la rebelion de la pequefia burguesia. Los artistas captaban,
adelantandose a los hechos, el halito renovador que habria de encender la
lucha politica-social y tefiir en parte, la produccion artistica de la época.”.
El nuevo arte, pues, comenzaba a imponerse. Se funda el grupo
Montparnasse. Perotti, Ortiz de Zarate, Henrietta Petit, Vargas Rosas
bregaron por sacudir el arte de su espiritu tradicional. Mas adelante se
plegaron otros: Eguiluz, Cabez6n, De Dominicis, Caballero, Sara Camino,
Juan Emar, Vila, Gazmuri, Vidor, Mina Yafiez, Vicente Huidobro, Bianchi,
quienes exponen en 1925 en el Sal6n Llado “de Junio”.

Mori relata en un articulo cdmo se generdé en Chile el movimiento. Escribe:
“Fue necesario que un pequefio grupo de artistas plasticos, terminada la
guerra de 1918, fuera a Europa alrededor del afio 20, para que su vuelta
se diera en nuestro pais las circunstancias para el conocimiento del arte
moderno, “modernistas” o “cubistas” como despectivamente se llamé por
los fieles de las viejas escuelas. Dicho grupo estaba integrado por los
pintores Julio Ortiz de Zarate, Isaias Cabezdn, Oscar Lucares, Luis Vargas
Rosas y el suscrito, y por los escultores José Perotti y Adolfo Quinteros.
Todos con excepcion de Isaias Cabezén que residié en Berlin, nos
avecindamos en Paris. En corto plazo regresaron al pais Lucares y
Quinteros. En 1923 regreso el resto. Vargas tomoé entonces, la iniciativa de
formar un grupo que denominé “Montparnasse”, lo que hacia suponer que
estaria formado justamente por aquellos que habiamos convivido en el
famoso barrio parisino. Por motivos muy personales y ajenos al quehacer
artistico Vargas excluy6 al que esto escribe e incorpor6 a la pintora
Henriette Petit. En agosto del mismo afio el Grupo realiza en la
Universidad de Chile su exposicion, concitando la curiosidad e interés de
los medios artisticos y el rechazo del gran publico.

Siempre que evoco la figura de Mori se me parece como andando rapido,
con paso resuelto. Era capaz de dejar atras al mejor atleta. Y esta presteza
en su manera de conducirse era, quizas lo que le inducia a participar en
todo tipo de empresas. (Recordemos que Mori fue expulsado de la
Academia por iniciar una huelga del estudiantado contra el Director, el
periodista Joaquin Diaz Garcés).



En lo gremial fundd, Mori, la Union de Cartelistas - el mismo fue uno de
nuestros mas grandes afichistas - , asimismo fue socio fundador de la
Asociacion Chilena de Pintores y Escultores, su Presidente largos afios. Es
decir, siempre, fue un bravo luchador por la causa de los artistas. Y esta
accion que a veces es incomprendida y en la que también se reciben duros
ataques, Mori supo sobrellevarla como un deportista que busca la meta
anhelada sin importarle los riesgos a los que pueda verse abocado en
momento determinado. Era por eso que se lo llamaba a actuar como
dirigente. Su palabra agil, convincente, de gran claridad en la exposicion
de las ideas le permitian salir airoso en las buenas causas.

En este plano son muchas las actuaciones que podemos recordar de Mori.
Desde aquella cuando en su clase magistral a los alumnos de la Escuela de
Arquitectura, exponia el programa del curso a comienzos del afio
universitario. O los discursos que se le encomendaban decir en homenaje
a colegas o cuando intervenia en debates de trascendencia. Mori en este
sentido sabia ser muy respetuoso de las ideas ajenas, toénica que sabia
mantener aun frente al mas connotado contradictor. Es oportuno recordar
el episodio cuando se enfrenté al mexicano David Alfaro Siqueiros en la
Escuela de Bellas Artes. En 1944 Siqueiros vino a pintar un mural a la
Escuela México de Chillan, donada por su gobierno a Chile, como
contribucién a la reconstrucciéon de la ciudad fiublense, destruida por el
terremoto del 24 de enero de 1939. (El tema del mural es la apologia del
araucano y del azteca en su gesta contra el conquistador espafiol. Es
Galvarino, es Cuauhtemoc. Estdn también O’higgins, Juarez. El mural,
pintado a la piroxilia, cubre muros y cielo raso en un encadenamiento de
formas y colores, todo pintado con intenciones apocalipticas).

Un grupo de adictos a Siqueiros, tanto en lo artistico como en lo politico,
invito al pintor a disertar sobre sus principios estéticos. Una tarde en la
escuela de Bellas Artes se dieron cita varios artistas para escuchar al
discutido y turbulento pintor.

La elocuencia de Siqueiros era admirable. Poseia una fuera tremenda
cuando hablaba. Todo le acompanaba, fisico, ademanes. Su voz de
baritono potente, sonora. Era un torrente desatado. Un vendaval de
conceptos y dialéctica. Una especie de fuerza natural que arrasaba con
todo. (Ni mas ni menos que la furiosa cabeza de su tigre que pintara en el



mural del Palacio de Bellas Artes de México en la apologia a Cuauhtemocy
que muestra amenazante los dientes...).

Diego Rivera era distinto. Recordamos haberle escuchado junto con
Camilo Mori una tarde en la Universidad de Chile cuando fue recibido
como Miembro Académico de la Facultad de Arquitectura el afio 1954. En
otra oportunidad, cuando Rivera fue recibido en el Teatro Municipal por la
intelectualidad santiaguina, Camilo Mori fue quien pronuncié el discurso
de recepcion. Diego Rivera tenia simpatia, gracejo, fluidez en el hablar,
profundidad. Su elocuencia lo poseia, y en gran medida era la de un
académico, al revés de Siqueiros, que era un tribuno de tomo y lomo.

Volvamos al debate. La intervencién de Siqueiros nos dejé a todos
impresionados. Su discurso era polémico, como lo fueron siempre. Iba
contra todo y todos. Era un actor, demagogo, orador insigne. Avasallador.
Al final de su prédica, Siqueiros ofrecié la palabra para abrir debate sobre
sus pintos de vista estéticos. Todos estabamos hundidos en nuestros
asientos. Siqueiros era demasiado. Dominaba a todos. Estabamos mudos.
Solamente Camilo Mori enfrent6 al titan. David contra Goliat.

Mori un arroyo cristalino, lleno de mansedumbre, discreto, como lo fue
invariablemente, delicado casi como un colegial, mas con firmeza.
Siqueiros era marejada.

Mori defendia el arte puro. Habl6 de los impresionistas, de la Escuela de
Paris, de los cubistas. Refutaba los conceptos del mexicano, cuestionaba la
trinchera desde donde disparaba Siqueiros, que era terminante para
rechazar todo juicio contrario a su posicién. El mexicano tenia toda la
barra a su favor. Las réplicas de Siqueiros a las banderillas de moda eran
saludadas con cerrados aplausos por sus partidarios. El duelo era dispar.
Por un lado un Goliat tonante, por otro David con su pequefia honda.

En la polémica, Mori era una especie de gota de agua que horada la piedra.
De su vasta labor deliberadamente, hemos escogido tres cuadros que
corresponden a su experiencia onirica y que fue desarrollada por Mori a
su regreso de Estados Unidos, alrededor de 1939 y que impactaron
hondamente en nuestro ambiente.



El primero se titula “Domingo en Valparaiso”. Es una calle que desemboca
en la bahia. Las fachadas de los edificios laterales enmarcan la escena. Se
ilumina el agua del mar. Dos boyas rojas, un bote y un velero blanco. En
medio de la calle hay sentado un gato negro. Extrafia y sugerente
atmosfera. La pasividad, la luz, los elementos confieren al cuadro un
misterio sentido como para que ocurran e su interior inesperados
acontecimientos. “Es un Valparaiso de ensuefio, de cuento fantastico”,
expresa Ricardo Bindis.

(Otra obra semejante es su cuadro “Valparaiso”, de nuestra propiedad, y
que segun nos explicaba, fue inspirado el juego que hacen en el suelo las
tablillas de un parquet).

Después de su notable “Autorretrato”, propiedad de la Pinacoteca de
Concepcidn, titulado “Silencio”. Asimismo, el ambiente de esta obra es de
un pronunciado subjetivismo y misterio. El pintor en primer plano,
acodado en una mesa, mira de frente, fijamente al espectador. Atras una
figura femenina (tal vez Maruja Vargas) admira un cuadro en la pared. En
el muro cuelga un instrumento antiguo, una citara.

Finalmente, su “Interior”. Es una habitacion. Abierto en el techo un
boquete desgarrado, una figura de negro arroja sobre una mesa su propia
faz. En el centro del cuarto una tarima sirve de apoyo a un huiro gigante.
Sentado en un rincén en el dngulo de dos paredes, una figura mezcla de
maniqui, de hombre desnudo o gladiador derrotado. Dos cortinajes rojos
adornan el aposento. Una pierna mutilada se apoya sobre la mesa.

En sus obras surrealistas, Mori, mas que un pintor en quien el dictado
automatico es la esencia que prima ante cualquiera consideracion
reflexiva, o quien solamente ilustra y pinta una composicion, es un pintor
que aprovecha el automatismo psiquico, en la medida en que le permite
extraer de su mente un subjetivismo ideal y acendrado que guie la
tematica a otras ideas asociadas. Las que incluso pudiesen ser literarias,
sin que ello deba estimarse como precaucidon, como un factor negativo a
los resultados propiamente plasticos. El pintor de Valparaiso, en suma,
doblega su realismo a un acto que es magico y reflexivo.



En todo caso esta etapa de Mori, es de clima, de vaticinios, de ausencias,
de espera, melancolia, nostalgias, de interrogantes y olvidos.

La bibliografia que existe sobre Camilo Mori es felizmente muy
abundante. (En parte se debe a la propia labor del artista que con su
ordenamiento caracteristico iba archivando apuntes, recortes, revistas,
etc.). La monografia que escribié Antonio R. Romera el afio 1948, editada
por la Editorial del Pacifico, recoge mucho de lo que sobre su labor se
comentod.

Quien examine la obra de Camilo Mori debe estar conciente en que merece
capitulo especial su labor de retratista. La espléndida figura del
“Boxeador”, pintado en 1923, propiedad de nuestro Museo de Bellas
Artes, marca un hito. Posee todo el sentido de la nueva revolucion que e
esos afios los coetdneos de Mori comenzaron a imprimir a nuestras artes
visuales. Del mismo modo “La Viajera” retrato de su mujer Maruja Vargas,
modelo para tantos retratos y figuras, pitado en 1929, contiene el soplo
revolucionario que defendia, para salir triunfante finalmente del
convencionalismo de la época que no admitia retratos que no hubiesen
sido pintados con despliegues de espectacularidades para halagar al
cliente. En toda la obra retratista de Mori hay un halito renovador.

Por esta especialidad nuestro pintor sentia especial predisposicion y gran
decisidon para abordar con gusto el género. Con su honrado criterio para
juzgar esta faceta de su labor el propio Mori habla de las dificultades de
esta especialidad y se encarga de decirlo cuando afirma: “que el retrato es
la ecuacién mas dificil de resolver, por el compromiso entre lo figurativo y
lo plastico”.

Por sus cabales conocimientos de la técnica pictorica, por los secretos del
oficio y la gran ascendencia que tenia entre sus colegas y en la juventud,
Camilo Mori pudo ser un gran maestro de pintura, mentor, guia espiritual
y formador de discipulos y pareciendo extrafio no fue asi, no ejercio
docencia en ese plano en nuestra Escuela de Bellas Artes que es ala postre
al ambito ideal para ello. Su Magisterio lo desempefié en la Escuela de
Arquitectura y el motivo de que o haya llegado a ser profesor en la Escuela
de Bellas Artes, él mismo lo explica en sus “Recuerdos” cuando comenta
con sinceridad: “Reintegrado al pais después de cuatro afios de ausencia;



ocupados los cargos vacantes por la reorganizacion de la Escuela de Bellas
Artes, no habia para los que volviamos nada disponible. Asi, Isaias
Cabezoén y yo no formamos en el profesorado de la Escuela. Un concurso
para proveer la catedra de Dibujo y Colorido de la Escuela de
Arquitectura de la Universidad de Chile; vacante por la jubilacién del
querido y viejo profesor Courtois Bonnencontre, me dio la oportunidad de
servirlo por mas de 30 afios, y de difundir los nuevos postulados de la
docencia, exigidos por la Reforma de 1933, y el conocimiento de las
revolucionarias tendencias pictoricas de la nueva era”.

En una mafiana de octubre de 1957, sin tener conocimiento de que alli
vendria, nos encontramos, por casualidad, con el maestro Mori, en un
pasillo del Hotel Cujas, donde nos hospedabamos en Paris. Una muy grata
y mayuscula sorpresa. La alegria de Camilo Mori por encontrarse de
nuevo en la ciudad que en su juventud fue el escenario donde viviera
tantas hermosas experiencias le transformaba el rostro. Si su paso fue
siempre rapido, parecia que recorriendo de nuevo los bulevares ellos
adquirian mayor rapidez. Se sentia a sus anchas.

Durante dos meses convivimos a diario. Me hizo conocer los diversos
lugares que frecuentara cuando le correspondi6 participar con el grupo de
artistas becados el afio 1928 en la rue de la Gaité. Todo esto lo
rememoraba con jovialidad, con placer y a la vez con cierta nostalgia
cuando comprobaba que en ciertos barrios el progreso urbanistico
transformaba sus rostros.

En octubre el otofio parisino comenzaba a tomar su color oro en las
arboledas y en los parques. Mori era incansable para recorrer los parajes
de mayor belleza, comentando, recordando, preguntandose cosas. Su
experiencia conferia a cada frase que expresaba una mayor profundidad,
una mayor hondura conceptual.

En esos meses también llegaron a Paris el musico Acario Cotapos, el poeta
Luis Oyarzun, el escritor Tomas Lagos. Nos reuniamos en las tardes,
almorzabamos juntos, visitabamos exposiciones, museos, Galerias de Arte.
Fuimos a grandes espectaculos. Al anochecer desde algin punto de
observacion veiamos la vida callejera, su trajin interminable, bullente,
cambiante, incesante; el desfilar de tanto personaje extrafio que deambula



por Paris. Mori se transformaba en un nifio haciendo bromas sutiles.
Cotapos aguzaba todavia mas su increible y fabuloso ingenio. Oyarzun
hacia glosas luminosas. Tomdas Lagos se ponia mas reposado que de
costumbre.

La libreta de apuntes de Mori se llenaba de croquis, su mano se deslizaba
avida por coger las escenas que descubria. En agiles movimientos
inscribia la huella de su espiritu, su impronta espiritual co su puio
vigoroso, delineando con decision, fachadas de edificios, iglesias, el espejo
del rio o los rostros de parroquianos sentados en los restaurantes. Mori en
este tipo de apuntes casi nunca dejo de incorporar un rostro de mujer o
un perfil femenino en un angulo de sus cartones.

Terminada la ejecucion, su rostro nuevamente se iluminaba de felicidad.
De seguro se reencontraba con su edad juvenil, cuando se asomdé por
primera vez al encantamiento de los barrios del Sena, de la colina de
Montmartre o al ajetreo artistico de Montparnasse.

Esta ida del maestro Mori a Paris fue como su despedida de Europa como
ocurrié también con Acario Cotapos, con Luis Oyarzun, con Tomas Lagos.
Ninguno de ellos tuvo oportunidad de hacer otro viaje.

Camilo Mori visitd muchos paises y vivié en muchos de ellos. Dos afios en
Norteameérica, un ano en Buenos Aires, un ano en Madrid, cuatro afios en
Paris. Una permanente sed de aventura que le significaron nuevos
conocimientos, experiencias, saciedad a su inquietud y agitacion
espiritual, antecedentes para su acervo cultural.

Las urbes populosas donde Mori tenia la certeza de que saldria triunfante
y victorioso por sus condiciones de hombre batallador y de reconocido
empuje, no le atraian mayormente. Al maestro Mori le atraia su tierra, el
cerro de Santo Domingo de Valparaiso, donde nacid, donde se formo, el
hogar de su padre don Luis Mori, nacido en Cadimare en la costa Liguria, y
dona Clara Serrano Barrera. En lo intimo, el maestro llevaba un
admirativo amor, como un dardo clavado en el pecho, por su ciudad natal.
Donde estuviera, su mirada volvia a la visiéon de su puerto con su mar
anchuroso, su bahia repleta con tantas barcas retozando en la superficie
del agua o la vista dirigida hacia los cerros con sus caserios



desparramados hasta la linea del horizonte, sujetandose increibles en las
hondonadas y barrancos.

Amaba los cerros, donde - como lo recordara en su discurso de
agradecimiento en el homenaje que se le rindi6 en el Salon de Honor de la
Universidad de Chile, al obtener el premio Nacional de Arte en 1950 - €l
salia a encumbrar volantines de colores y que viéndolos juguetear en el
cielo le parecia ver con ellos danzar en el viento y el aire luminoso
“mensajes de ilusion y de esperanza”.

“He obtenido muchas distinciones, pero ninguna mas emocionante para
mi que el reconocimiento publico de mi Valparaiso natal”, diria mas
adelante.

Y ese amor de siempre, que le habia sido un tanto esquivo porque nunca
tuvo alli un rincén propio donde vivir, se le estaba haciendo concreta
realidad cuando pudo ver realizado su suefio de ser propietario de una
casa en el cerro natal. Su sorpresiva muerte, ocurrida un dia 7 de
diciembre de 1973 dejé inconclusa esa “ilusion y esa esperanza” que él
parecia imaginar viendo danzar al viento, cuando encumbraba en su
ninez, los volantines multicolores.

Respetando sus deseos, sus cenizas también fueron dadas al mar por ese
mismo viento.

Como lo expresaramos, Camilo Mori se desempefi6 como docente en la
Escuela de Arquitectura.

Su leccidn, sin embargo, su personalidad se proyect6 en el ambiente de la
Escuela de Bellas Artes y la recibimos nosotros, los de la generacion del
ano 40.

LA GENERACION DEL ANO 40

Y es sobre esta generacion sobre la cual deseamos referirnos en la
segunda parte de este trabajo.



Debemos entender como grupo generacional a las personalidades que
cultivan ideales estéticos incidentes o afines o bien a quienes sin
participar en esos ideales inician sus actividades escolastica y creadora
dentro de un decenio determinado o estan cerca de una fecha dentro de
una década.

;Como era la escuela de Bellas Artes en la época que nos tocara vivirla
cuando ingresamos a sus aulas?

En la Escuela se desempenaban en las Catedras de Pintura tres maestros
Pablo Burchard, Jorge Caballero y Augusto Eguiluz. Pintura al Acuarela
impartia Israel Roa y Pintura Mural Laureano Guevara.

Tal vez nuestra relaciéon pueda parecer por lo cercana muy sabida, poco
novedosa. Pero todo esto, a nuestro juicio debe sefialarse ahora, porque
somos protagonistas de este proceso y asi evitamos que toda esta historia
que forma parte de la historia que se esta tejiendo, caiga en el olvido, se
hunda en el anonimato y creemos es de importancia revelarlas en la
palabra escrita. Es el inico modo de que ello, para el futuro sirva como
fuente de consulta, de antecedentes en nuestro proceso historico.

Repito, aun cuando estas fechas estan muy cercanas, ellas ya son parte de
nuestra historia.

Augusto Eguiluz de quien fui su alumno, mas que otro representaba las
corrientes de la pintura francesa postimpresionista.

Jorge Caballero a su vez, en ese entonces, traia obras ejecutadas durante
su estancia en Francia, con todo el acento y factura de la Escuela de Paris.
Eguiluz gran apasionado de la obra de Cezanne, impartia sus ensefianzas
orientado con los postulados del maestro francés. (Como consecuencia
por el clima que se palpaba en los quehaceres de este taller, nuestros
idolos llegaron a ser Van Gogh, Cezanne, Matisse).

Don Pablo Buchard mantenia una linea de mayor independencia. Se
dejaba guiar por sus exquisitas intuiciones y su propia experiencia. Nunca
habia salido de Chile, so6lo lo hizo cuando ya no ejercia la Catedra a la edad
de 74 afos.



La Direccién de la Escuela la desempefiaba don Carlos Humeres, quien
estuvo en el cargo durante 23 afios. Una personalidad de gran erudicion y
cultura artistica y que supo representar el nuevo animo que guiaba la
accion de la Universidad e el manejo de los estudios artisticos y que en el
decenio anterior vio pasar por la Direccién de la Escuela a distintas
personalidades que se mantenian en el cargo dos o tres afios y cuyos
nombramientos obedecian mas bien a contingencias de orden politico
partidista.

Gracias a la accion de Carlos Humeres y el cuerpo de profesores que se
desempefiaban en la Escuela, nuestra generaciéon recibi6 un clima
tranquilo, aquietado de toda indisciplina.

La Fundacion de la Facultad de Bellas Artes fue un acontecimiento vital
para el reconocimiento y la incorporacién del arte a la vida universitaria y
encontrd para el logro de esa politica universitaria decisivo apoyo en el
Rector de entonces don Juvenal Hernandez y en el Decano de la Facultad
don Domingo Santa Cruz. Quienes por feliz coincidencia - se comprueba
que los hombres son los mismos, que ellos no cambian cuando poseen un
acendrado espiritu publico - en la actualidad son el Presidente del
Instituto de Chile y Presidente de la Academia de Bellas Artes,
respectivamente. Es del caso sefialar, que ellos dos, por espacio de casi
medio siglo, no han hecho sino que iluminar con sus luces, el
desenvolvimiento cultural y artistico del pais.

Desde esta tribuna aprovecho la oportunidad de rendir a ambos el
testimonio y reconocimiento a sus desvelos por llevar a un nivel superior
y digno las artes visuales, las artes musicales y la cultura en general.

El proceso de las artes en ese decenio del 30 al 40, lo ibamos conociendo a
través de las paginas de la Revista de Arte que mantuvo sus publicaciones
desde 1935 hasta 1939.

En 1948 comienza una hermosa publicacién, en forma de periddico,
gracias al empuje y sacrificio de Enrique Bello. Fue la “Revista Pro Arte”
que, cosa increible, sin presupuesto oficial, mantiene sus ediciones
durante 8 afios y en la que se divulgaron, semana a semana, todo lo que
ocurria en Musica, Plastica, Literatura, Teatro, etc.



Como si fuera hoy, recuerdo nuestra primera reunidon en Agustinas 620,
sede de la Facultad de Musica, donde Enrique Bello se desempefiaba como
Secretario de Publicaciones, cuando se echaron las bases para la
publicacion del periddico.

Santiago del Campo se encargaria de la pagina de Teatro y Literaria.
Orrego Salas y Daniel Quiroga de la Musica. Eliana Banderet corretaria, en
el comercio, la contratacion de avisos para financiar las ediciones, y el que
habla se encargaria de la pagina de Artes Plasticas. (En la pagina de
Musica colaboraba también un polémico Dr. Gradus...) ;Co6mo nacié Pro
Arte?

(i

El propio Enrique Bello se encargaba de decirlo: “...no sé realmente
expresar con minima fidelidad lo que realmente fue ese asunto que nos
hizo llamarnos entre nosotros “los pro artistas”, pequefia familia a la que

era permitido sofiar, pero no tener suefo”.

Releer las colecciones de Pro Arte, es sorprendente en el tiempo que hace
crecer o morir las cosas, lo que esa Revista significé para la cultura del
pais. Sus paginas contribuyeron en cierta medida a formar e informarnos
del acontecimiento artistico nacional y universal. Nos revel6 con su
material siempre de actualidad a autores un tanto desconocidos en todos
los géneros. En musica por ejemplo, fue el primero que ampliamente
informé sobre el dodecafonismo de Shoenberg, muerto en 1951. Como
Enrique Bello lo dice, nuestro ambiente era “un montdn de cabos sueltos”
que ese semanario traté de unir en cierta medida.

Al recordar a Enrique Bello y su publicacién he querido saldar en parte
una deuda con quien tanto hizo para divulgar, con grandes sacrificios, las
grandes corrientes del pensamiento contemporaneo. Y lo que fue
paradoéjico que este escritor y periodista, por esas cosas de su manera de
ser desaprensiva, en su Biblioteca, no guardaba ningun ejemplar de la
Revista que creara y dirigiera.

Volvamos a nuestra generacion.

La generacion nuestra por razones del incremento de la actividad plastica
del pais es mas numerosa y también es mas heterogénea. A la inversa de
las generaciones anteriores que son de menor cantidad de componentes y



mas unitarios en su fisonomia la generacidon nuestra se forma no tan solo
en la Escuela de Bellas artes, sino que provienen elementos nacidos en la
Escuela de Artes Aplicadas y de la Escuela de Arquitectura de la
Universidad Catolica.

Los alumnos de la Escuela de Bellas Artes, se promueven en los Salones de
Alumnos, cuyo Primer Salén ocurre en 1939, y que nos cupiera impulsar
desde su Centro de Alumnos y que fuera inaugurado, bien lo recuerdo por
el Decano Santa Cruz.

Para financiar estos Salones organizdbamos en el local de la Escuela,
domingo a domingo, bailes estudiantiles, cuyo producto nos permitia
asegurar la concurrencia del estudiantado a ellos que con el correr del
tiempo alcanzaron gran prestigio y llegaron a constituirse como una
actividad anual y tradicional en las tareas docentes de la Escuela y al
mismo tiempo permitid la consagracion de mas de un elemento joven que
posteriormente han llegado a desempefiarse como catedraticos en la
misma Escuela.

Pero volvamos un poco atras, para sefalar a nuestros tratadistas y
estudiosos una pequena tarea. Y es la de como llamar la generacion de
Camilo Mori y a todos quienes nacieron en los comienzos del siglo. Hay
quienes les llaman los de la generacion del afio 20. Otros los del afio 25y
otros los de la generacion del 28, siendo que son las mismas para estos
tres ciclos. Y aun hay mas, el afio 1930 llega otra generacion, un grupo
intermedio y en la que se cuentan Israel Roa, Gregorio de la Fuente,
Hermosilla Alvarez, Torterolo, Roko Matjacic, Roberto Matta, Samuel
Roman.

Como lo expresaramos,, los estudios podrian abrir amplio debate sobre
este triunfo y precisar aquellos detalles discordantes, aun cuando es muy
cierto que no es tan importante que una personalidad sea de una u otra
generacion, sino que la importancia reside en que ese artista alcance
merecida relevancia, siendo que es esa proyeccidon la que confiere en
definitiva, la fisonomia a una época determinada.



En nuestra época se han vivido episodios muy importantes. Se terminaba
de vivir la pesadilla de la guerra civil espafiola y comenzaba a vivirse otra
catastrofe mayor, la Segunda Guerra Mundial.

En arte, la politica de Hitler, trataba de exterminarlo que el nacismo llamé
“arte degenerado”, persiguiendo a ciertos artistas que no eran de gusto de
las autoridades de Gobierno siendo que estos artistas, segtin el decir de un
critico francés “eran las unicas formas de arte especialmente alemanas y
septentrionales que Alemania habia creado después de la Edad Media...”
Por su parte la Unién Soviética implantaba un arte oficial, el arte
proclama. Y si en Alemania abundaron las obras que retrataban al Fiirher,
en la Union Soviética debieron incorporarse los retratos de Lenin, Stalin,
Carlos Marx.

Lo que en cierto modo también ocurria en México con su movimiento
muralista, cuyos cuatro grandes pintores se pusieron al servicio de la
revolucion mexicana.

En nuestro medio se marcé una fecha importante cuando se celebro el
Salon Oficial del afio 1942 con ocasion de conmemorarse el 42 Centenario
de la Fundacién de Santiago.

Del extranjero nos llegd una gran exposicion, la enviada por Francia y que
se titulara De Manet a nuestros dias”.

En la vida teatral nacia el Teatro Experimental. Se estrenaba con la
“Guardia Cuidadosa” dirigida por Pedro de la Barra su primer Director y
fundador. Conservo, como si fuera hoy la imagen de la primera funcion,
una manana a las 11 horas en la sala Imperio del 22 de junio de 1941 y
veo a Santiago del Campo abrir las cortinas carmines del escenario para
anunciar el comienzo de las actividades del grupo teatral, que no ha
interrumpido sus funciones durante estos 34 afnos.

Como del mismo modo veo el Ballet organizado por Ernest Uthoff que
estrenaba “Coppelia”. En estos afios mas aquellos un poco anteriores
cuando Armando Carvajal ejecutaba por primera vez con la Orquesta
Sinfénica, recién creada, todo un vasto repertorio de la literatura musical,
nos permite sefialar que en estos aflos hubo como un gran despertar de la



actividad artistica. Y ello se debi6 en gran medida a que se supieron aunar
valiosas voluntades que pusieron al servicio de una causa extraordinaria
todos sus afanes.

Estamos ciertos que todo este acontecer ird creciendo y sabra ser
valorizado mejor a medida que trascurra el tiempo, el severo juez de
todas las cosas. Si un artista no se conoce individualmente a si mismo,
tampoco una generacion es capaz de analizarse a si misma. Es por eso casi
una necesidad que nosotros que somos protagonistas de una etapa
artistica facilitemos la tarea, dando a conocer episodios inéditos a quienes
luego vendran y todo el acontecer que hemos vivido no caiga e el pozo
abisal del olvido.

Antes de finalizar, para completar la imagen de nuestra generacidn es
grato referirse brevemente al periplo, al ambito dentro del cual esta
generacion desenvolvid sus correrias, disipd el tiempo, hizo camaraderia,
confraternizo y dio fisonomia a la crénica mundana.

Lejanos estan aquellos afos cuando la intelectualidad santiaguina y su
bohemia frecuentaba ciertos establecimientos al cual llegaban sin darse
cita previamente, sabiendo que alli se encontraria. Estos locales estaban
en las cercanias de la calle San Pablo y Bandera, para la amanecida se
buscaba las cocinerias del Mercado Central. Se llamaban “El Nerdn, “El
Jote”, “El Hércules”, “El Zepelin”, nombres eufénicos y pintorescos que
ciertamente se han incorporado a la historia artistica, al igual como en
otras partes ha ocurrido. Acaso, no debe recordarse, por ejemplo, la
taberna, al Auerbach Keller de Leipzig, donde Goethe ubicé el encuentro
del Dr. Fausto con los estudiantes ;O el Kaffebaum” de la misma ciudad
que todavia existe y a donde llegaban a beber cerveza Liszt, Schumann,
Wagner, Goethe y el que habla...? ;O bien no es punto de referencias el
mencionar el Duomo o la Coupole de Paris o las otras tabernas donde iban
los poetas malditos a embriagarse con el absynthe que les hacia sofiar?
Desperdigada un tanto la generacion anterior a la nuestra, el radio de
accion de los artistas se estrech6 a una mayor vecindad con el Parque
Forestal. El Casino de la Escuela, incluso fue varios anos el centro de
reunion de los pintores y literatos.



Y viene al caso citar al inolvidable “Maestro Isaias” que no fue otro que el
pintor Isaias Cabezdén que poseia cierto magnetismo personal y que sin
proponérselo ejercia una especie de tirania en el grupo de sus colegas. El
gustaba de buscar ambientes especiales. En una tarde con otros colegas
llegamos a un pequefio bar que se llamaba “El Murcielaguito”, en calle
Miraflores, y que encajaba con los gustos y descubrimientos que le
encantaba vivir al “maestro Isafas”. Alli estaba Cabezdén derrochando su
simpatia y su “sapiencia” como le llamaban sus amigos. Al vernos entrar
nos dice: “Que bien, que bien que lleguen por aqui. Es como si se
estuvieran dando cita los Braques, los Picasso, los Matisse, los Apollinaire,
los Mogdiliani. En un momento mas llegaran Toulouse del brazo de Van
Gogh abrazados con Utrillo....”

Quienes gustaban de esta vida eran casi siempre los mismos: Juvenal
Rubio, Nicanor Polanco, German Montero, Félix Carbone, Carlos Sagredo,
todos ellos ya desaparecidos.

Después de estos contertulios encontraron en la calle Esmeralda amplios
salones donde aposentar, primero fue el Club de Canto aleman, el
Doppelquartet, con su salén central sin pavimentar y con un estrado
desde donde un trio de musicos deleitaba con agradables melodias el
“splin” de los parroquianos. También se puso de moda el “Can Can” cuyo
dueiio amigo de los pintores realizé exposiciones de cuadros y a quien una
tarde en el juego de los dados en una memorable apuesta el pintor Luis
Torterolo derrotd, lo que le permitio invitar durante un mes a diez de sus
amigos a almorzar diariamente. Hasta este local llegaban Roberto
Humeres, Carlos Pedraza, Luis Oyarzun, el poeta Molina Ventura, y el
pintor Leonardo Vasquez, cuya mujer, una muchacha catalana, era una
magnifica cantante y que una vez avanzada la hora era arrastrada por su
etilico entusiasmo y ante las delicias de la concurrencia en su mayoria
varones e impulsada por la euforia, a subirse a las mesas y desde alli,
entre aplausos y vitores, cantaba vibrante la “Habanera” de Carmen...

Y todavia hay mas. Otros locales, el Instituto Pinochet Le Brun”, curioso
nombre para un restaurante que no pasaba de ser una vulgar cantina de
barrio o el “Circulo valdiviano”, que se vieron concurridos con la presencia
de distinguidas personalidades: Mario Vargas Rosas, Juan Tejada (Maximo
Severo), Tito Mundt y muchos otros. Estos protagonistas han



desaparecido. Estos sitios también han cambiado, estan vacios, mudos, no
se escucha la amena charla de los amigos. Son las mudanzas del tiempo.
También la ciudad ha cambiado.

Las Salas de Exposiciones, las de gran prestigio han cerrado, se abren
nuevas. Una de las primeras Salas de Exposiciones, aquellas de la Sociedad
Amigos del Arte en el segundo piso de calle Agustinas, fue la que permitio
que celebraramos alli en 1941, nuestra primera exposicién, junto con Raul
Santelices, Morales Jordan y Alfredo Aliaga. La presidia don Alfonso
Bulnes y la sefiora Filomena Salas. Don Alfonso Bulnes escribié el prélogo
a nuestro Catalogo.

Otras galerias fueron “Dédalo” en calle Miraflores. Lo que fue notable, fue
la celebracion de la Feria de Artes Plasticas en el Parque Forestal, brillante
iniciativa de German Gasman que movilizé a toda la ciudadania en el
mayor espectaculo artistico masivo que ha tenido el pais. Cabe recordar
también al escultor Arturo Edwards como impulsor de esta iniciativa.

La ciudad ha cambiado. Ya no es Santiago aquella ciudad que anota
Guillermo Feliu de 60 6 70 mil habitantes, hace poco mas de un siglo, y
cuando un elegante instald un bafio en su casa en un cuarto en el segundo
piso que daba a la calle para que el desagiie cayera a ella. El hecho fue una
novedad. “Y fue sorpresa - escribe Felitl Cruz - y muy grande el saber que
el joven arrojaba al agua del bafio agua florida para perfumarse. Y que las
gentes empapaban el pafiuelo en el chorro que el dandy lanzaba a la calle
después del aseo.

Ahora, suceden cosas peores...
Finalmente debemos preguntarnos cual ha sido el aporte de nuestra
generacion.

Nuestra generacion se expresa con el vocabulario plastico transmitido por
sus maestros, tratando de introducir por afiadidura a tal genealogia otros
elementos, acaso mas agresivos, como lo hicieron nuestros fauvistas y
expresionistas. Se hizo valida, en cierto modo, la frase de Delacroix que sin
proponérselo, hizo toda una profesiéon de fe. Frente a alguien que le
mostraba la exageracion en que habia incurrido al dibujar un brazo
demasiado largo dijo: “Lo sé. Pero la expresion esta en ello”.



En resumen y frente a cualquier planteamiento y su respectiva solucién, la
constante que rige el hacer de nuestros artistas en los ultimos decenios es
laidea de la visualidad pura, dentro de un contexto de universalidad.
1940-1975. Son 35 anos. No es poco el tiempo transcurrido, ni tampoco es
mucho.

Son siete lustros. Y si se pretende hacer un balance, establecer
conclusiones, es dificil tarea, siendo que los componentes de la
“generacion del 40” en plena vigencia, siguen creando, cambiando algunos
de fisonomia muy de acuerdo con la hora presente, tan atiborrada de
mutaciones, tendencias y evoluciones estilisticas.

Sin embargo, los cofrades del grupo, esbozando un analisis muy general,
han sido fieles a los principios bajo los cuales iniciaron sus aprendizajes;
salvo, naturalmente, aquellos que han roto desenvuelta y resueltamente,
con su pasado.

¢;Cual ha sido su aporte al proceso de nuestras artes visuales?

;Ha sido una generacién vacilante? ;Una generacién incapaz de sacudirse
del colonialismo cultural en el que le ha cabido vivir?

(Ha sido sdlo una generacion fronteriza, entre aquella tradicion legada
por los maestros formados bajo el resplandor de la cultura francesa y su
Escuela de Paris, y aquella nueva generacién surgida enseguida (la del afio
50) que se vio envuelta en las luces del arte informalista?

(Es por ultimo, una promocién que no ha podido zafarse ni del lastre
glorioso de grandes figuras del arte contemporaneo, ni de un futuro lleno
de incertidumbres?

(Es que la fuerza de esa incertidumbre, ha obligado a ser cautelosos y en
consecuencias ha postergado expresiones estilisticas enteramente
propias?

La “generacion del afio 40”, si tal vez no ha logrado definir una semantica
del lenguaje plastico nacional, cuando se analice con detencion, serenidad
y perspectiva, para clasificarla con entera propiedad, debe establecerse
los términos como ha desenvuelto su quehacer estético, estan revestidos
de gran honestidad y la resolucion para actuar de este modo sdlo se ha
visto limitada por un medio o siempre dispuesto a ser generoso.



Y esta voluntad de sus artistas se ve reflejada al encontrar que ellos han
recibido una hermosa herencia pretérita y - que si tergiversarla ni
interrumpirla - han deseado antes que nada transmitir ese legado con un
lenguaje que aspira a una superacion que les identifique.

Es un ciclo en el cual priman, mas que nada expresiones colectivas,
individualidades distintas. Visualizar resultados es tarea posterior. El
proceso es lento. La perspectiva del tiempo que clarifica deja de ser
inmadura solamente cuando la distancia va en aumento y permite
observar con plena objetividad. Es la caracteristica del fenémeno plastico,
incapaz de resolver de inmediato la verdadera dimensidn historica.

Treinta y cinco afios cumple la “generacion del 40”. Una fecha que no debe
olvidarse. Es posible que ella tenga insospechada resonancia o no tenga
ninguna y que si la tiene esa resonancia sea mayor que la que le
conferimos en este instante en que vivimos.



