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CULTURA PROYECTUAL
Dimensiones Global&Local

I Un recorrido temático
Este Seminario de Doctorado procura presentar una muestra de trabajos de teoría y crítica de la arquitectura y la ciudad que en cierto modo sean recientes e inéditos a fin de postular un estado actual de temas y cuestiones, lo cuál resulta creo necesario en la instancia de la actualización docente orientada preferentemente en este caso, a aspectos de teoría y crítica del proyecto focalizado además en lo posible, en la escena americana pero entendida ésta en el marco de contextos globales, habida cuenta de la fuerte circulación informática de ideas y referencias tal que merece algunos criterios de ordenamiento y valoración. 

Retomo asi los materiales trabajados en relación a algunas actividades seminariales que motivaron el origen de algunos de estos escritos especialmente un curso de Maestría y Doctorado en la ETSAB de la Politécnica de Barcelona en 2009 y una conferencia en la ETSAB de la Politécnica de Sevilla para dar arranque a un ambicioso proyecto de investigación sobre el territorio y la cultura, todo ello revisado de cara a la presente actividad de actualización.

Dirigido a docentes este conjunto de escritos y conversaciones –con las múltiples referencias proyectuales de las imágenes presentadas- se propone empero problematizar más el contexto de lo que llamaríamos cultura proyectual antes que pretender una (creo imposible) elucidación de procesos y circunstancias. 
Clausurada las referencias linguísticas y éticas de las vanguardias modernas y avanzada la etapa de las frivolidades posmodernas, la condición actual presenta una marcada heterogeneidad y eclecticismo, un conjunto de opciones extremadamente abiertas y vinculadas a los actuales encargos que reciben los proyectistas, demandas ya no dominadas por aquellas clásicas de la modernidad como eran las del Estado y las clases medias y populares de la sociedad sino más de programas relacionados con intereses privados y lógicas de mercado que de obras de equipamiento social y espacios públicos.

Por tanto se presenta un conjunto de aportaciones diversas –todas quizá unidas por una común voluntad de trabajar en la dimensión teórico-crítica del proyecto (e incluso en su faceta didáctica o de enseñanza)– que postulan obras y proyectistas, ideas y circunstancias pero todo sometido a los cambios de la escena profesional y disciplinar tal que merecen una recepción basada en la discusión y el intercambio de opiniones justamente para que todo esto sea procedente a la voluntad de una actualización de conocimientos para la actividad docente y colateralmente para las tareas de la crítica y del proyecto.    

Se trata, en primer término, del tema de las relaciones entre Cultura & Proyecto (básicamente en torno de la articulación del tema del proyecto con cuestiones genéricas de la cultura visual y material y en especial, con aspectos del arte conceptual contemporáneo) buscando establecer en un sentido las relaciones históricas (pero especialmente las modernas) entre arte y arquitectura para explicar porque la arquitectura reciente se orienta mas a efectos y cometidos culturales que sociales y en otro sentido presentar de forma bifronte, la escena eurocéntrica (con su potencial de irradiación y de formación de las estéticas modernas) y la escena americana, ya no como espacio reproductivo subalterno de aquellas irradiaciones sino al contrario como una escena mas del creciente proceso de multiculturalización. Las dos versiones de esta relación entre cultura y proyecto se despliegan  la primera en relación a la escena eurocentrica y la segunda  a la escena americana.
En tercer término exploramos el tema de la articulación entre Didáctica & Proyecto procurando discutir las relaciones entre disciplina y profesión, entre las cuestiones teórico-didácticas de la enseñanza o re-producción de la arquitectura y las cuestiones práctico-operativas de la producción de la arquitectura si es que cabe por supuesto, una relación de producción-reproducción entre las esferas de la práctica profesional y la teoría disciplinar y en todo caso, como si un cometido de esta última pudiera ser el romper ese ciclo didáctico del hacer previo que se ofrece como insumo pedagógico de un nuevo hacer que refiere a o reelabora tal experiencia previa.

En cuarto lugar (Técnica & Proyecto) se incluye un fragmento inédito de un libro en edición referente al modo técnico de proyecto, es decir a la modalidad que piensa el proyectro desde lo técnico o desde su viabilidad técnica y en la peculiaridad americana que ofrece brechas tecnológicas entre lo global y lo lo local (o entre lo central y lo periférico en referencia al grado de desarrollo tecnológico y económico), la particularidad de una importancia todavía relevante de lo artesanal (que entra en crisis junto a la declinación del trabajo material especializado que es un rasgo de época) y a la significación que la materialización tiene en la definición del lenguaje expresivo en buena parte de la arquitectura americana en que parece evidente que muchos proyectos son estéticamente pensados a través del fáctum.
En quinto término se plantea en estos trabajos en proceso, la temática de la relación entre Ciudad & Proyecto entendible como la creciente sima que se estaría dando respecto de cierto momento ideal moderno, entre las demandas del mundo social y las ofertas del diseño para intentar demarcar la naturaleza de la disociación entre ofertas técnicas y discursivas de la arquitectura frente a la complejidad del cuadro habitacional contemporáneo y dentro de éste un cuadro de demandas de soluciones de habitabilidad casi enteramente independiente de las posibilidades e intereses de aquél. 
Esa brecha o ruptura se presenta además como un deseo o pulsión insatisfecha de ciudad que conlleva el ideal moderno del proyecto arquitectónico ya desde el Renacimiento a través de las prescripciones albertianas de la conveniencia de una alta y fluida relación entre arquitectura y ciudad.

A continuación en sexto término se coloca el texto Paisaje & Proyecto que  desarrolla un estado de la cuestión por la que aparece una voluntad de proyecto de escala territorial a través de algunas referencias tanto ejemplares como críticas pero en ambos casos, referenciales y luego un conjunto de consideraciones  o análisis de distintas manifestaciones de proyecto de paisaje en su historia originariamente etnocéntrica y luego derivada hacia escenas paisajísticas de USA frente a las tradiciones autóctonas de relación panteísta con el paisaje-religión propias de los pueblos americanos originarios y su entronque con formas regionales modernas y contemporáneas de proyectar el paisaje o transformar los territorios en la dirección de alcanzar identidad entre una historia local y lugares discursivos o evocativos de tal identidad.

De las conferencias de Barcelona, compatibles con el presente curso incluimos una sobre la temática general del hábitat y la vivienda o mas precisamente, el housing (7, Vivienda & Proyecto), una acerca del estado de la arquitectura americana (8, Historia & Proyecto, una adaptación de un capítulo de un libro inédito y en proceso) y otra acerca de la crítica, sus vertientes teóricas y algunas observaciones críticas  sobre obras en concreto (9, Crítica & Proyecto). Fueron éstas conferencias encargadas – y por tanto obedecían a demandas de quiénes me invitaron – pero contienen argumentos que sigue aludiendo al flujo de lo genérico y lo local y referencias a características del trabajo regional que debe analizarse con sus específicos instrumentos. 
Finalmente, en el décimo orden de esta antología, se plantean en la cuestión de la imbricación entre Teoría & Proyecto,  algunas exploraciones sobre la matriz geo-etno-histórica de nuestro continente (que fuera respecto de Europa una suerte de laboratorio o campo de experimentación de modernidad larga y en tal escenario, mucho mas des-naturalizado de su identidad que otros espacios de colonización que como Africa, Asia u Oceanía conservaron a  mi juicio, mas vestigios y elementos de sus culturas originarias) y a partir de esa peculiaridad dada en lo que podría llamarse, hacia el siglo XVI, el amanecer de la globalización, la consideración del forjado de una manera o muchas maneras o modos de afrontar el proyecto, tanto en la pretensión de una resistencia a las colonizaciones que termina por configurar situaciones arcaicas cuanto en la intención de pensar en un mundo inexorablemente unificado aun bajo la evidencia de las enormes asimetrías de historia y desarrollo, además de una especie de tercera via proyectual que busca infructuosamente congeniar o hacer fructificar ambas vertientes del regionalismo endógeno estricto y del cosmopolitismo elitista y deslocalizado. 

Como son piezas aisladas para diferentes escuchas muchos de sus argumentos se cruzan así como las referencias bibliográficas y proyectuales ofrecidas con imbricaciones, superposiciones y hasta redundancias.

Lo que designamos como Pensar Global/Proyectar Local proyecto en el flujo global-local  remite a la necesidad de profundizar y fortalecer un modo específico de pensar y hacer arquitectura en una geocultura determinada o mejor, en una constelación bastante fragmentaria de pequeñas geoculturas muchas de las cuáles más que nacionales o rurales-regionales-territoriales quizá sean más bien urbanas o metropolitanas. 

En tal flujo global-local (que ya no es la relación centro-periferia sino una red intrincada de relaciones) la posibilidad de un proyecto americano aparece ya lejana del anacronismo a veces reaccionario o conservador, del discurso regionalista, es decir, ese lugar común compuesto de cierta situación naif conducente a prácticas ingenuas y de localismos desarticulados del conocimiento crítico de la situación global o general que llevó por caso a las ideologías regionalistas como las del realismo mágico, el primitivismo tecnológico y cierta postura de tipo folklorizante. 

Hoy la globalización impuesta tiene un costado de democratización informativa (todos conocemos de alguna forma lo que ocurre en la esfera global) que hace que existan múltiples flujos de centros a periferias y viceversa, de escalas puntuales a territoriales, de tradiciones estáticas y localizadas hasta el frenesí del movimiento del posfordismo que hasta conduce a un colapso como el reciente. 

Todo fluye además, resignificando los puntos sólidos del saber de la arquitectura o los hitos territoriales de los paisajes y sin embargo es preciso cartografiar ese movimiento a la manera de una actividad crítica que sea fértil tal vez no para valorar pero si para entender y preparar los fundamentos para los cambios disciplinares en los qué quizá sin tanta conciencia ya estamos fatalmente embarcados. 

II Una propuesta relacional                
El conocimiento de la Arquitectura –o sea su estatuto epistemológico- debe asociarse al conocimiento asociado a la actividad proyectual: es decir a lo que el proyecto instala o descubre como conocimiento y al conocimiento que puede producir la actividad proyectual cuya acumulación empírica establece un basamento teórico de lo que conocemos como Arquitectura. 

Esa perspectiva orientada a conocer lo proyectual y conocer a través de lo proyectual –conocer o aprehender cierto saber inherente a proyectos realizados y conocer lo real a través del dispositivo proyectual como medio cognitivo- es lo que conduciría a establecer el marco epìstemológico general para la investigación proyectual en Arquitectura y Urbanismo, entendida como la clase de investigación específica o central de este campo y asumiendo los alcances propios de investigar sobre el proyecto e investigar con el proyecto.

Para ello es necesario plantear un marco epistemológico general de la investigación proyectual definiendo sus características y alcances, describiendo sus campos de aplicación y desarrollo, presentando una casuística suficientemente comprehensiva y proponiendo un marco metodológico básico para este tipo de investigación. 

Tratando de ir más allá del proyecto como mero instrumento de anticipación mimética de una realidad futura, se puede intentar definir el espesor conceptual  del proyecto desde una perspectiva no ontológica sino relacional en que el proyecto pueda entenderse como una actividad teórico-práctica que establece relaciones biunívocas con tres esferas conceptuales (productiva, espacial y temporal).

En la esfera productiva (que definimos como el medio operativo o de producción del proyecto) sería posible establecer  las siguientes cuestiones relacionales: (1) Cultura y Proyecto, (2) Didáctica y Proyecto y (3) Técnica y Proyecto. Lo productivo hay que entenderlo como instrumental.

En la esfera espacial (que caracterizamos como como el destino, continente o finalidad que acoge la entidad física de lo proyectual y lo instala en diversos contextos)  sería posible identificar las siguientes cuestiones relacionales: (1) Paisaje y Proyecto, (2) Ciudad y Proyecto y (3) Vivienda y Proyecto. Lo espacial debe asumírselo como contextual. 

Y en la esfera temporal (que entendemos como la base, origen o referencia preexistente de proyectos realizados en cuya conexión y experiencia es factible valorar calidades y realizar proyectos nuevos en clave de relación y superación de tal experiencia dada)  sería posible analizar  las siguientes cuestiones relacionales (1) Historia y Proyecto, (2) Crítica y Proyecto y (3) Teoría y Proyecto. Lo temporal debe ser caracterizado como genealógico.
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El subtítulo de la investigación del cuál emerge este ensayo -Pensar Global / Proyectar Local- introduce adicionalmente la relatividad de la investigación proyectual en el contexto de la civilización global presente y en las diferencias y semejanzas que la misma presentaría en el contexto de las culturas locales, en especial las americanas. Los flujos de relaciones e infuencias pero también de confrontaciones y divergencias entre lo global y lo local (fragmentado a su vez en multiples y disociadas culturas subordinadas) determina una matriz adicional a la reflexión epistemológica en la dirección en que Boaventura De Sousa Santos
 propone la inevitabilidad de epistemologías de la marginalidad o dependencia: epistemologías del Sur, sin embargo capaces de interpelar la dirección del conocimiento general, negando una globalización descendente, aplanadora y mercadófila y auspiciando una nueva globalización virtual, discursiva y crítica que debe emerger (y lo está haciendo) del archipiélago neo-existencial de las culturas locales y localizadas. 

Aquí vale citar un texto de Carlos Tapia
 en que apunta una concepción de globalidad alternativa: Beck (La cuestión de la identidad, 2003. Diario El País) caracteriza un paisaje (Fernández habla de una patria-paisaje) identitario transnacional que se deriva de una globalización, pero de las diferencias. Es decir, dado que todos experimentamos en el día a día las crisis permanentes entre las partes de lo homogéneo, nos unimos incluso por encima de las fronteras establecidas. Dado que hay una gran curiosidad por lo propio de “los otros”, lo global sólo está en el plano de la mutua diferencia, generando un paisaje de conflictos. Dado lo anterior, ser cosmopolita significa ser capaz de intercambiarse virtualmente con los otros y, como consecuencia, obtener intercambios o amenazas. Y como hay amenazas, no hemos aprendido a vivir sin fronteras, pero su diversa suerte de penetrabilidad promueve mestizaje.
Se trata en conecuencia de exponer y demostrar la especificidad de una clase de conocimiento que emergente de la llamada investigación proyectual (en y con el proyecto) puede constituir el núcleo central del conocimiento arquitectónico a la par y fuera de otras clases de conocimiento como el surgido del llamado método científico y de investigaciones que aunque referidas a temáticas arquitectónicas se basan y fundamentan epistemológica y metodológicamente en campos cognitivos heterónomos a la arquitectura (tales como la Historia, la Geografía, la Sociología, la Física, etc.)  ello sin perjuicio de múltiples posibilidades de cross-fertilization emergente de articular saberes heteronómos diversos. 

El siguiente gráfico reordena  el conjunto relacional propuesto en el esquema precedente y vislumbra un espacio por así decirlo, autónomo de la investigación arquitectónica que llamamos IP (investigación proyectual: campo definido por el triángulo grande ) de otros tres que como recién se apuntaba podrían entenderse como heterónomos de la investigación arquitectónica y que pudieran ser entendidos como actividades cuya legitimidad epistemológica (y la consecuente posibilidad de acogerse al método científico) vienen aportadas desde fuera de la arquitectura y que permite identificar un espacio  que llamamos ITS (investigación ttecnológico-sustentable: campo definido por el triángulo pequeño superior y que agrega a lo técnico la consideración de lo sustentable en relación al inédito estatuto de crisis matérico-energético que presenta actualmente la llamada crisis de sustentabilidad); IUT (investigación urbano-territorial: campo definido por el cuadrado pequeño) e IHP (investigación habitable-patrimonial que expande la noción de vivienda primero al anglicismo housing y luego a la función genérica de la habitabilidad e introduce en forma asociada a dicha dimension la noción ampliada de patrimonio, asociada a la identidad de los asentamientos: campo definido por el triángulo pequeño inferior).  
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CULTURA & PROYECTO

Arte&Arquitectura: Derivas del pensamiento crítico

Sería posible definir una declinación de la arquitectura moderna (en aquello ulterior a ella que se nombra de varias maneras, por ejemplo arquitectura posmoderna, tan necesaria como casuística a la hora de encontrar ejemplos de posmodernidad cultural por ejemplo en Lyotard o, sobre todo, en Jameson quién le encuentra un sesgo hasta perverso
, como si la arquitectura signée postmodern haya hecho enormes esfuerzos de in-moralidad para situarse en el centro de esa cultura light y con tal frivolidad asumida, haya podido revertir las correspondencias estructuralistas entre forma y contenido, entre significante y significado al servicio anti-ideológico de la autonomía del significante en la gran novedad deconstructivista de Derrida) por su retiro de actuación en el seno del mundo de lo social y de sus políticas. 

En efecto si bien este fenómeno podría articularse con dos realidades argentinas o de la región latinoamericana, cuáles serían el relativo desmantelamiento del Estado (al menos en lo referente a una demanda de servicios de arquitectura suministrados mediante procedimientos democráticos) y – atado a ello- la declinación de la clase media como sector social fuertemente articulado a un modelo de estado de bienestar, algunos resultados emergentes son aquellos de la pérdida de la potencia social de la arquitectura, en un sentido, entendida ésta como el campo que se hace cargo por así decirlo, de un derecho a la ciudad y al hábitat. 

En todo caso estas últimas cuestiones pasarán a ser manejadas por actores y grupos relevantes pero que ya no pertenecen al campo de las vanguardias o al estamento más calificado de la institución arquitectónica según la valoración de sus regímenes de calidad otorgados por escuelas, revistas, etc.

Declinada así tal potencia social tan sustancial en la modernidad (donde hasta puede hablarse de una articulación entre estética racionalista y ética socialista ) la relación  nueva de la arquitectura con la sociedad histórica es del orden de lo cultural, esfera superestructural dominantemente simbólica y política (dicho con Gramsci) y por lo tanto es que cabe preguntarnos sobre nuevas relaciones entre cultura y proyecto, no tanto porque tales relaciones carezcan de espesor histórico sino porque quizá en esta época, es la única relación existente.   

Por cierto esta constatación se estaría dando tanto en las escenas que alcanzaron un estado de bienestar (la escena eurocéntrica) como en aquellas que nunca llegaron a consumar características básicas de la modernización – ese nunca fuimos modernos de Latour – como el despliegue de formas complejas de producción industrial o de modelos consistentes de democracia política (mas allá de lo formal), es decir entre otras y con su especificidad, la escena latinoamericana. 

Una y otra escena, con historias diversas, advienen a un estatus posmoderno en que la arquitectura se articula más con lo cultural-simbólico que con lo social, si se quiere, más con la dimensión del deseo que con la dimensión de la necesidad. 

Empero hay que hacerse cargo de este peculiar viraje (cultural turn) con toda la potencia crítica y política de lo cultural en tanto fenómenos recientes – y por tal proximidad, fenómenos tras-modernos (si es que lo moderno acaba con la utopía incumplida del estado de bienestar colectivo preconizado por el ideario iluminista) – que transitan en una revisión de la simbólica del mundo social en torno de los comportamientos políticos multitudinarios (Negri, Virno), de la proliferación crítica de anti-media (Brea, Calabrese), de la revalidación cultural de las subalternidades etnoclasistas de viejos y nuevos proletarios tanto como de antiguos y recientes migrantes marginalizados y vestigios periféricos de sociedades desmanteladas por influjos destructivos de la globalización capitalista (Jacobs, Babha, Davis, Wacquant). 

Lo que vendría a resustancializar el devenir cultural en que la arquitectura aparece situada, que entonces podría caracterizarse mas como analítico-crítico que como frívolo o meramente instalado en la iconografía del devenir del consumo de clase alta, una de cuyas aristas recientes es por cierto, el minimal style . 

Un giro cultural más de tipo crítico puede acoplarse en lo políticamente correcto de la época y si la arquitectura de esta clase o sesgo, deja de ser socialmente proactiva emergería sin embargo como la avanzada crítico-política de una reinstalación en lo social del futuro. 

Que es aquella tarea que tuvo el arte de las vanguardias en tanto anticipación o proposición de una suerte de utopía, quizá no tan vinculada a una modelística concretamente social pero sí al descubrimiento y potenciación de una subjetividad cuya generalización anticiparía la posibilidad de nuevas características de vida social, coincidiendo con críticos o utopistas de nueva sociedad que como Felix Guattari
 creían en los 90, que ningún cambio social evolutivo podría prescindir de una revolución de las subjetividades.   

Por tanto, tal vez no sea la escena actual de la arquitectura solamente la expresión de una in-moralidad (respecto de la ética moderna) basada en el enaltecimiento superficial o hiper-visual del estatus mercantil de nuestra vida relacional o en la promoción de nuevos paraísos aristocráticos segregados de las miserias metropolitanas, sino que algunas experiencias, marginales respecto de la centralidad de las simbólicas del terciario avanzado, intentan reubicar lo proyectual en las lógicas  del proceso contemporáneo de producción de arte, asumiendo que el arte contemporáneo se des-estetiza y deviene propulsor de discursos críticos de la sociedad actual. 

Una arquitectura como arte en la condición contemporánea obliga por un lado, a rastrear la arqueología política del arte moderno inorgánico, mediante lo que podría ser la necesaria relectura de la Teoría Estética adorniana, escritos póstumos bastante rabiosos pero certeros al situar el arte en la problemática y quizá imposible tarea de fugar del mundo de las mercancías. 

Tarea harto mas necesaria en esta era de hipertrofia de las relaciones sociales en intercambios materiales y simbólicos del orden del capitalismo avanzado y que replantea el dilema de la arquitectura de cara a su estatuto de utilidad o funcionalidad y por tanto a una tal vez inevitable adquisición de valor de cambio: o sea, que en la arquitectura se redobla aquella dificultad o imposibilidad adorniana de fugar de las mercancías salvo que se acuerde la posibilidad de la in-utilidad, a veces involucrada en la carga de nueva sobre-estetización de las cosas útiles.

Pero el arte de hoy ha contrapuesto aquel destino de mercantilización a una endógena transformación que lo instala en una crisis de la idea de obra (de arte), quizá definible como el pasaje de la obra (como tarea y resultado de objetivación) al proceso de producción-consumo de la obra y por tanto a la mutación de aquella obra-objeto (situación que todavía incluye a buena parte de la producción de la modernidad abstracta) a un estatus de obra-proceso, de obra cuya objetividad se disuelve en las fluyentes instancias de su concepción y su recepción incluso perdiendo su entidad de obra única o aurática e ingresando en temáticas de la serialidad y el archivo 
 como en los trabajos analíticos y acumulativos de Gerhard Richter o de Sophie Calle.

Incluso en temas que ya parecían cerrados, como la modernidad de Le Corbusier, nuevas investigaciones como la de Beatriz Colominas
 destaca el interés de LC en la colección y el museo, en la clasificación de la producción cultural y de productos industriales de uso cotidiano y en la proposición de funciones museográficas (como el Museo de Crecimiento Ilimitado o el Mundaneum) en que el propósito es ofrecer una versión desjerarquizada de la producción del mundo o en la vocación corbusierana de acumular y estudiar la objetología de la vida cotidiana – desde bidets a aviones, valijas y ficheros de oficina a casas prefabricadas, desde turbinas hasta ventiladores centrífugos- y su presentación publicitaria (LC era el encargado de conseguir la publicidad que financiaba la revista L´Esprit Nouveau) : es decir una agenda que reinserta el supuesto énfasis de LC en la pura producción de proyectos vanguardistas en una dimensión poiética, investigativa y experimental mucho mas diversificada que lo conecta con aspectos y protagonistas centrales de las vanguardias estéticas de su tiempo como Picabia o Duchamp: en este caso Colominas compara la Boite en valise (las 20 cajas firmadas que reproducían a escala las obras principales de Duchamp) con la Oeuvre Complete que LC empieza a editar en Zurich en 1930 o con la propia Fundación LC, virtualmente una colección de fenómenos del siglo XX tamizados por la voracidad cultural enciclopedista de su referente.  

Es decir, obra como acción o procedimiento en lugar de obra en si, incluso yendo más allá de la condición de la abstracción moderna que fijaba como valor preponderante de fruición de la obra no al entendimiento de su (perdida) mímesis sino a la comprensión de su proceso conceptual y técnico de realización pero que todavía no renunciaba a la cualidad cósica de su condición de objeto-obra de arte. 

En definitiva Kandinsky o Klee seguían haciendo cuadros que entre otras cosas, no quisieron o no pudieron vulnerar el estatus de apoderamiento y disfrute situado en el orden de la colección y el museo.

En todo caso el arte mas contemporáneo – por ejemplo el de Beuys, Vostell. Kounellis o Kiefer – pone en crisis también la noción de colección (museo) de obras de arte al establecer como variantes de obra a procesos de observación, análisis y registro, trabajos multiactorales o de reescrituras y traducciones y citas, acumulaciones de referencias o alusiones, ensamblados y procesados diversos de materiales dados a la manera de actividades de sampleo como en la música compuesta de fragmentos ajenos, arte enunciado o descubierto respecto de alteridades propias de un arte social, profundización y desarrollo del enfoque benjaminiano de la acumulación de rasgos o de los criterios duchampianos de sorpresa y extrañamiento, todo lo cual requiere inventar otra instancia de apoderamiento-disfrute
 que ya no será aquella del tándem colección-museo sino un campo mas complejo que incluye una diversa esponsorización del tiempo del artista en producción y del tiempo del consumidor (en todo caso, nunca eterno y mas bien circunstancial) de la neo-obra en la eventualidad de su exposición o en la instauración de nuevas escenas de presentación de las acciones artísticas como el caso de Documenta Kassel o directamente el no-espacio propio del espacio urbano o territorial (en Christo, Oldemburg, Burri o DeMaria). 

Hay soporte de financiamiento de las acciones artísticas pero deja de haber un investimiento notorio de la obra – ahora evento o acción – en mercancía, en el sentido de un valor de cambio permanente más allá de la circunstancia económica de la performance en si. 

Cambia entonces, la economía de la obra y  se problematiza o diversifica la inserción de esta nueva clase de obras-proceso u obras-acción en el campo de la economía convencional del arte.

Lo cuál  además otorga un peso sustancial al performer o productor-montajista-regisseur del evento, al rol del curador-instalador-selector-editor (que asume un trabajo semejante al de intérprete respecto del autor, digamos la relación Brook-Beckett o Gould-Bach) de la muestra o episodio en que se sustancia transitoriamente el momento aurático de la obra-acción y al registro, crónica o transmisión de lo ocurrido, que ya des-hecho, invade un espacio mediático de valoración y recuerdo y en el mejor de los casos, un impacto en la sensibilidad, el gusto o la nueva potencia filosófica y política emergente del nuevo arte.

El arte contemporáneo plantea entonces, desde sus diversas formaciones de vanguardia, dos operaciones: la primera, diría todavía inherente al orden del significado, es la suspensión o crisis de la imitación que incluye la destrucción del contenido, alusión o referencia; la segunda, que acabamos de presentar en los párrafos precedentes, es la final des-objetivación de la obra y la simultánea cancelación de los dispositivos de la colección y el museo.   

La crisis de la imitación y la desaparición de la voluntad representativa instauran, no sólo obviamente la anulación del objeto externo que la obra representa sino, dentro de las categorías de la abstracción o des-referencialidad, la necesidad de recursos propios de una neo-retórica y una sobre-retórica y en ellas, la emergencia de nuevas categorías de significación: si desaparece la referencia a la cuál la obra alude, ésta debe resolver en sí un efecto retórico o discursivo, una enunciación, que es lo único que le queda, sustraídos los efectos miméticos. 

Por ejemplo, cuando Mondrian abandona la etapa figurativa o representativa, sus trabajos se basan únicamente en categorías discursivas: enunciaciones respecto del ritmo y la composición, de las relaciones entre la composición y el borde, del manejo de relaciones de disonancia o complementación de colores primarios, etc., lo que acompaña por otra parte, el progresivo des-referenciamiento enunciativo o explicativo de los títulos o nombres de las obras que pasan de  Gray tree (1912) a Composition III (1917). 

Las últimas cinco décadas presentan casi sucesivamente, estas dos operaciones de desemboque en el arte conceptual contemporáneo, primero, el desarrollo de la cancelación o supresión de los procedimientos miméticos; segundo, la voluntad de des-cosificar la obra y revertirla en acción. 

Estas dos fases o etapas, dentro de un históricamente sistemático efecto de anticipación del arte sobre la arquitectura, engendran dos momentos de impacto relativo del despliegue de aquél sobre ésta (desmantelada su positividad moderna socialmente proactiva y decantada una primera posmodernidad desaforadamente frívola, kistch e historicista), la primera mas del orden de los encuadres esteticistas, basada en manieras de gusto (por ejemplo, la influencia esteticista minimalista de Donald Judd en arquitecturas así llamadas, por ejemplo las de Fretton, Ando, Pawson, Chipperfield, Souto de Moura, Van Duysen, etc.), la segunda aún en proceso de desenvolvimiento, mas del orden diagramático de arquitecturas tras-funcionalistas y caracterizadas por la desmaterialidad, los eventos transitorios y las performances situacionistas (por ejemplo en propuestas de Koolhass, Sejima, Van Berkel o Tschumi, en montajes de Diller&Scofidio, Eisenman, Prix, Soriano, FOA, PLOT, NO-MAD o Lynn).      

Sin embargo y fuera del impacto esteticista del primer vanguardismo abstracto pero aún cosificado (por ejemplo, las pinturas urbanas de Ruscha- en este caso, transfigurativas- o los objetos definidos por su manufactura, en el caso de Twombly, Wols o Rotkho) son atributos del segundo vanguardismo actuacionista, tales como la centralidad del acting y la acción-situación-disposición-instalación – claves de por ejemplo, Matta-Clark, Rhoades o Merz- los que estarían estableciendo nuevas relaciones de cara a unas arquitecturas precisamente de mayor pretensión de impacto o relevancia cultural desde luego en terrenos críticos e in-útiles antes que en formas convencionales de proyecto. 

Sin embargo estos circuitos de relación arte-arquitectura, dentro de un posible reingreso a una instancia de significación cultural de la arquitectura después de su fase de modernidad social tienen que inscribirse en otros procesos histórico-culturales del arte contemporáneo como su situación de descentración en relación a la estabilidad del gusto  y de la virtual suspensión de las axiologías y los consecuentes problemas para otorgar valor a la obra (cosa o acción) de arte que desemboca nuevamente en la dialéctica entre belleza y verdad o mas todavía, en la casi desaparición de esas categorías en la fundamentación de la acción artística. 

Por otra parte y en complementariedad a esa desfocalización de las categorías estéticas kantianas de belleza-verdad devienen efectos derivados de la pérdida del centro (usando la premonitoria imagen del libro de Hans Sedlmayr, editado en 1948, que en su caso remite a una profunda nostalgia cuasi religiosa por la pérdida de lo sagrado en la cotidianeidad moderna, en sintonía con el derechista discurso heideggeriano) en una suerte de multiculturalidad que puede entenderse como globalización tácticamente multicentralizada de cuyas diversas y variables focalizaciones se tejen diferentes redes y enjambres con sus derivas, flujos, circuitos.

Pero no puede dejar de advertirse un proceso de reubicación del arte en el centro de la cultura y  a la vez, una reubicación de la cultura como cosmovisión política, con los que volvería a instalarse, desde los procesamientos estéticos (como había ocurrido en el futurismo o el constructivismo en Europa o con el expresionismo abstracto en USA), los discursos de las éticas-ideologías que estarían en el seno por una parte, de cierta recuperación de la noción de verdad y por otra, de la afirmación de una autonomía (relativa) del arte respecto del mundo de la mercancía. 

I 
Escena eurocéntrica
Los argumentos precedentes, como siempre ocurre con las nuevas miradas acerca del pasado histórico, permiten organizar una re-presentación que extraiga del depósito de nociones e imágenes históricas, conceptos constitutivos de una revisión de la arquitectura como arte, dentro del proceso de abstracción y des-referenciamiento que la arquitectura también pudo acometer en otras instancias históricas. 

En primer lugar la capacidad de resolver un discurso de la abstracción como mediación para obtener un determinado ensamble significativo entre el gesto arquitectural y la preexistencia territorial, de donde devienen procesos basados en el entronque de geometrías y lugares, como en el fundante caso de Sakkara.

En ese sentido, si la arquitectura se abstrae en leyes puramente geométricas para establecer una lógica de posicionamiento en lo territorial (creando la primera noción de paisaje, como elaboración-confrontación de cultura [geometrizada] frente a la territorialidad topográfica ) el proceso de avanzar en su posibilidad abstracta se vincula estrechamente a la noción de in-utilidad, en la cuál aquello que anticipaba Hegel y que suscribió Loos (la única arquitectura en tanto arte serán las de la tumba y el monumento) se resuelve como una forma de proyectar geometrías del rito, como las construcciones abstractas y a-funcionales de Jaipur. 

Aunque a veces estas geometrías ritualizadas advienen a funcionar como sustratos de observación cósmica, por meras disposiciones reflectivas de los artefactos proyectados (que por ejemplo, configuran sombras que permiten medir el pasaje del tiempo) o aún, una manipulación romántica como en  la imagen que William Simpson pinta en 1867 nominando la ruina hindú bajo el rótulo Ancient Observatory. 

Basada en la posibilidad de alcanzar cierta comprensión de un arché de la arquitectura situada en la disposición de formas in-naturales en formas naturales (relaciones geometría-territorio y relaciones micro-topológicas y macro-topográficas, uniendo lo artificial y lo natural de esta articulación) podría pensarse un origen de la teoría de la arquitectura bajo esta condición originaria, por ejemplo en los análisis cuidadosamente deshistorizados de las relaciones entre geometría y territorio que realiza Filarete, con su peculiar interés en las descripciones analíticas verificables en su Tratatto d´Architettura de 1460, precedida en pocos años, por su utópica figuración  de Sforzinda. 

En el origen de este pensar teórico que remite a la originaria fundación de un saber de la relación justa entre geometría y naturaleza en sus formatos territoriales o receptivos de modalidades de asentamiento y paisaje, parece incubarse una proto-noción maquínica de esas arquitecturas reducidas a sus leyes geométricas. 

La máquina puede emerger como máquina óptica
, pre-científica o simbólica (soporte o encarnación de rituales) pero siempre incluye un potencial operativo sobre la territorialidad a que se opone, tensión que dicho sea de paso, también funda la misma noción de paisaje. 

El concepto de utopía es otra formulación importante para la constitución de una teoría del proyecto: en rigor, todo proyecto – en tanto prefiguración de una realidad futura – siempre es conceptualmente u-topos, no-lugar, topos del orden del deseo. 

Las utopías siempre se definen del lado de la potencia maquínica del proyecto-geometría y su voluntad de operar lo territorial-dado tanto en las versiones  maximalistas de neo-naturalezas o de máquinas sociales.

Si un aspecto de la era barroca se articula con la voluntad de transformar la simplificación de las geometrías euclídeas en máquinas ópticas (acercándose a un ideal de evento o fenómeno, subversivo respecto de la eternidad clasicista del inmutable matrimonio entre geometrías y territorios ) un devenir de esta postura estética que se desliza, en el siglo XVII, al despliegue iluminista, recae en otra voluntad utópica y maquínica ahora del orden interminable de la acumulación, clasificación y  colección de las singularidades del mundo bajo los ideales enciclopedistas del Iluminismo. 

Lo maquínico ya no pasa por la proposición de un objeto geométrico activado en lo territorial sino por una relativización de lo objetual, ahora pieza des-membrada o componente de totalidades enciclopédicamente construíbles. 

Con lo cuál se pierde la noción de trabajar objetos llegándose a la voluntad de totalizar su descripción singular y de proponer reglas analíticas para la observación y manipulación de las combinatorias posibles. 

La teoría de la arquitectura, en su momento de gloria, será así la capacidad comprehensiva de describir la totalidad de lo singular según reglas operativas que incluyen instrucciones para generar nuevas singularidades reensambladas con materiales históricos, lo que da paso al procedimiento ecléctico.  

La intención de fusionar (maquinalmente) artefactos y naturaleza despliega en la era barroca una peculiar idea de paisaje en el que la geometría regulariza y domestica la naturaleza – el efecto Versailles- y hasta le puede adicionar un matiz de extrañamiento que casi anticipa el estupor surrealista en la relación de cosas fuera de lugar, por ejemplo, en las formas geométricas naturales que organizan visiones escenográficas anti-naturales en los dibujos- que quizá quisieron ser documentos propositivos de un infructuoso proyecto utópico- del Parque de Anghien que el excéntrico polígrafo holandés Romeyn de Hooghe hiciera en Amsterdam  hacia 1680.

La asociación acumulativa de cosas coleccionables y suscitadoras de cierta totalidad enciclopédica, que diera por resultado tanto el magno trabajo de Diderot y D´Alembert cuanto la voluntad taxonómica de Linneo o Cuvier impacta en la arquitectura ulterior al credo iluminista – es decir, la escena romántico-sublime-historicista-ecléctica de inicios del XIX, por ejemplo en los trabajos de John Soane y en particular su propia concepción de casa-museo, que será descripto en una clase de pintura también de voluntad clasificatoria como la pieza que Michael Gandy  llamará Buildings by Soane , pintada en 1818, acuarela también conocida con el mas complejo nombre Selección de partes de edificios del señor John Soane, denominación mas precisamente analítica y clasificatoria así como proactiva a la combinatoria que el propio cuadro propone.

Las láminas taxonomistas y normativas del gusto imperial napoleónico de la pareja real de diseñadores Percier&Fontaine que se recopilan en el Recueil de Decorations , editado fascicularmente entre 1801 y 1812  y muchas veces reimpreso, no sólo adscribían a la voluntad política de fundar un gusto (luego conocido como Estilo Imperio) sino que pretendían establecer una gramática compositiva capaz de definir los inscapes requeridos para aquella estipulación política, ya sea en el orden del ornamento, ya en la regulación formal de toda la objetología del interieur neoclasicista.

Un poco mas tarde las enseñanzas del académico Beaux Arts Jean Nicolas Louis Durand se editaron bajo el nombre Precis d´Architecture  en 1805 en la forma de unas tablas ordenadoras de reglas combinatorias básicamente de plantas y alzados, según principios de articulación de partes y una voluntad de vincular fragmentos y totalidades de alguna manera semejante al modo descriptivo de las ciencias exactas positivistas, como las tablas elementales de la química de Mendeleiev o los gráficos demostrativos de la evolución de las especies de Buffon. 

En rigor los episodios enhebrados en la historia que va desde Sakkara hasta las preceptivas academicistas exhiben el tránsito de una teoría de la arquitectura en búsqueda de su autonomía, de su posibilidad de configurar maquinalmente una artefactualidad susceptible de independizarse de atributos como la función, la utilidad o la implantación: de tal forma podría rastrearse una suerte de arqueología del pensamiento arquitectural ligado al devenir de las artes, en los términos comentados mas arriba, es decir, tratando de inscribirse en la preceptiva hegeliana.    

Si se quiere, los argumentos comentados prefiguran una teoría histórica de la arquitectura que prepara maneras de huir del talante ultra funcional o sea de pensar y practicar en lo posible, una arquitectura como arte y por tanto una arquitectura situada en una dimensión estrictamente cultural. 

Con esa peculiaridad la irrupción del arte moderno como formulación de lo pos-representativo (o vocación de anulación de los principios de la mímesis) se produce en un momento histórico en el cuál la modernidad arquitectónica se tensaba por su pretensión de erigirse en actividad dominantemente socio-política y en ello, desplegando el interés científico y racionalista por metodologías técnicas de satisfacción de las nuevas grandes demandas del hábitat. 

No significa ello el abandono o la anulación de planteos estéticos convergentes a entender las nuevas propuestas como aportes a una emergente cultura dominada por lo técnico (ello queda claro incluso en los trabajos de los racionalistas mas militantes, como Meyer o Stam – o en Acosta, Mendiola, Legarreta o Warchavchik en América Latina ) pero sí la intención de subalternizar el componente cultural a la perspectiva utópico-social
 o en todo caso, la inclusión del componente lingüístico no como atributo estético sino como discursividad política al servicio de reformas o revoluciones sociales. 

En ese contexto es que se acomete la mas radical propuesta revulsiva del arte históricamente considerado dada en la superación de lo mimético-referencial que planteará Marcel Duchamp y su idea-programa de action-art, tanto desde la fase disolutoria de la imagen estabilizada a partir de cierta apología del movimiento (entendible junto a lo técnico, como lo radicalmente propio de la modernidad ) en el Nu descendant… de 1912 o mucho mas profundamente y ya destruyendo la idea de soporte y pasando a una pura conceptualidad  en el  Grand Verre , obra-proceso que Duchamp aborda entre  1921 y 56. 

Las propuestas duchampianas eluden su estatuto de obra y explotan en su formulación de proceso: proceso de análisis y pensamiento, proceso de producción, ideación y conformación, proceso de instalación y recepción, proceso de registración y replicación de sus planteos. 

Desde esa perspectiva es que Duchamp se hace cargo de la definitiva e irreversible transformación de la obra en máquina, forma operante, inestable, mutante y multi-referencial.  

La muerte del arte (clásico-moderno abstracta) que instaura Duchamp abre muchas perspectivas para fundar un arte del concepto, una peculiar forma de recurrir a cierta esencia de lo artístico basada en una  identidad entre cosa material y concepto, como aparece por ejemplo en la obra de Alberto Burri, como el Cretto di Gibellina , de 1985-9, que es una cosa resquebrajada puesta sobre un territorio, pero no cualquier territorio sino aquel que había sufrido el devastador terremoto de 1968: así entonces, como en Duchamp, las (ahora) cosas-acciones de arte, ya no obras, se potencian en su pura conceptualidad pero también pueden adquirir una resonancia política o remememorativa mucho mas densa que la antigua referencialidad mimética. 

Por cierto la derivación de un hacer-arte en la manufacturación concreta de una cosa deducida de un proceso conceptual que se advierte en Burri y que deviene de la invención de la nueva forma de pensar-hacer arte de Duchamp no excluye variantes todavía figuracionales que tratan de postular un arte de situaciones  en la que la motivación conceptual de la obra remplaza la representación tradicional por una voluntad de mostrar como acto crítico, actitud evidente por ejemplo en trabajos de Sol Le Witt como Barolo Chapel de 1999 – turbador en su oscilación anacrónica en lo que muestra (una pieza de arquitectura kistch) y en la factura en que se resuelve (una suerte de escultura bidimensional o achatada) – o en las pinturas casi relacionadas con el ilustracionismo de la publicidad de Edward Ruscha , como el Intitled de 1964 que reenvía a una imaginería de la abstracción de paisajes urbanos de la banalidad mediante un proceso de minimización de las referencias.

Pero la brecha que abre Duchamp con su cancelación de una modalidad de arte (que llega hasta Picasso o Kandinsky, hasta Dalí o Bacon: es decir, todos aquellos todavía situado dentro de un marco y sobre un soporte bidimensional) remite a entender y fundar las temáticas de la situación, el evento o el montaje – entendido como una operación dinámica, no como la mera yuxtaposición del collage – en que búscase re-presentar lo real como fait d´art mediante una teóricamente calculada violencia de lo extraño, por ejemplo en las piezas de Paul Belyi (Urban ,1986), Andy Goldsworthy (Vegetalis 1 ,1998) o Nils Udo (Soucher des pins, 2000 ), en las que incluso desaparecen no solo los efectos de representación sino también los materiales o mediaciones que producen ésta, al apelarse a una tautológica factura de arte hecha con puro objeto real-natural (hojas, tierra, pasto, etc.).

Con una común apelación a la manipulación de cosas dadas de una realidad precedente que se reensamblan y vuelven a mostrarse ( en la línea del efecto de sorpresa y desubicación del primario modelo conceptual del ready-made duchampiano ) también destaca un arte basado en la dis-posición de cosas, pero no para provocar extrañamiento o sorpresa sino como metodología de un arte que ahora llamaríamos político, en la medida que significan apelaciones a la crítica social de la vida contemporánea o a la crisis alienada de la subjetividad, al deterioro de una comunidad avasallada por el consumo capitalista o a los daños que ese sistema infrige a la naturaleza, por ejemplo en los trabajos de Jason Rhoades (The secret life of the onion, 2002), Joseph Beuys (Volkswagen , 1971 o mejor todavía el montaje-procedimiento de Thousand oks), Anselm Kiefer (Volfhalhung, 1997), Wolf Vostell (V.O.A.E.X., 1976),  Gordon Matta-Clark (Cutaway NY , 1975) o Jessica Stockholder (From Sailcloth Tears , 2009).

Es en esta clase de trabajos, expresivos de características de las derivas del arte contemporáneo a una pura potencia conceptual que organiza situaciones cuya lectura o fruición contiene claves de análisis socio-cultural, que encontramos visible en los artistas una metodología de producción de sus objetos que trasunta la operacionalidad del proyecto; son proyectos en cuanto voluntad de diagnóstico y de propuesta y son proyectos como producciones basadas en estrategias de experimentalidad, con los materiales que se utilizan o con las formas perceptivas-activas de la recepción que proponen y en ellas resuena cierta teoría general del proyecto entendible como aparato de análisis y cuestionamiento del mundo objetivo y social al que aluden y en el que se insertan, destacándose nuevamente aquella noción de proyecto ligada a la producción de máquinas de utopía. 

Máquinas porque son objetos activos (en su forma de producción y en su modo de recepción); utopías porque se presentan como distorsiones críticas de sociotopos inexistentes pero de ominosa posibilidad de existencia sobre todo en el imaginario social (en el cuál la experiencia o cualidad estética es casi enfermiza o ligada a la expresividad simbólica del malestar de la cultura).  

Es tal reformulación del arte en dispositivos susceptibles de entenderse como proyectuales (a través de los cuáles este nuevo arte conceptual tras-moderno inaugura o potencia una función analítico-crítica de lo social que lleva a una históricamente inédita característica político-cultural ) la que permite establecer algunas direcciones concurrentes con las vicisitudes de la arquitectura sobre todo en su deriva tardomoderna: hacia la noción de proyecto-diagrama que podía empezar a verificarse en los modelos de nueva sociedad amparada en el optimismo técnico que Norman Bell Gedes presentaba en su Futurama , enorme maqueta contratada por la GM con varios miles de edificios diferentes y de vehículos a escala,  en la Expo Nueva York de 1937, en las investigaciones de Frederick Kiesler bajo el rótulo  Endless , transcurridas entre los primeros 40 y 1958 alrededor de la noción de forma sin fin, forma inestable o variable, forma mas biotécnica que emergente del depósito genético de la tecnología, ligada a las incipientes investigaciones de su autor sobre lo que llamó el co-realism. 

O con mas pertinencia aún en cuanto a la convergencia de arte conceptual y nuevas alternativas proyectuales, en los trabajos de Cedric Price y Joan Littlewood alrededor de la noción de Fun Palace,  de 1956, suerte de artefacto indefinido y mutante capaz de albergar variables y flexibles funciones de ocio y tiempo libre, máquina de prestaciones culturales que anticipará además los trabajos territoriales de Price en el proyecto PTB.

La visión desencantada del modernismo funcionalista y en cambio, las proposiciones en torno de pensar las ciudades como elementos dinámicos, signados por la movilidad y la multi-funcionalidad va a ser asimismo tema  de Alison y Peter Smithson, ya en sus primeras incursiones en diseño urbano como las propuestas de  Haupstadt Berlin de 1957, que se vinculan al desarrollo ya programáticamente articulado de arte, arquitectura y política que pondrá en marcha el movimiento situacionista liderado por el crítico y activista Guy Debord, que había procesado los aportes artísticos del Grupo Cobra y  amparado el desarrollo de una peculiar noción de un urbanismo de derivas psico-geográficas y de unos usos urbanos más perceptivos que funcionalistas por ejemplo, en las propuestas de Constant Nieuwenhuis como New Babylon de 1966, que iba a ser muy importante para los jóvenes anglo-holandeses de los 80, como Rem Koolhaas.

Entre los 60 y 70, dentro del talante swinging London y cierto entusiasmo tecno-welfare state (visible en el discurso de Reyner Banham o en la historia artístico-política de Greg Marcus
) aparece dentro del devenir de unas arquitecturas pro-urbanas decididamente anarquistas el tema de las utopías tecno-sociales que asumen características de máquinas críticas, con confianza inalterable en lo técnico (todavía no había indicios de las crisis energética y de sustentabilidad), desilusión sobre lo político e ingenuo interés en las neo-comunas (algo que compartirá el movimiento hippie ) por ejemplo en las propuestas de Archigram, Zuperzoom, Superstudio, Metabolism Group o en los trabajos de Yona Friedman (con sus varios libros y proyectos teórico-diagrámaticos hasta sus planteos localizados de su última época como la propuesta del  Puente Scullze-Flelitz ) y también en derivaciones mas bien místicas como las que mantienen y ejecutan el ideario de Rudolf Steiner o el proyecto de Roger Anger para Auroville , en 1968, la ciudad-sede del culto de Aurobindo en la India hasta llegar a derivaciones contemporáneas menos críticas y mas vinculadas al oportunismo de los developpers como los proyectos de Vincent Caillebote llamados Lilypads como el propuesto para las Maldives  en 2008.

Frente a estas maquinaciones que explosionan el proyecto y lo trasladan a una dimensión utopizante exasperada y que casi conllevan al elogio de la aleatoriedad e incertidumbre de la reciente vida urbana se podría rastrear dentro del persistente dualismo que pareciera poder explicar las tensiones de cualquier etapa cultural, otras formas de pensamiento maquínico-utópico, que fugan hacia atrás (en una noción de pos-utopía, lo inalcanzable porque ya ocurrió) y que aluden una conceptualidad lindante con la búsqueda de lo ontológico o presunto arqué arquitectónico susceptible de fundar un pensamiento teórico de lo inmutable o esencial, que en todo caso converge con otros movimientos, más bien nihilistas, del arte contemporáneo (aquel que va por ejemplo de Kasimir Malevich hasta Franz Kline, Ellsworth Kelly, Barnett Newman o Carl André ) para organizar unas derivas retro hacia lo elemental-clásico que en algunos casos pudo tener que ver con un programa de representación política – como a las nuevas ciudades de Mussolini, por ejemplo, el intervento de Luigi Piccinato en Sabaudia de  1938  o sus versiones orbitales como el proyecto de Manuel y Arturo Civit , Balneario Playas Serranas (hoy Museo Moyano) de 1933, en la Mendoza y Argentina de cierta propensión autoritaria filofascista – o la vertiente asociada a la moderna crítica religiosa de inspiración heideggeriana – como los trabajos del cura dominico Hans Van der Laan, su Iglesia de Vaals  de 1972 por ejemplo - ; el cientificismo de articulación de una esencialidad clásico-marxista en el caso de Aldo Rossi (Cementerio de San Cataldo, 1974) o Antonio Monestiroli (Centro Cívico de Pioltello 2006 ) y su utilización como fundamento figurativo de modos de proyecto de voluntad deshistorizante pero a su vez, operantes en aquella figura de retro-utopía: por ejemplo en los trabajos teóricos de Renato Rizzi (NT, Pujiand, 2004) o en algunos proyectos de cierto linaje ultramoderno que en el caso ibérico pretende extender y a la vez negar la obsolescencia del lenguaje moderno, por ejemplo, de Alberto Campo Baeza (Caja Granada, 2001).
Sin embargo este par de temas de arquitecturas mas o menos recientes – el tema diagramático, antimaterial y de utopías de futuros socio-técnicos esperanzados y el tema de las retro-utopías clasicistas y neutrales- que intentamos correlacionar con el movimiento del arte que mutó hasta convertirse en su conceptualismo, en una forma de arte político-cultural, adquiere en una suerte de tercer paquete temático, cierta condensación que asume de su ligazón en el devenir reciente del arte un interés en la potencia del objeto, del que el sujeto sufre extrañamientos y que se resuelve en disposiciones sobre lo dado, esos paisajes sociales e informáticos en que se entremezclan los residuos finales de naturaleza. 

La obra reciente y neokistch que había emprendido Enric Miralles se define como una caligrafía en la que cuesta separar artefacto de cultura proyectado y ese maremagno informe hecho de desechos de productos culturales previos ( Miralles&Tagliabue, Tienda Camper , 2008 ) o los extraños objetos del grupo RCR – que aparentemente se destinan a habitantes provincianos de la villa catalana de Olot –extrañan ese destino banal y también una pertenencia a territorios convencionales para convertirse en cajas o joyas bruñidas y herméticas, tan amables como un ciclotrón o la consola de un químico (RCR , Casa del Editor ,1998), tan extraños en fin, como las geometrías pseudonaturales de los bloques de excrecencias de Winny Maas y su interés topográfico ante las limitaciones de la geografía holandesa (MVRVD Wozoco Bd. 1998 ), los montajes de formas apoyadas en largos puntales (Jason Griffiths 2001 y también el trabajo de Will Alsop, The Sharpe en Toronto) que segregan artefactos en lugares insípidos y armando ficciones de nuevas poblaciones técnicas, discursos que también alcanzan a veces, la sedimentación de unos depósitos de formas remanentes que crean esa cultura mutante que funde retórica publicitaria con ruinas de urbanidad histórica (Andres Jaque, Casa en Neverland , 2009: ese neverland que es una ninguna parte más de la black fiction de Philip Dick que del optimismo de William Morris).

Pero también hay que ubicar en esta fauna de culturas ancladas en lo reactivo propio del arte conceptual a los trabajos que navegan en  la cancelación de toda memoria funcionalista y de toda disciplina de uso (que inaugura una maquinalidad ya no sujeta al tándem fines-funciones sino de una supuesta libertad total del usuario de estos espacios-contenedores: como los edificios escolares daneses del grupo 3XN, en Copenhaguen, 2009, continuos que permiten una creación táctica infinita de modos de uso-agrupación y lugar indefinido ) o que imponen una colonización drástica de artefactos arquitectónicos superpuestos a ámbitos naturales presuntamente inhabitables (OMA, Jebel ,2001) para recaer en discursos que en la línea fundadora de John Hedjuk reenvían la arquitectura, en clave propia del deconstruccionismo derrideano, a una autonomía del relato y la búsqueda de una posible discursividad específica de lo arquitectural ( Brodsky&Utkin, The Complete works ,1990; Georges Grie, Dehydratation, 2007).

II 
Escena americana
Frente a las dos secciones precedentes – el devenir del arte contemporáneo y su impacto en la reconfiguración dominantemente estético-cultural de la escena eurocéntrica de la arquitectura (es decir, lo que irradia Europa y ahora la red de metrópolis globales ) el intento de marcar alguna especificidad a esta tercera sección del ensayo – la escena americana, incluyendo una americaneidad no católica o norteña que pueda parecer resistente o inmune a la irradiación citada – quizá parezca ocioso o vicioso en esta supuesta era de circulación absoluta de imágenes, relatos e informaciones que llamamos globalización: en todo caso la fragmentación del mundo y sus desigualdades obedecen a asimetrías impuestas por el colonialismo y que quizá sean inmutables e insalvables, aunque tal fragmentación y diversidad (llamada conmiserativamente multi-culturalidad) ciertamente parece generosamente regada por los aceites que circulan en la falsa democracia de Internet en aquellas dimensiones del imaginario.

Además América y al contrario de otros territorios también eurocolonizados (Asia, Africa, Oceanía) a duras penas mantuvo su identidad étnica originaria y las bases de una cultura material y simbólica asociada a su territorialidad, paisaje e historia prooccidental. 

La violencia de esta colonización en particular, demuestra devastadores efectos humanos, demográficos, naturales y territoriales y una reconfiguración de su esencia-existencia sumamente innovativa y basada en las avanzadas del siglo XV asociadas al despliegue del capitalismo comercial. 

América resulta traumáticamente afectada por ese estilo de dominación y los resultados – del orden del mestizaje y las hibridaciones- son interesantes pero porque se sustentan en procesos de destrucción de personas y lugares, de mitologías y paisajes.  

Incluso tal emergente cultural basado en las mezclas de imágenes y discursos no sólo será parte de la producción cultural de la América bajo control europeo sino que reconfigura las bases de las operaciones de la dominación colonial: por ejemplo, España propone e inventa una adaptación del estilo global de entonces en una cuasi parodia del mismo, el barroco ibérico
, que se presenta  como expresión de lo im-puro de cara a la necesidad política del sojuzgamiento, teñido de una religiosidad que deberá combatir, extirpando las idolatrías (y que por tanto, se contamina groseramente dando paso también a unas teologías mestizas ) u otorgando espesor épico a la estética del memento moris casi como respaldo a la convivencia con la operación exterminadora de los indígenas u homúnculos naturales. 

Y confrontando, de manera inédita para Europa, el discurso iluminista puesto que este podía llegar a comprometer la naturaleza jurídica y moral de la explotación además de no garantizar unas estéticas capaces de absorber los efluvios de lo mestizo.  

Expresiones de esta estrategia comunicacional y política de lo que sabe (mal) llamarse barroco americano podrían rastrearse – del lado de los productores mestizos de productos híbridos que incluyen fermentos críticos a veces saboteados por esos productores que no eran artistas en el sentido de posesión de autonomía discursiva, en los casos del arquitecto-escultor mineiro O Aleijadinho y de su menos conocido ayudante, el encarnador Francisco Xavier Carneiro (que avivó las estatuas de su maestro en Matosinhos en 1799 ) o del ilustrador y calígrafo mexicano Luis Lagarto, responsables, junto por caso a muchos personajes jesuíticos, como el músico Domenico Zipoli, de esas mezclas ingenuas de referencias europeas desdibujadas junto a modestas y austeras facturas de invención.
Pudiera ser (y así lo atestiguarán autores como José Lezama Lima) que esa condición mestiza termina por convertirse en idiosincrática para América Latina, donde en tal forma, lo social-natural (es decir, esa naturalidad de un sujeto emergente de mezclas étnicas en la deriva de ocupación-explotación de una naturaleza excesiva) aparece como tentativa fundacional de lo popular-nacional en principio alrededor de lo que con distintas denominaciones (llanero, charro, huaso, gaucho, etc) podríamos generalizar como la cuestión gauchesca, una épica trashumante de baja urbanidad o acercamientos inciertos con la orilla urbana (Borges) basada en mitologías caballerescas (aunque no éticas) en ambientes austeros de cultura material casi inexistente (rancho, caballo, cuchillo).

Lo que tiende a configurar una cultura mítica como semilla de cultura política, una asociación de esa personalidad mutante y oportunista del mestizo nómade con las ulteriores figuras del cacicazgo y los liderazgos de co-pertenencia, no de ideología. 

El mito, sin embargo, también puede operar como contenedor de historia resistente, por ejemplo del dilema martinfierrista entre ruralidad sana y urbanidad corrupta, que formará parte en diferentes discursos, de muchas narrativas fundacionales americanas (José María Arguedas, José Eustasio Rivera, Manuel Antonio de Almeida, Rafael Barret, Mariano Azuela, etc).

Bajo tal caracterización podría arribarse a la idea de una América cuya cualidad o identidad cultural se basa en cierta tensión entre lo originario y lo híbrido; lo originario de culturas ancestrales articuladas a biomas característicos que remiten a geoculturas (selva, andinidad, desiertos o pampas, etc.) y lo híbrido resultante de diversas fusiones étnicas que remiten a las figuras de la mestización con base indígena (los criollismos) , a las fusiones con el componente esclavo de la negritud – en el Caribe y Brasil- y a las mezclas resultantes de las migraciones externas extracontinentales e internas campo-ciudad. 

Ello pudo haber dado lugar a visiones peculiares de esas hibridaciones como en las fotos de Marc Ferrez (Vendedores ambulantes, 1895) o en la pintura de Tarsila de Amaral (Operarios, 1935), imágenes en que se atiende especialmente al paisaje antropológico del mestizaje. 

Pero lo híbrido-mestizo también podría entenderse como una resistencia cultural a lo colonial, aunque ya vimos que la estrategia comunicacional ibérica había apelado a una reformulación del barroco europeo originario para adaptarlo a cierta manipulación de componentes híbridos que asegurarán mas eficacia discursiva en el control político colonial, como la populista dramaturgia calderoniana. 

Ya las formas artísticas subalternas de esa condición – un barroco transformado para garantizar efectos en culturas de otredad, una situación de hibridación emergente de una voluntad de adopción de la condición mestiza – iban a decantar en otras características del devenir estético americano como lo que podríamos entender como sublimidad bizarra y kitsch plebeyo; es decir, modelos de alguna forma vinculables con las contracaras subjetivistas del iluminismo europeo decantados en los discursos del romanticismo pero reelaborados al nivel popular de su producción y consumo: posturas que llegan hasta ahora por ejemplo en las esculturas artesanales y populistas de Pablo Maire (Reensamblado , 2004) o directamente en producciones como las del arte popular ayacuchano y en rigor, muchas de las vertientes regionales de base rural que pueden encontrarse a lo largo de América Latina o al menos en las regiones de alguna preponderancia de pueblos etno-originarios y/o de sitios de proliferación de estéticas mestizas.

Estas características socio-culturales de la constitución de cierto imaginario simbólico populista puede alcanzar – en la convergencia de lo sublime con lo kitsch – a versiones contemporáneas como los grupos escultóricos alegóricos de Rodrigo Arenas Betancourt (Lanceros de Vargas, 1998) o en elaboraciones como los etno-diseños de los Irmaos Campana , diseñadores paulistanos interesados en cierta re-presentación de lo populista como discurso identitario pero mas aún, como propuesta para inserción en la multi-culturalidad manejada desde antiguas metrópolis (como los muebles Corallo, 2004;  Silla Zig Zag ,2001;  Silla Favela , 1998; Lampara papel ,1993 o las vestimentas y joyas Sobrevest Ropes y Stern, 1999). 

También otros diseñadores como el caso de Hugo Franca  (Poltrona Puriry, Namoradeira Tupinamba, 1996) trabajando sobre piezas descartadas de madera de árboles caídos, reelaboran un tipo de proyecto alegórico de la historia de la explotación colonial y exaltadores de cierta pureza étnico-natural. 

Pero cometeríamos un error reiterativo si tratásemos de presentar la escena americana como únicamente tributaria del mestizaje y las hibridaciones neobarrocas  ya que las perspectivas de derivación estética de voluntad crítica y política también se presentará entre nosotros en la forma de un arte conceptual americano
: es decir, formas generales del arte conceptual que se manifiestan aquí bajo los genéricos atributos de las vanguardias críticas como en los trabajos del cubano Félix González-Torres (Caramelos surtidos ,1999;  Cartel cama , 1991) , del mexicano Gabriel Orozco (Black-kite perspective ,1996; Le voiture Citroen 1970 reprofilèe 1993 ), el brasileño Helio Oiticica (Oil Tate ,1998 ) o el argentino Guillermo Kuitca (Beds ,1992): todos ellos se insertan en la situación genérica del arte actual global, sin ninguna concesión regionalista o folklórica o una excesiva adhesión al leit motiv de la barroquidad pobre o plebeya pero por otra parte, tampoco pierden de vista la posibilidad de utilizar el potencial discursivo del conceptualismo crítico para aludir a la condición cultural y social y al paisaje urbano y cultural de sus escenarios originarios alcanzando si se quiere – como ocurre con otros artistas otrora ubicables como periféricos o marginales, asiáticos o africanos – un potente enlace de lo global y lo local, entendiendo este último polo no como una mini-patria nostálgica sino como un fragmento de la totalidad disímil y triturada del mundo global actual.  

El caso del chileno Cristian Pezo es interesante en tanto su trabajo establece un puente o articulación entre características del arte conceptual global y local y un similar enfoque en su arquitectura (ésta hecha en sociedad con la argentina Sofía Ellrichausen): algunas performances artísticas, como el pintado de sectores urbanos en su natal Concepción o Fields , una instalación armada en Cornell en 2009 como una fusión de paisajismo urbano y una especie de minimalista arte conceptual marcan estas tendencias generales de una confluencia de arte y arquitectura dentro de una común adscripción a una voluntad de pertenencia al campo cultural y simbólico de estos aportes.

La arquitectura, al menos en escalas más bien domésticas y relacionadas con sus condiciones urbanas o extraurbanas de emplazamiento, experimenta algunas investigaciones similares a temas de la relación entre cosa y lugar que se había manifestado en vertientes del arte contemporáneo como en trabajos ya comentados de Judd, Long o Burri, básicamente en torno de unos sedimentos de proyecto en que se trabaja en la relación entre células y territorios o células en territorios, cosas de cultura, artefactos delimitados y dispuestos en determinados sitios como se advierte en obras de Pezo&Ellrichhausen (como la casa Parr,  2007 o la más conocida  casa Wolf , 2007, un prisma regular habitable de hormigón bruto puesto sobre un promontorio frente al mar, ejercicio que re-artistizan en la presentación Detached , que los proyectistas presentan en la Bienal de Venecia, de 2007 como un pequeño cubo cementicio anclado al extremo de un poste y colocado como trampa óptica frente a una foto del lugar de emplazamiento, jugando a ese desescalamiento que la variación óptica del tamaño del artefacto lo despoja de su utilidad o funcionalidad y lo restituye a su condición fáctica de objeto de arte, escultura o manufacto que juega con el entorno en que se dis-pone). 

Algunos trabajos del grupo uruguayo Bednarik&Miraval, como las casas  en Cabo Polonio, de 2004, unos bloques madereros adscriptos al arte povera de talante beuysiano, también ejemplifican esta depuración de objetos arquitectónicos minimizados en su funcionalidad y de gran abstracción y neutralidad.  

Los casos chilenos y uruguayos citados refieren a una implantación de artefactos en territorios o paisajes naturales pero actitudes semejantes en su grado de relación con discursos del arte conceptual contemporáneo, podríamos encontrar en ejemplos de localización urbana en los que podría advertirse una intención de armar no tanto objetos mudos en el paisaje sino, en cierta clave duchampiana, máquinas sociales emergentes de subalternidades tales como situaciones de sorpresa y de objects trouvés, despliegue de acciones arquitectónicas tácticas, efímeras o furtivas, como en varios trabajos del grupo argentino A77 (casa Arenal, 2008;  Wecanxalant, intervención en Barcelona , 2009;  Digestorium , 2008: objetos que oscilan entre arreglos adaptativos a rincones o fragmentos de residencias preexistentes en general banales, operaciones de extrañamiento o adaptación y ejercicios críticos de funciones y relaciones sociales).  
Algunos trabajos en que Ariel Jacubovich incursiona en arreglos e intervenciones de reforma de casas barriales de carácter popular y hasta banal (como entre otros, su casa Isabella , de 2004) no sólo recuerda el trabajo conceptual de Matta-Clark con viejas residencias neoyorquinas que turbadoramente aserraba o des-localizaba o desestabilizaba sino que en este caso, recogiéndose algunas operaciones interventivas propias del arte conceptual (como trabajar en torno de incisiones y escrituras sobre el objeto preexistente en una suerte de proyecto palimpsesto), se actúa en resonancia con el tema de la identidad de una arquitectura barrial, de unas tipologías emergentes de las viejas demarcaciones catastrales y también en torno de una estética sutilmente cercana al carácter kistch de las estéticas domésticas de la barrialidad que tal sutilización justamente juega re-estilizando esa banalidad, destilando cierto humorismo irónico.

Por otra parte casi el lugar común de las arquitecturas regionalistas (esto es su condición material asociada a cierta condición de lugar o paisaje; es decir ese cuasi-folklore que quiso asociarse al adobe o al ladrillo, la paja, guadua o madera, etc.) puede ir un poco mas allá de esa primaria asociación buscándose por una parte la voluntad de deducir  lo real-popular de lo material dado y por otra, convirtiendo ese pasaje o deducción en la intención de constituir a esa base de cultura material como sedimento de resistencia en un sentido de oponerse a la supuesta ortodoxia de arquitecturas globales fuertemente tributarias de tecnologías sofisticadas. 

Mucha arquitectura americana reciente podría ser entendida como formando parte de una especie de vanguardia (este concepto siempre presenta problemas en la historiografía americana) en base a su peculiar asociación entre estéticas avanzadas y experimentales basadas en tecnologías pobres.

Al contrario de los regionalismos mas ingenuos entonces, las propuestas del paraguayo Javier Corvalán –tanto como algunos trabajos de su compatriota Solano Benítez– como el Centro Cultural España, de 2004 o la casa Gervoten ,2002, ambos trabajos en Asunción, configuran la intención de proceder a logros expresivos contemporáneos – y hasta cosmopolitas- sin dejar de lado la tradición material pobre, artesanal e ingeniosa de su propio contexto cultural, a veces operando materiales estandar (como madera o metal) con búsquedas alternativas, a veces usando materiales alternativos (como los pallets o plataformas de madera que se usan para traslado mecanizado de cargas) paras usos convencionales (como el doble techo facetado en paneles-pallets que define la envolvente de la Gervoten, por otra parte, una reforma de una casa longitudinal en lote estrecho, clásica tipología emergente de los dameros latinoamericanos).  

En ese sentido esos trabajos emergen como proyectos en que quieren explorarse las bases poiéticas de la materialidad pobre, en un sentido que justamente procuran conseguir resultados estéticos y metodológicos innovativos en el orden discursivo que estamos planteando en este ensayo (aleatoriedad, fugacidad o eventualidad, maquinalidades ópticas o táctiles para nuevos artefactos propios de cierta utopía social pensados mas allá de la convencionalidad de la función o la implantación o las tipologías tradicionales, etc.) como la obra de los ecuatorianos Sáez&Barragán (casa Pentimento ,Quito, 1999) en que se desarrolla una vivienda a partir de una ingeniosa pero obsesiva utilización de unos pocos premoldeados de hormigón, cuyo resultado quizá evoca a las casas mayas de Wright en la West Coast o mas aun de algunas de las casas de Schindler de la misma época y lugar, pero que en este caso resulta como una inteligente manipulación no tanto de la construcción sino de reglas de armado atentas a una ecología de lugar, clima, paisaje y culturas urbanas que densifican el gesto haciendo que además de ejercicio compositivo la obra adquiera una calidad estética ulterior a un muy buen desempeño espacial, ambiental o habitativo.

El mismo David Barragán pero ahora en sociedad con Pascual Gangotena (Casas 001-002,  2007) despliega en una misma línea una exploración en tecnologías artesanales rurales (muros de adobe crudo, cajas armadas con livianas estereo-estructuras de madera y caña) al servicio asimismo de resultados ambientales y buenas performances de usos pero mas aún, en la intención de conseguir unas estéticas que emergentes de tal particular materialidad, entregan un alto potencia de novedad y alcance de un gusto que en lo multi-cultural (como en el cine o la música de adscripción etno-localizada), redefine estandares globales. En este caso los atributos de pobreza o simplicidad popular de la construcción funcionan más que como limitantes, como potenciadores o posibilitantes de alternativas estéticas.

Otra temática recurrente en América es respecto de la invención artefactual, aquello que podríamos llamar prevalencia de naturaleza & lugar o también, promesa de paisaje, algo que en cierta forma remite al tópico humboldtiano de exceso de naturaleza y que también sirvió para enaltecer el discurso folk-costumbrista de los regionalismos y en particular el lugar común de lo naif latino implícito en el realismo fantástico, esa suerte de fondo de naturaleza capaz de animalizar todo relato social o llevarlo al borde de una cultura pulsional y mitificada, por ejemplo en la estética emergente de los escritos de García Márquez y su eficacia en contribuir a una mirada estética estereotipada en el arte y la arquitectura de esta parte del mundo. 

Como se sabe la expresión realismo fantástico no se acuño en la región sino que se formuló en la Alemania expresionista de los 20 para dar cuenta de corrientes justamente ancladas en la expresión subjetiva o inconsciente frente al discurso de la razón.

Diría así que frente al romanticismo kistch-populista de corrrientes nac&pop tranquilizadas en su apología de lo real-natural existen empero investigaciones que asumiendo esa preponderancia de paisaje lo suman a tareas de proyecto que no decaen en su grado de búsqueda racional de una potencia estética basada en la confrontación estimulante de cultura y naturaleza, de cosas dis-puestas en predominio de plataformas naturales como el trabajo de los brasileños García&Cardoso en su propuesta del Centro Burle Marx ,2009, en Imhotim,  que asume las intervenciones originarias del paisajista y le agregan su propia reflexión en la que la naturaleza burle-marxiana es una naturaleza otra o secundaria, una naturaleza ya escogida y clasificada que puede funcionar como material de proyecto junto a diversas manipulaciones de plataformas y espacios abiertos que conjugan paisaje natural con las modalidades modernas de grandes áreas descubiertas que expresan genuinas proposiciones de los grandes mentores de esa modernidad como Costa, Niemeyer o Mendes da Rocha.
Algo parecido podría advertirse en el trabajo de Cristián Undurraga en la Capilla del Retiro ,en Santiago de Chile, 2009, en la que una interpretación de un terreno en desnivel y formando una cárcava permite resolver el espacio mediante una especie de cubierta que tapa e ilumina a la vez y que juega como la contracara dura que supone un artefacto dis-puesto en relación a un mero cubrir la concavidad natural del vacío que forma esencialmente el espacio templario, con el carácter   natural de la mineral envolvente que lo constituye. Meditación sobre el ensamble de inserción artefactual mínima en un sitio natural especial, que remite también a la tumba que Solano Benítez inventara en medio de un paraje selvático colocando cuatro vigas sobreelevadas y espejadas que organizan un recinto ortogonal que inmediatamente se desvanece en la multiplicidad de reflejos del lugar selvático preexistente. El acto artificial del proyecto se diluye en la voluntad de expresar (especularmente) lo natural y en ello se conjuga una tradición contemporánea del land-art con modos tradicionales de investir culturalmente un sitio natural.
El trabajo de Gianni.Bostford  en  la casa Kiké, Costa Rica, 2008, propone una naturalización del objeto casa, una reelaboración de éste según la naturaleza de los materiales de la región, según las tipologías populares de habitación y según un grado de apertura y acogimiento del paisaje existente tal que convierten la casa proyectada en un objeto sustancialmente perceptivo del lugar que lo rodea. 

Una similar voluntad de diluir lo violento del objeto tecno-cultural impuesto dentro de un entorno natural se advierte en el trabajo de Enrique Marin en su Biblioteca-Parque , Medellín, 2009, en que justamente el objeto se disuelve y disimula em su entorno, siguiendo ideas fuertes em trabajos latinoamericanos como el célebre restaurante Las Ruinas de Antonio Quintana en La Habana, 1998 y todo el discurso barraganiano de subordinación de toda arquitectura a una suerte de jardín que la contiene y con el que entabla uma relación contemplativa.. 

Algunas propuestas de Camilo Restrepo, como el  Bosque-gestor y la Biblioteca 12-10, Medellín, 2010 o el artefacto escultórico-informático Interfacephyta, Medellín, 2010 y algunas de sus casas como la DG, 2010, siguiendo con las propuestas iniciadas en el conocido Orquideario – módulos o paragúas madereros que definen una suerte de cobertura de clima en el Jardin Botánico de esa ciudad- llevan un poco mas allá ese leit motiv americano de obras dis-puestas en la preponderancia  del paisaje natural al otorgarse a sus artefactos el papel de organizaciones activas frente a dicha preexistencia ambiental, especie de máquinas civilizatorias que establecen un diálogo activo y complejo frente al paisaje, dentro de operaciones pensadas y programadas que aunque tienen una gran potencia poética están por así decirlo, ya muy lejanas del costumbrismo folklorizante del ingenuo latinoamericano, como también se puede ejemplificar en obras del mexicano Alberto Kalach (Biblioteca Vasconcelos, 2006; Biblioteca de Guadalajara, 2006) en donde se juega un diálogo de opuestos entre tramas estereotópicas de metal que se meten dentro de situaciones dominantemente naturales siguiendo la metáfora tan latina de cajas de cultura colocadas dentro de biomas naturales (que pueden tomar la forma de un jardín). 

El escultórico mega-esqueleto de Gabriel Orozco en el corazón de la Vasconcelos parece querer acentuar esa reducción de la máquina arquitectónica a un armazón de huesos que depositarán la  memoria de los libros, por fuera de lo cuál la fronda americana revestirá de naturaleza esa caverna de pensamiento.  

En otras obras de Kalach  como la La Reserva, Coyoacán, 2010 se plantea un intento de diseminación del complejo en una serie de estratos o planos que juegan con el recuerdo de ruinas arqueológicas o en el  Conjunto Girasol, Zurich, 2009, aparece una propuesta de una jardín antiguo poblado por objetos que se presentan como anacrónicos y también allí la arquitectura hace gestos para sumergirse en el ambiente. 

En otros casos, sobre todo ligados con arquitecturas de la habitación, la maquinalidad que propone el proyecto tiene que ver con su grado de elementariedad ligado a costos bajos y a destinatarios que trabajarán en su mejora (pero también en su de-formación banalizada) como sería el caso del proyecto de viviendas que bajo el nombre genérico Elemental Chile  Alejandro Aravena desarrolló en varias sitios (Elemental Monterey , México, 2009) donde se presentan criterios para un después del proyecto vinculada a esa capacidad auto-poiética de los habitantes populares siendo ese después del proyecto parte pensada y asumida del mismo y no el consabido fracaso que suele atribuirse a muchas apropiaciones populares e insensibles de objetos in progress mal entendidos por públicos de bajo nivel socio-cultural. 

En otro nivel social pero también pensando en cierto mas allá maquínico y sistemático de la obra podría citarse el pequeño trabajo de Cadau&Lanziani (5 Casas, Campana, 2008) en el que se vislumbra cierta minuciosidad en describir y proyectar los pasos o reglas de generación y ensamble de las piezas o componentes arquitectónicos justamente agregándole al proyecto concreto cierta información regulativa propendiente a un modo de reproducción.

La casa S de Alric&Galíndez  en Bariloche, 2009, propone en su desmembramiento usando la geometría territorial escarpada y natural, una reflexión sobre la parte y el todo, el objeto diseñado (que se piensa en lo lógica mineral o cristalográfica de su entorno) y el paisaje que recibe y se engarza con el objeto.

Otro rasgo americano que también parece integrar las derivas de la arquitectura devenida cultura asociándose al despliegue teórico del arte contemporáneo se encontraría en el manejo tan brasileño de dispositivos y coreografías,  de la búsqueda de relaciones entre corporalidad y biopolítica (temas nítidamente advertidos en el largo viaje que hizo Guattari a este pais
) que remiten desde luego a los discursos de Andrade y Amaral, de Oiticica y Niemeyer y quizá a una suerte de leit motiv regional de esta formación peculiar en América que impone Brasil, visible ejemplarmente ya en los pequeños trabajos niemeyerianos en la línea de Pampulha (Casa de Baile ,1942) y que tal vez llegue hasta autores contemporáneos mas cercanos al esencialismo de Mendes da Rocha pero que en ocasiones, como en el caso del grupo SPBR (Casa en Ubatuba ,San Pablo, 2009) se interesan en tratamientos de la relación entre objeto y lugar que desarrollan aquella intensidad niemeyeriana (que también, con menos mano maestra, practicaba Costa e incluso Mendes cuando el entorno naturalista lo justifica) en la que el desmembramiento del cuerpo del objeto arquitectónico busca disponerse en la complejidad y opulencia vitalista del lugar y paisaje.

Si la relación por así decirlo de estilísticas neobarrocas articuladas con la potencia y sublimidad de los paisajes de selva pudiera ofrecer una muestra de arte y arquitectura latinoamericana en los citados casos brasileños (pero también en su literatura y ensayística con Graciliano Ramos, Gilberto Freyre y Darcy Ribeiro y desde luego en el arte y literatura caribeña de Wilfredo Lam y José Lezama Lima o Guillermo Cabrera Infante y Reinaldo Arenas o Severo Sarduy) los motivos del paisaje y cultura andinas, de manera quizá mas silenciosa e introspectiva quizá también aporten a otras vetas de identidad americana en torno de temas como el paisaje profundo (en relación a la valoración de sacralidad que hace la deep ecology de lo natural esencial o primigenio) o las relaciones entre saber de la etnología y lugar investido, en este caso, reinventado lo que los arqueólogos y antropólogos descubren en la complejidad de los sitios originarios.

A veces esta temática del actual proyecto americano- como en caso del proyecto de pies descalzos de Barragán&Gangotena para la Escuela Nueva Esperanza ,en Manabi, Ecuador, 2009, hecha casi sin dinero- deriva hacia un entronque en las tradiciones de bajas culturas arcaicas como la de los pescadores de la costa ecuatoriana y sus formas elementales de construcción de madera y paja y en otros casos, como en el proyecto de Claudia Uccelli (Museo Cao ,Trujillo, 2008) o en el de Luis Longhi (Casa en Pachacamac ,Lima ,2009) el trabajo de proyecto incluye una investigación compleja sobre características del hábitat andino del desierto , la utilización actualizada de criterios de espacialidad propio de las culturas originarias y cierta subordinación de los logros y funcionalidades de los programas actuales – el museo de sitio y la casa de un historiador- a una exploración no folklorizante ni frívola de aspectos del legado arqueológico y de las condiciones de lugar, criterios de proyecto que terminan por otorgar a éstos su sabor a la vez experimental y diferencial. 
Por último en la escena americana puede advertirse otro cauce de concurrencia entre arte y arquitectura en experiencias de carácter didáctico que coinciden en trabajar sobre bases de tecnologías pobres y recicladas como alimento de  experiencia de proyecto  como fue el caso de la Cooperativa Tierra alrededor de las ideas y propuestas de Claudio Caveri en los suburbios de Villa Trujui, al oeste de Buenos Aires, la Cooperativa Amereida inspirada por Alberto Cruz en la costa chilena de Ritoque,  las tareas de Arcosanti que el filo-wrightiano Paolo Soleri desarrollara en el desierto de Arizona o los trabajos de Rural Studio (Windshield Chapel , 1998) inspirados en Sam Mockbee (Sketchs for people, 2002) en la Universidad de Auburn, en Alabama. 

Todas estas experiencias, voluntaristas, utópicas y de exasperante fragmentariedad e incompletitud – una suerte de elogio a un work in progress entendible mas como estado permanente o final que como proceso – aluden al experimento y  la base empírica de trabajar con las manos, de cara a un destinatario (usuario o fruidor en la mayoría de estos casos, beneficiario directo en su carencialidad en el caso de la población negra que la autoconstrucción asistida de Mockbee proveía) usando lo que está a la mano como materialidad y paisaje, afrontando las tareas con una voluntad didáctica, formativa o reproductiva y eliminando todo prejuicio de forma al subordinar la posibilidad de la obra a la característica y ética del proceso.   
Resumiendo así el desarrollo bifronte (o confrontado) de las escenas eurocéntrica y americana de las relaciones, diferencias u oposiciones de cultura(s) y proyecto –en la que la expansiva noción europea de cultura deviene imperativamente, una civilización, según la antigua dicotomía formulada por Weber y Elias- podemos concluir presentando el siguiente cuadro.

3
DIDACTICA & PROYECTO

Divergencias/Convergencias Profesión-Disciplina
Podemos iniciar este análisis relacional de didáctica y proyecto proponiendo el siguiente cuadro que resume las posibles diferencias que esta relación establece entre las escenas eurocéntrica y americana.


Las relaciones entre las esferas de la academia y la profesión (consagrada, hegemónica o dominante, ya que hay otras formas de ejercerla, en general, con menor impacto en la institución Arquitectura) tienen en el campo de la arquitectura una potencia que tal vez tenga que ver con la debilidad de su episteme teórico o sea, con su consistencia disciplinar y la ausencia relativa de basamentos o fundamentos teóricos. 

Pero probablemente esa debilidad o ausencia radica en la falta de autonomía del discurso específicamente teórico de la arquitectura (una teoría del habitar por ejemplo, pensada como formulación no necesariamente consecuente de un determinado conjunto de prácticas sino autónoma de éstas) y por tanto, en su escasa capacidad de orientar una ontología/axiología de las acciones. 

Es decir la facultad de discernir acciones básicas o fundantes en el proceso proyectual (ontología del proyecto)  tanto como la capacidad de otorgar valor a una acción (axiología del proyecto) son aspectos de la debilidad de la teoría actual -al contrario por ejemplo, en cómo este tema definía el programa teórico del Abate Laugier- y exhiben una articulación deficiente con las prácticas y su enseñanza. Por la misma causa, la crítica (a las prácticas proyectuales, en orden a sus estatutos de esencia y valor) también se encuentra debilitada o carente de suficiente espesor orientativo, ya sea porque no puede articularse con aquella teoría de baja intensidad (una suerte de pensiero debole según la expresión impuesta por Gianni Vattimo) o porque no alcanza la autoridad de proveer  un enfoque del tipo y modo de proyecto deseable.

Por otra parte la educación arquitectónica está orientada – en Argentina pero asimismo en muchos otros sitios – a una aplicación profesional de los conocimientos adquiridos, aunque en realidad éstos nunca alcanzan un estatuto autónomo o ligado a un saber específico de la arquitectura, sino que están definidos y organizados para formar profesionales, objetivo que define el formato del pensum de enseñanza mediada por la noción de incumbencia, asociada a destreza o capacidad específica o inherente a un fin pragmático.

En otros países, algunos europeos y en USA, la adquisición de una matrícula profesional es algo ajeno y ulterior a la formación y resulta otorgada por las colegiaciones respectivas o las estructuras gremiales a veces con alguna participación y control estatal pero fuera de la competencia académica. 

El modelo formativo arraigado en una capacitación de actores profesionales tiene relación con la larga tradición de la circulación de conocimiento empírico entre maestros y aprendices – que viene del Medioevo y que tuvo derivaciones regulativas de tipo gremial en las guildas o cierta apropiación elitista de conocimientos de tipo esotérico- y que desemboca más o menos manteniendo esa modalidad, en la institución de los ateliers de la Academie de Beaux Arts parisina y luego, de todos los lugares que adoptaron ese modelo sobre todo en la llamada universidad napoleónica.

En la segunda mitad del XVIII se advierten, bajo esa modalidad dominante, dos grandes corrientes formativas – una de los Politécnicos asociada a los saberes técnicos y otra la de las Academias de Bellas Artes dirigida a los saberes estéticos- pero ambas abrevan en el modelo de la enseñanza de tipo empírica orientada a la formación profesional: siempre se trata de enseñar para hacer y nunca o casi nunca, de enseñar para saber. 

A inicios del XX y después de los desarrollos teóricos del Werkbund, el montaje de la Bauhaus en Alemania o la Vkhutemas en la URSS pretenden fusionar si cabe, elementos de la enseñanza técnica con la estética para promover asociaciones entre arte e industria pero mantienen el principio de subordinación de la enseñanza a la capacitación profesional, estrategia que llega a nuestros propios modelos educativos regionales.   

La cuestión central de un formato educativo que articule eficazmente disciplina y profesión será así, reducir o anular la autonomía del primer polo ( descartando la posibilidad de un saber puro o básico de la arquitectura) y establecer un principio pedagógico basado en el esquema de simulación-reproducción: simulación de la práctica profesional en lo que se ejercita en los talleres de proyecto y reproducción de una clase de agente profesional bastante tipificado, emergente del principio maestro-discípulo, ya que en general, el docente de los talleres de proyecto no solo se concentra en transmitir su sabiduría práctica devenida de su experiencia profesional sino que además, formula un mecanismo imitativo donde se presenta como el modelo a copiar por su aprendiz. 

Este esquema de simulación-reproducción sigue estando en la base de los planes formativos vigentes (en general un arquitecto se forma realizando 10 o 12 simulaciones de proyectos reales, yendo de lo más simple-pequeño a lo más complejo-grande, a lo largo de otros tantos semestres ) y ese esquema es que pensamos que aunque presenta ciertas ventajas didácticas reconocidas por los pedagogos (sobre todo en el criterio lúdico del modelo del taller en que se juega a ser arquitecto ) define criterios que limitan la investigación y la experimentación dado que habitualmente dependen de una mirada formal al mercado profesional al cuál de alguna manera, reproducen.De allí que algunas características de la arquitectura reciente, mas afincada en modelos de crítica o analítica cultural que en la pura reproducción de artefactos-mercancías abre campos por ahora divergentes y hasta contradictorios con el modelo clásico-moderno de la enseñanza de taller, basada como dije en la simulación de la profesión dominante, aunque de alguna forma, éticamente controlada según cierta adscripción al progresismo social de la arquitectura moderna.

Sin embargo este sesgo de las estrategias reproductivas – referirse a proyectos-tipo propios de la utopía moderna, tales como condensadores sociales o espacios de fusión y convivencia interclasista (como lo que suele recomendar calurosamente Kenneth Frampton, criticando a la vez ácidamente al cinismo koolhaasiano y de otros holandeses)- complica la eficacia reproductiva de la profesionalidad que podría asumir la enseñanza simulatoria. 

Por alguna clase de prurito moral no se simula por ejemplo, la reproducción didáctica de torres corporativas o malls comerciales o planes y proyectos de barrios cerrados, por más que esos rubros definen una buena parte de las tareas profesionales actuales (más del lado del Mercado y de las clases altas de consumo que del Estado y de las clases bajas o medias) a pesar que muchos de los docentes, que siguen basando su eficacia en la posibilidad de reproducir sus saberes profesionales, actúan en sus trabajos concretos precisamente en esos rubros que suelen evitarse en las tareas didácticas.

Cabe aquí reconocer ciertas experiencias transgresivas (fuera de las que mencionaré más adelante en este escrito) y a la vez de voluntad adaptativa a algunas de las características que estamos analizando. 
Se trata en primer término del sesgo que tuvo en los años 70-80, la escuela de La Cambre en Bruselas, bajo la conducción de Maurice Culot, que se dedicó en asociación a colectivos sociales contestatarios, a desarrollar una enseñanza de proyectos utópicos que acompañaran y resolvieran exigencias de tales colectivos en el seno de las falencias que ya se advertían en la escena de la ciudad alto-capitalista y posmoderna. Este modelo implicaba romper el esquema reproductivo profesionalista impulsando en cambio, discursos proyectuales de ruptura, crítica y proposición alternativa.

El otro caso singular es la formación en el Politécnico de Milán, de una carrera alternativa a la oficial que duplicó esa estructura y se instaló en la nueva sede de Bovisa bajo el nombre de Arquitectura Civil, dedicada como su nombre trata de indicar, a la enseñanza de una arquitectura socialmente proactiva, ligada a intereses y necesidades sociales y a las demandas, todavía existentes, del Estado en su fase, quizá en declinación, de administración de welfare-state y no entonces a arquitecturas ligadas al mercado y sus programas y estilos. Esta orientación responde por una parte a la tradición socialista de sus directores y por otra a una larga experiencia de trabajos encargados por el Estado en los que el PM desarrolló una suerte de consulting oficial.  

Si se admite en otro orden, que circunstancias recientes del capitalismo terciarizado resaltan la importancia del sector cultural e informacional-comunicacional o de una instancia de multiculturalidad que recupera ciertas funciones de los imaginarios simbólicos de colectivos específicos, la arquitectura – o parte de ella, tal vez la menos empresarizada y la más cercana al mundo de las prácticas artístico-culturales- debería avanzar en estrategias alternativas a la mera reproducción de lo vigente a nivel profesional, que además incluso por razones ya indicadas, aumenta el grado de heterogeneidad entre lo que se hace en la profesionalidad dominante respecto de lo que procura enseñarse como reproducción de situaciones que a esta altura resultan anacrónicas o  propias de una modernidad ya extinguida en cuanto tal. 

Por lo cual resulta cada vez más recomendable no tanto ajustar el modelo reproductivo sino mas bien romperlo, formulando condiciones de un aprendizaje del diseño más cercano a la interpretación crítica del presente cultural y social.  

En ese sentido sería interesante analizar algunos conceptos que hoy están motorizando la teoría del arte conceptual contemporáneo para verificar su resonancia respecto de la teoría de una arquitectura que así llamaríamos, más conceptual como por ejemplo toda aquella estrategia llamada de posproducción que su autor, el crítico de arte Francois Bourriaud propone como una modalidad habitual en discursos estéticos contemporáneos basados en el re-ensamblaje y elaboración de discursos previos, incluso dando paso a lo que define como una recuperación de la modernidad.Por lo tanto mi argumento central en esta cuestión de las confluencias y divergencias entre saber & hacer (entre disciplina y profesión) no es en sí una postura negativa sobre la pedagogía simulatoria sino en analizar las dificultades en la formulación de las condiciones de simulación para evitar los efectos de reproducción ligados a una falsa conciencia de modernidad social y para habilitar espacios de innovación en la enseñanza proyectual que potencien la relevancia cultural de la arquitectura ulterior a la moderna. 

Se trata además colateralmente, de establecer los ejes principales de lo que podría entenderse como investigación proyectual que en los términos de nuestra argumentación precedente resultaría esencial no tanto en relación a la ampliación del corpus del saber de la arquitectura ( o mas ambiciosamente, la renovación de una teoría de la arquitectura sustentada en criterios científicos o específicamente, de una posible ciencia proyectual, quizá conectada con las genéricas ciencias de lo artificial, esbozadas por Simon y Latour)  sino mas inmediatamente, de cara a un mejoramiento de la enseñanza basada en estrategias de simulación: la investigación proyectual – en tanto investigación de nuevas situaciones de proyecto susceptibles de diversificar la mecánica reproductiva de las prácticas profesionales- podría devenir a corto plazo, en un espacio cognitivo experimental sustantivo. 

Algunas primarias reflexiones de cara a una agenda de investigación proyectual, dirigida a renovar el fundamento simulatorio de la enseñanza del proyecto, podrían empezar, remitiéndome a Heidegger, pensando en las diferencias entre las acciones que define como ge-stell (dis-poner) y ge-schit (des-cubrir).Incluso en el sentido etimológico en que Heidegger basaba su estrategia de arqueología filosófica se podría admitir la relevancia y la actualidad de la equivalencia entre la noción de ge-stell y la de com-posición, aceptando esta relación de acción y praxis como lo sustantivo del hacer, el oficio o la profesión del productor de proyectos de arquitectura, esencialmente un dis-ponedor, un com-ponedor o un ensamblador.

En cambio uno podría definir como horizonte o meta de la investigación proyectual que mencioné al manejo de la acción de ge-schit, entendida como descubrimiento o innovación, es decir, parafraseando al bávaro, como lo que crea historia por colocar lo nuevo. Quedarían en tal caso definidos dos campos orientativos, uno de la disciplina (o de los límites a expandir de la disciplina: la acción ge-schit); otro de la profesión (o de la mecánica, de todas formas no meramente reproductivista dadas las posibilidades creativas de ciertas performances, de la acción ge-stell) y ambos deberían fijar la relación entre enseñanza e investigación en el campo posible de una ciencia proyectual.

Desde un punto de vista experimental basado en una consideración de antecedentes válidos y sin aguardar el resultado de nuevos aportes del orden ge-stell, se podrían considerar otras prácticas como punto de partida de la repro-simulación tales como las estrategias socio-participativas y de captación de micro-saberes locales en los trabajos de Peter Hübner, las propuestas de proyectos des-plegados sobre fenomenologías territoriales problemáticos localizados en los trabajos de Francois  Roche, las estrategias pedagógicas orientadas a la satisfacción de demandas sociales problemáticas en el método sweat&charity en la Auburn University, Alabama, de Sam  Mockbee y sus seguidores, los criterios de enseñanza en acciones colectivas reguladas por actos poéticos y trabajo en ronda de la Cooperativa Amereida de Alberto Cruz, Ignacio Covarrubias y Manuel Casanueva, el planteo comunitario populista-cristiano primitivo de la Cooperativa Tierra de Claudio Caveri,  etc.. 

Si se cuestiona la naturalidad o inexorabilidad de una interminable replicación reproductiva de la profesionalidad dominante o sea, si se acepta la dualidad implícita en las cuestiones ge-stell y ge-schit, se puede indagar en torno del tema del proyecto que no debería quedar limitado a una inevitable mediación ideativa de una realización o ejecución futura. Si el proyecto deja de ser exclusivamente mediación técnica entre ideación y realización, entre concepto subjetivo e instrumento colectivo en tanto comunicación de instrucciones de ejecución, puede aparecer la cuestión del saber puro del proyecto, un saber o especulación teórica capaz de cuestionar la inexorabilidad de la aplicabilidad (es decir, la idea del proyecto como anticipación de algo ulterior-real). 
Desde luego esta noción de saber puro o no aplicativo e instrumental del proyecto, tiene su propia historia, con exponentes como Alberti, Filarete, Villalpando, Perrault, Boullée, Viel, Durand, Klein, Ginzburg
, Kiesler, Friedman, Borchers, Alexander, Van der Laan, Hedjuk, etc. Desde esa perspectiva sería posible imaginar prácticas anti-proyectuales, es decir prácticas o desarrollos conceptuales que  rechacen el pro-yecto etimológicamente entendible como ver-antes, e incluso esa característica conceptual etimológica que hace equivaler la partícula yecto a la acción de echar, lanzar hacia afuera o adelante, des-cubrir en el sentido de hacer evidente.

Podría así recaerse en una posible recuperación de la noción genérica de proyecto que, en tanto acción cognitiva, pueda asumirse como unidad pensar/hacer  otorgándose a la acción hacer no sólo su entidad  fáctica – en tanto traer a lo real aquello ideado- sino mas complejamente, derivar en otras clases de acciones tales como re-hacer (como un proceder a realizar una y otra vez, venciendo o procesando el tiempo) o proto-hacer (como un meditar sobre el origen o la necesidad de la acción fáctica del pasaje de ideación a realización). 

Por lo tanto sería posible relativizar el yecto – la acción del arrojo, el echado o el lanzamiento, con toda su carga de novedad de forma, de irrupción completa de cosa nueva - o romper su rigidez modélica llevando la dimensión cognitiva de lo proyectual a instancias que no requieran una inexorable y total puesta en realidad de una noción pensada e imaginada: o dicho de otra forma, podrían existir trabajos de pensamiento e imaginación de carácter proyectual no necesaria u obligatoriamente conducentes a la idea de yecto, externalización modelística objetivada. Un caso posible de ejemplificación de esta relativización del yecto del pro-yecto podría darse en los trabajos de John Hedjuk, los cuáles si bien cercanos a procedimientos típicos del pensar poetizante, producen unos materiales – en forma de libros
, como Víctimas – que realizan reflexiones sobre relaciones complejas entre idea y forma y formulan resultados ideativos, tales como representaciones pseudo-arquitectónicas o diagramas, que se verifican como el final del recorrido ideativo de su autor, no como anticipos o promesas de objetos por venir, o sea tomando los recaudos para anular la función yecto.

Otro ejemplo de esta modalidad, en este caso ligada a una voluntad más bien traslativa o ligada a la traducibilidad de discursos de un orden a otro (por ejemplo del orden de la filosofía a la crítica, que es la base de los trabajos en que Derrida instaura el método deconstructivista) encuentra en el Danteum, el  célebre trabajo de Giusseppe Terragni que elabora un objeto-proyectual
 -en rigor unos dibujos arquitectónicos mas unos comentarios- que estrictamente emerge de la trasposición de rasgos formales del poema del Dante a una cosa proyectada que por circunstancias singulares quedó en ello o sea no llegó a construirse pero en caso que eso hubiera ocurrido, el yecto en cuestión iba a verificarse en el orden de una estricta traducción o re-escritura de un texto-otro.

Esa línea de redefinición de la noción de proyecto, despojándolo de su inexorabilidad instrumental o su valor de mediación, también es la que nutre algunas investigaciones proyectuales de Peter Eisenman, como su célebre re-escritura del drama shakesperiano en sus escritos y dibujos Los castillos de Verona o su proposición de alusión a los trabajos de Scarpa junto a sus propias y previas disquisiciones veronesas en la propuesta efímera y circunstancial del Jardín de los Pasos Perdidos, el trabajo que en 2004 realiza en el exterior del Castelvecchio de Verona
. 

Una variante relativamente moderna (su arranque consciente o programado podría ser atribuido a Viollet, a mediados del XIX) que invierte el elemento de futuro del proyecto – en el sentido de vector orientado hacia un no-existente por venir o concretarse- sería, usando el prefijo  que anula el pro, el retro-yecto (equivalente a la noción de retrospecto formulada por Leonardo Benévolo
), cuyo sentido es reconstruir lo dado en ruina o deterioro, re-actuar en lo existente, abstrayendo lo previo e invirtiendo el ciclo abstracto-concreto del pro-yecto en el sentido que se parte de lo concreto (ruina o vestigio, artefacto desinvestido de uso o sentido) para alcanzar a proponer un emergente pensado  ideado de carácter abstracto, equivalente si se quiere al punto de partida inicial del proyecto de lo inexistente o nuevo. 

Esta relativización de la idea clásica de proyecto (eso que va de una idea a una cosa) implica establecer si se quiere una modalidad de trabajo de diseño que va de una cosa (preexistente y fragmentaria, vestigio o ruina, dato real devenido idea) a otra cosa (formalmente semejante al objeto final de un trayecto convencional de proyecto, como por ejemplo la casa de la casa Mercaders que Miralles había retroyectado para si )
.

Hay algunos otros atributos de la noción renacentista-moderna de proyecto que merecen ser consideradas en el contexto de las relaciones entre saber&hacer (como reflejo fáctico de las relaciones entre disciplina&profesión) que discutimos en este ensayo, como por ejemplo el sentido y relevancia del prefijo pro en la etimología de esta palabra compuesta: interesa por tanto referir el pro de pro-yecto a aspectos que aluden a la operación de la mirada, a la referencia a un modelo a escala y a la importancia de un sujeto (que posee el punto de vista).

La idea de la mirada creo que asigna un componente visual o de imagen a la operación proyectual sea en el grado de verosimilitud imitativa que sea, desde una imagen completa del objeto futuro a un diagrama, desde una representación técnica a un grafo o registro topológico básico, como un gráfico referido a una organización de dominios. 

Siempre hay un componente de mímesis prospectiva, entre la imagen o representación que codifica una ideación mental y el objeto futuro que el proyecto anticipa. Tal componente representativo asegura un predominio de la mirada y lo óptico en la configuración del proyecto, cierta noción háptica de espacio vinculado a un punto de vista, o ideación del objeto alrededor de una representación o figuración visual.

Esa relevancia del componente de la imagen en la noción de proyecto se relaciona con las otras dos cuestiones que mencionábamos: la idea de una representación proporcional (alrededor de las nociones de modelo o maquette hecha a  escala o según una regla de proporcionalidad) y la existencia de un agente, actor o sujeto productor del proyecto, es decir algo que aparece en la mente de un sujeto que se transfiere mediante ciertos mecanismos dominados por la imagen a través de instrumentos icónicos basados en imágenes y escalas.  

El tema de la escala obliga a considerar, modelísticamente, las relaciones  isomórficas entre proyecto, cosa y lugar (como sistema de cosas previas), como primer mecanismo de lanzamiento del componente futurológico del proyecto: éste es una cosa abstracta representada lanzada hacia un futuro temporal que a la vez es heterogeneidad o complejidad espacial. La teoría del proyecto se ha valido de ciertas nociones simplificatorias de esa complejidad espacial, por ejemplo alrededor de las ideas del contextualismo o supuestos proyectos cuyas características de escala deberían ser deducidas de una realidad formal abarcante que le es previa.

En este sentido puede ser relevante retomar la complejidad del ge-stell que refiere a estructura o conjunto y que define el dis-poner como organizar lo heterogéneo.

En este punto podríamos hipotetizar que en general, el proyecto niega o confronta  lo formal heterogéneo, lo simplifica o abstrae (sobre todo en las teorías contextualistas) o lo convierte en una cuestión de lenguaje o estilo ( híbrido, mestizo, barroco: como estrategias de valoración de la heterogeneidad entre la cosa nueva proyectada y el ambiente preexistente).

La otra característica que comentábamos es la importancia del sujeto, es decir, el encierro de la noción de proyecto en un solipsismo autista, en un trabajo encofrado en el imaginario de un sujeto proyectista. Noción que conlleva toda la carga conceptual del hermetismo del genio y que conduce tanto las operaciones de enseñanza como de análisis o crítica del proyecto a las consabidas metáforas de caja negra.   

En este punto cabe pensar en las posibilidades teóricas de cambiar el pro por el socio, pasándose de lo subjetivo a lo multi-subjetivo y arribándose si cabe a una inédita idea de socio-yecto, que ya estaría presente por una parte en el dialogismo filosófico de Levinas, Buber o Batjin, en la modelística social ANT (sigla que significa actor-network theory: teoría del actor-red o TAR) de Latour
 o en las prácticas del proyecto participativo (una larga saga que se puede ejemplificar con trabajos de Amereida o Rural Studio, Hubner, Alexander, Levinton, etc.). 

Resumiendo mis argumentos sobre las relaciones fluyentes entre campos del saber y del hacer (proyectar) arquitecturas creo que es importante recoger el desafío que supone la forma predominante en que se manifiesta este flujo por lo cual la discusión sobre la pedagogía de simulación  basada en una propuesta de producción proyectual que trata de erigirse en  reproducción de los proyectos o modos de proyecto institucionalmente dominantes, es más relevante o va mas allá que una discusión sobre formas o procedimientos de enseñanza, siendo ese flujo de relaciones en rigor, el laboratorio más importante de experimentación proyectual y campo de verificación de posibles avances e innovaciones en la teoría de la arquitectura y también de una crítica o analítica que debería transitar por una interpretación de esos flujos relacionales entre el saber  y el hacer.

El saber -vuelvo a plantear una hipótesis- es más bien un cierto depósito consciente de experiencias proyectuales previas que están disponibles en el soporte cultural del proyectista, por lo cual todo lo que ayude a formar esa plataforma o reserva – como la enseñanza de una historia de la arquitectura entendida más bien como discurso para ayudar al imaginario del proyectista, resulta esencial para fortalecer o sustentar aquella metodología simulatoria ligada al ciclo producción/reproducción.      

Se trata por lo tanto de explicitar y hacer consciente y operativo, el tema de las relaciones entre oficio y didáctica como flujo del saber hacer, es decir una articulación estrecha del tipo del savoir faire de los franceses (que se liga a la relativa naturalizada eficacia de reproducir prácticas, como una receta de cocina o un ritual de socialidad o urbanidad) o al how to do de los ingleses (vinculable con la internalización de un cierto modus correcto y económico de re-hacer una práctica). 

En el desafío de configurar un saber hacer – como desiderátum por caso, del programa institucional de una escuela de arquitectura o de un grupo determinado de proyectistas – se anida, según creo, el corazón del problema y la posibilidad de una teoría de la arquitectura y de una investigación que debe tender, con método experimental, a formularla, y que por tanto debe ser una investigación proyectual. 

Lo que sigue es una argumentación a vuelapluma, de temas o cuestiones que forman una agenda para avanzar en estas tareas de la teoría y la investigación proyectual y también en reflexiones que deben nutrir el debate asociado a la cuestión didáctica o de la enseñanza del proyecto, aun o sobre todo aceptando la finitud histórica de esta noción (digamos la idea de proyecto acuñada y practicada desde el Renacimiento a la Modernidad canónica o heroica).

Por lo menos referida a una reciente época connotada por lo que Lyotard denominó condición posmoderna, pareció advertirse un movimiento general del pensamiento en las performances relevantes de la institución arquitectónica (eso que define el campo hegemónico del pensamiento en escuelas, revistas, concursos relevantes, muestras ideológicamente significativas como algunas Bienales, etc.) signadas por un encaje deductivo de prácticas proyectuales respecto de algunos sistemas teóricos relativamente comprehensivos (como los grandes relatos posmodernos vinculados a las filosofías científicas y estéticas) que en estudios al respecto bauticé como logicas del proyecto, estructuras conceptuales que permitían entender fines y problemas del proyecto dentro de la hipótesis subyacente de proyectos deducidos de tales esquemas teóricos referenciales
.  En esta dinámica de las lógicas, si bien restringida a un selecto grupo de proyectistas institucionalmente  entronizados, podía advertirse el flujo saber / hacer, traducido al flujo  teorías dominantes / prácticas emblematizadas por actitudes de lenguaje que traducían o aplicaban rasgos de tales teorías. 

Hay que decir que el avance de estas relaciones entre teorías ( ajenas o heterónomas) y prácticas proyectuales implícitas en las lógicas tenía que ver por una parte, con ciertas construcciones propias del arte conceptual – en tanto el arte abstracto o inorgánico deviene expresivo o manipulador de conceptos, que tratan de remitir a cosmovisiones o weltanschaung epocales- ya que los artistas conceptuales procedieron a contextualizar su aparato discursivo con sistemas referenciales devenidos de la filosofía estética y científica. Valga como referencia la identificación expresa que Jacques Herzog asigna a su arquitectura con los principios teóricos del arte conceptual de Beuys o el diálogo inter paribus que logran instituir Nouvel y Baudrillard, incluso cruzando sus competencias
.

Y por otra parte, con el auge de una necesidad de afirmar arquitecturas de autor, en  tanto procedimientos fuertemente individualizados y revestidos de legitimaciones ligadas a trayectos reflexivos singulares más que propios de movimientos o grupos, tales que sirvieran para espesar el carácter distintivo de piezas signée, que empezaban a cotizar en el naciente mercado de cierto coleccionismo urbano-municipal de arquitecturas que en medio del impulso terciarizado de los 90 empezaban a funcionar como atractores válidos para nuevos flujos terciarios tales como el llamado turismo cultural (que dicho sea de paso, revaloró obras signée de otros períodos históricos como en los exitosos casos de Gaudí, Mackintosh, Wright, etc.).  

Un ejemplo de esta modalidad proyectual encuadrable en mi argumento de las 8 lógicas, podría ser el proyecto para el Centro de Ciencias de Wolfsburg, de Peter Eisenman, el que resulta desarrollado a partir del grafismo que representa la química del ADN, dentro de la corriente según la que este proyectista asumía resolver su trabajo a partir de características diagramáticas que extraía en ese caso, de nociones de biología molecular. Esta manipulación, diría frívola, se compensa con el esfuerzo de Eisenman en traducir y aplicar primero ideas de Derrida  y luego de Deleuze y Guattari o con la adscripción que Steve Holl hace de una parte de su arquitectura respecto de la fenomenología perceptualista de Maurice Merleau-Ponty.   

Desde el punto de vista de la caracterización de una teoría previa y definitoria de una determinada praxis proyectual – y fuera ya del momento postmodern de las lógicas, de cierta veleidad intelectual en cuanto a las referencias de pensamiento ajeno o externo a la arquitectura, el cual, como condición metodológica de la deconstrucción debía ser traducido/aplicado a los proyectos de arquitectura- podríamos decir, con cierta simplificación common sense, que cualquier práctica proyectual e incluso, cualquier estrategia de enseñanza del proyecto, debería contemplar al menos, tres esferas o campos específicos de teoría. 

Una que llamaremos teoría 1 debería servir para afrontar en la tarea proyectual, un análisis del mundo simbólico, es decir la esfera de conocimientos referenciales que dan cuenta de los aspectos complejos del contenido de un proyecto; es decir, algo que va más allá del uso o la función o la utilidad y que refiere al tipo de fundamentación discursiva que otorga al proyecto cierto espesor cultural: por ejemplo, proyectar una iglesia basilical rememorando y desarrollando una referencia de la simbología de la cruz o de la corona martirizante de Cristo para resolver la geometría del coro alude a manejar o conocer este nivel de teoría ( de la misma forma que Holl en su Capilla de San Ignacio en Seattle, resolvió cuestiones de forma, luz y color en arreglo a la teología ignaciana ) que en muchos casos implica afrontar una respuesta a exigencias de la performance político-ideológica del proyecto en cuestión, como por caso, en el célebre proceso proyectual del Danteum de Terragni.  

Luego podríamos definir como teoría 2 a aquella que permita afrontar para el desarrollo de un proyecto el análisis del mundo productivo, o sea la esfera de conocimientos técnicos que aseguren la factibilidad del proyecto y su cualidad física y prestacional concreta. A menudo esta esfera carece de espesor teórico y puede asumir la característica de una suerte de catálogo de soluciones ( del tipo problem solving, cada exigencia o demanda prestacional del proyecto tiene ya, previamente, su solución específica en un mercado disponible de opciones técnicas ) pero está claro que un aspecto de la calidad total – el kansei de la calidad integral del design japonés contemporáneo- incluye decisiones prácticas proyectuales emergentes de esta teoría 2 que entendemos como la que explica la manera de efectuar análisis del mundo productivo, incluso valorándose la forma en que la enunciación del proyecto (esa suerte de expresividad formal del objeto o cosa en cuestión, incluyendo las valencias estéticas del mismo) depende de adecuadas opciones de producción, materialización o construcción. 

Un ejemplo de este campo sería el caso actualmente tan debatido, del llamado vennered wall o muro ventilado o pared colgada, recurso técnico necesario para superar la estética articulatoria moderna y para poder alcanzarse la estética de continuidad o de pieles de complejidad equivalente a las biológicas que se intentan obtener en proyectos actuales (y que Mies por ejemplo, quería alcanzar, sin poderlo asumir o resolver técnicamente).    

Por último sería posible identificar una teoria 3 que sería aquella capaz de sustentar el análisis del mundo geocultural / territorial, incluyendo en esta dimensión cognitiva la fusión de antropologías o modos del habitar  y de topologías o geometrías de la complejidad territorial, fusión que podría aludir a la esfera de lo ambiental, como imbricación de soportes naturales transformados por acciones antrópicas de explotación y ocupación. 

Este campo o esfera teórica va mas allá del conocimiento de homologías contextualistas ( en el sentido de los acoples de forma entre nuevos proyectos y contextos previos, cuestión que en general, derivó en arreglos geométricos o acomodamientos entre la micro-forma del proyecto en/con la macro-forma del entorno ) y trata de constituirse en un campo teórico capaz de interpretar de la mejor manera la naturaleza del lugar o sitio pre-proyectual, lo cual ha servido incluso para decidir el tipo de proyecto o su condición de proceso adaptativo más que la forma final y para arropar los actuales desarrollos alrededor de nuevas concepciones de  diseño del paisaje. 

Un ejemplo, quizá un poco extremo, de cómo esta teoría abastece aspectos del proyecto podría ser el PTB (Potteries Think Belt ) que Cedric Price desarrollara en los años 60: el proyecto –una especie de nueva infraestructura educativa y productiva se deduce del aprovechamiento de condiciones territoriales (una red de asentamientos en franca declinación social y productiva, una infraestructura ferroviaria en desuso, etc.).   

El siguiente argumento que me interesa  presentar, tanto para el diseño (de objetos o de comunicación) cuanto para la arquitectura sería asumir que hay que operar, en el campo de la enseñanza, de manera simultánea con una dimensión de viabilidad (que garantice la reproducción) así como una dimensión de crítica referida a postulados utópicos (que garanticen el efecto cultural de ruptura e innovación requerido para experimentar cambios a futuro) lo cual obliga a trabajar – en el planteo de los programas y estrategias de análisis y crítica- a la vez en enseñar y aprender proyectos viables tanto como proyectos críticos.

Lo que se ata con otra consideración que me parece necesaria que es entender doblemente el proyecto como dimensión cognitiva y como dimensión instrumental, siendo que en general prevalece esta segunda noción, quizá ligado a un predominio de la voluntad de pensar proyectos viables más que proyectos críticos. 

Pero sería la dimensión cognitiva del proyecto (o sea, la capacidad que existiría de comprender la naturaleza de un problema determinado en los términos de analizar proyectualmente tal problema, independientemente que además se fuera capaz de proporcionar soluciones proyectuales) aquella que como decía Enrico Battisti, asegura para la arquitectura la característica de erigirse en una forma de conocimiento, un modo concreto y singular de entender científicamente lo real (propósito epistemológico elemental de cualquier disciplina formalizada) además de ser lo que nos resulta más ostensible y familiar, es decir, una práctica técnica específica. 

Si bien podría advertirse en la modernidad una cierta adscripción del plan urbano a una noción de proyecto (grande) – por ejemplo, de Wagner a Garnier, de Taut a Neutra, de Le Corbusier a Wright- , fruto de aquello denominable esperanza proyectual o vocación utópica de pensar una forma urbana racional referida a una sociedad socialista ideal- fuera de esa oportunidad perdida, aunque plena de cierto exceso voluntarista y hasta autoritario, hoy todavía es preciso analizar la relación entre arquitectura y ciudad en la que cabe pensar y operar el proyecto como articulación, como instancia de producción acumulativa de ciudad. 

Es cierto que esta característica modular de producción de ciudad asignable al proyecto es justamente – tal como lo había anticipado en sus estudios Ludwig Hilberseimer- lo que abre su potencial instrumental al servicio de un capitalismo inmobiliario bastante lejano y contradictor de la utopía socializante de la modernidad llevando negativamente a una exacerbación de la fragmentariedad exclusivista y diferencial del modelo de city collage, frente a lo que cabe imaginar un tipo de articulación de ciudad y proyecto tal que éste potencie la dimensión crítica que referíamos más arriba.

Cabe así resignificar la proto-moderna noción de urbanismo (tanto la afrancesada acepción de embellesiments como la germánica idea de ingenierías urbanas) pensando la posibilidad de un plan de proyectos, cuya articulación estratégica debería tender más que a la fragmentarización clusterizante y ghettificante propia del manejo citado del capitalismo de developpers a la búsqueda de sinergias y complementaciones tal que sea posible repotenciar la antigua y moderna importancia del espacio público y de la función que le cabe para condensar los estratos sociales más que para segregarlos.

Así como hay un urbanismo privatizado en el que el retroceso del rol del Estado ha dado lugar a una autonomía del proyecto de desarrolladores inmobiliarios muchas veces al margen de externalizaciones  de esos proyectos tales como efectos socio-urbanos positivos, puede haber, casi antinómicamente, también un proyecto de voluntad de multiplicación de la calidad pública de lo urbano y ambas concepciones de proyecto, aunque contradictorias en sus medios y fines, deben ser pensadas como unidad de gestión, es decir, no como grandes representaciones o deseos de mega-arquitecturas sino como construcciones de participación compleja, múltiples roles de actuación y procedimientos ligados al win-win actoral y al stand up gestionario.

Quería también argumentar a favor de la calificación de la experiencia del proyectista si es que pensamos en que el modelo reproductor continuará, para lo cual será útil que la subjetividad del proyectista sea lo más rica y densa posible y pienso así que una contribución a la calificación de tal subjetividad del proyectista pueda ser ofrecida por los aportes de una historia de la arquitectura que pueda ser pragmáticamente repensada como una historia de los proyectos más significativos e innovativos de tal historia genérica. 

Finalmente en el desarrollo de estos puntos de agenda acerca de temas en la relación entre el saber y el hacer de la arquitectura cabe reflexionar, de manera analítica y crítica, sobre las derivas contemporáneas de la cosa a la imagen, o sea este incremento de desmaterialización a favor de la pura apariencia y un cada vez más recurrido enfoque ligado al flujo fantasmático que estudiaba Fredric Jameson siendo que esta decosificación extrema y esta apología de la circulación de comunicación e información como valencias inmateriales, no debería ocultar la deuda social existente y progresivamente agravada respecto del hábitat físico y material de la sociedad carenciada.

Creo que puede ser útil a modo de colofón de este repertorio propositivo de argumentos teóricos generales, efectuar un recorrido de experiencias proyectuales recientes (tanto del campo de la arquitectura como del diseño) rescatando en ellas referencias posibles de aquellos argumentos, en este caso comentando aplicaciones factibles de estos proyectos en la escena de la enseñanza de la arquitectura y también si cabe, extensivas al diseño de objetos.

Los trabajos emprendidos por el grupo Rural Studio desarrollado dentro de la Auburn University de Alabama –como la  Pod Street ,1999, que se entendió como una suerte de laboratorio básico de proyecto para los alumnos de esa escuela- se inspiraron en una profunda autocrítica que su líder, hoy desaparecido, Samuel Sambo Mockbee inició como reposicionamiento de su antigua práctica profesional mudándose a este rincón del Deep South y poniendo en marcha una enseñanza que se llamó sweat&charity (traducible aproximadamente como sudor y beneficiencia y entendible como esfuerzo del trabajo de los estudiantes y profesores al servicio de sectores sociales necesitados) que pudo articular esa finalidad con la posibilidad de trabajar en sintonía con las características estéticas de la época – lo que puede advertirse en proyectos como la   Flint House , de 2001 o la  Boomer House, de 2002, que llevan los nombres de las familias negras que resultaron beneficiarias de estos trabajos de ayuda social – pero que les permitió también explorar las características antropológicas y culturales de esa región o las posibilidades y habilidades que pudieran existir en referencia a materiales y técnicas artesanales de construcción, puesto que la sociedad beneficiada debía aportar su saber y fuerza de trabajo en las obras realizadas.  

Hay ciertas correspondencias entre el trabajo de Rural Studio y el de la Cooperativa Amereida, consorcio de profesores formado en los años 60 en la Facultad de Arquitectura de Universidad Católica de Valparaíso, sobre todo en torno de Alberto Cruz.  Amereida desarrolló una estrategia educativa basada en practicar ciertas metodologías de proyecto relacionadas con referencias a la poesía (los llamados actos poéticos, basados en el tributo que el grupo original tenía con los poetas simbolistas franceses como Rimbaud, Baudelaire y Verlaine) y al trabajo colectivo (llamado trabajo en ronda, consistente en sucesivos pasos de distintos equipos de proyecto sobre trabajos reales en evolución) en base a  lo cual realizaron casi un centenar de actuaciones en un terreno que adquirieron en el paraje de la playa Ritoque, cerca de Viña del Mar, tales como la  Hospederia de La Entrada , 1998, la Hospederia Colgante, 2002 o la Torre de Agua, 2004; todas éstas actuaciones caracterizadas por la triple negación programática del sitio, la función y las lógicas constructivas convencionales ya que se usan materiales de descarte y se asume una continua reconstrucción de cada pieza, siempre en base a intereses educativos, de carácter básico – como el llamado  Trabajo del Cubo, 2006 –o con la intención de resolver una instancia que involucre al grupo completo y permita explorar las bases conceptuales del proyecto– como la Mesa para 100 , 2006-. 

Los trabajos realizados en general se adscriben a dos modelos básicos llamados hospederías y ágoras, los primeros más ligados a la idea de habitar y al desarrollo de células o módulos repetitivos y los segundos más vinculados a la proposición de espacios sociales o colectivos, aunque una serie más reciente de trabajos como los dirigidos por Manuel Casanueva, proponen trabajar en temas formalmente semejantes pero según criterios o principios derivados de investigaciones que procuran experimentar en la formación de una teoría básica de la arquitectura indagando sobre cuestiones como la aerodinamia, la tectónica o los pliegues de las envolventes edilicias susceptibles de generar ciertos comportamientos estructurales.

Esa vocación de experimentar in situ, en el propio proceso de desarrollo del objeto en sí y según lo disponible en términos de materiales físicos y conceptuales puede dar paso a reglas de juego para la producción proyectual de objetos útiles e inútiles (en talleres introductorios de proyecto, Juvenal Baracco, en sus cursos de la Universidad Ricardo Palma de Lima, le pedía a sus nuevos alumnos que resolvieran con unos pocos materiales prefijados, estructuras que fueran capaces de soportar el peso de cada alumno) como ocurre por ejemplo en un rancho palafítico del Paraná, cuyo proyecto a cargo de un habitante marginal resulta de un estricto ejercicio experimental y manufacto (lo que no impide que dicho habitante resuelva instalar en el frente de su performance un cartel que reza:  Nunca falta algún cornudo que me saque el cuero ).

Algo propio de esa experimentalidad ligada a la manipulación estético-técnica de carácter casual en tanto librada a cierta imprevisibilidad final solo controlada por el gusto o la destreza del performer puede aparecer, en el otro extremo de la experiencia marginal mencionada, en los proyectos, tanto de obras de arte como de arquitectura, de Clorindo Testa como sus varias casas-objeto de playa o la  Galeria de Arte , Pinamar, 2004, trabajos que se acercan al des-cubrimiento propio de objects trouvée de la arquitectura como varios casos de equipamientos culturales recientes en Rosario tales como el Macro (Museo de Arte Contemporáneo de Rosario, des-cubierto en 2006, adaptando unos silos graneleros en desuso), el sitio Alto Rosario , 2005 o el Parque CID de los Silos de Arena , 2005. 

Podrían encontrarse en todas estas referencias un sedimento de enseñanza del proyecto instalado fuertemente en el propio proceso de producción real de la forma arquitectónica, es decir si se quiere, en un apartamiento por lo menos provisorio, de una aproximación abstracta o teórica como también se advierte en unos ejercicios de proyecto realizados en FADYP, Rosario, 2006, que manteniéndonos en ese escenario cultural nos remite ciertamente al trabajo proyectual del rosarino Rafael Iglesia, como en los diversos micro-proyectos del Parque Irigoyen , Rosario, 2006 o en sus  ejercicios de didáctica del proyecto, 2004 , que utilizara para plantear investigaciones sobre castillos de naipes, como mecanismos generadores de formas laminares de la mayor levedad, ejercicios que por su cuenta, el propio autor parece haber aplicado a algunos de sus proyectos , tales como el edificio San Luis, 1998.

En el muy peculiar proyecto de Solano Benítez , la tumba Benítez , 2000, una suerte de anti-mausoleo para alojar los restos de su padre, cuatro grandes vigas sobre-elevadas de hormigón formando un cuadrado cuyos planos interiores están revestidos con espejos y puesto en un claro de un bosque, configura un ejercicio cuya poiética depende directamente de mecanismos como las obras de minimal art que Donald Judd desperdigó en los campos adyacentes a su taller del desierto de Marfa en Texas, objetos que dialogan con el paisaje natural forjando una experiencia artística peculiar, que se traslada metodológicamente al proyecto de espacialidad y paisaje virtuales de Benítez.  

Los trabajos de Fanucci&Ferraz, antiguos discípulos de Lina Bo Bardi, como el reciente Museo do Pao, Ibipolis, 2008, que rediseña y acomoda las viejas instalaciones del molino Colognese, desarrollan si cabe, el estilo de trabajo casi antropológico de Lina en la búsqueda de efectos de puesta en valor de objetos de fuerte repercusión en escenas de historia local como el célebre CESC de Sao Paulo de Bo Bardi. Esta clase de diseño ofrece la peculiaridad de un trabajo de proyecto instalado en ciertos protocolos de investigación en el que el manejo del material arquitectónico equivale a la utilización de documentos de archivo y en que es más importante diseñar lo que va a ocurrir en esta clase de museo como la propia discursividad museográfica aplicada a objetos de culturas populares o subalternas, más que la arquitectura en sí. 

En el caso de algunos trabajos de Alejandro Aravena como su conocido proceso de diseño de viviendas populares llamado Elemental Chile –que dio lugar a un trabajo específico de diseño básico y participativo-  también resalta una clase de proyecto que aparece como consecuencia de cierta selección e interpretación de variables y necesidades como también resultó ser el caso de su trabajo conocido como Torres Gemelas , el edificio realizado como Escuela de Matemáticas y Computación de la Universidad Católica  de Chile, Santiago, 2005, que en muchos escritos de su autor se presenta como un proyecto estrictamente deducido de las instrucciones o deseos de su promotor haciendo que el diseño, que parece fuertemente expresivo y singular, pueda también ser entendido como un desarrollo puntualmente consecuente de un análisis racional de las respuestas a aquellas demandas del cliente. 

Resultados proyectuales de alto interés que deben atribuirse más a cierta creatividad institucional y política de los encargos y programas también podrían advertirse en varios proyectos recientes desarrollados en Medellín, en que la apelación a una arquitectura valiosa se ha convertido en uno de los pilares de las estrategias de mejoramiento de la calidad pública de la ciudad como sería el caso del conocido proyecto de la Biblioteca España, de  Gian Carlo Mazzanti concebido como un elemento de articulación urbana con el marginal barrio de Santo Domingo o su trabajo que traspone esa relación entre programa político y solución de proyecto a Bogotá en el caso del Jardin El Porvenir , 2009, donde además el proyecto se utiliza para tratar de generar en sus pequeños usuarios una suerte de aculturación urbana basada en la interacción social y en la importancia de la plaza o espacio público, elementos metaforizados en este trabajo.

En cambio en trabajos del chileno Germán del Sol, como las Termas de Villarica , 2005, destaca la voluntad de restringir el proyecto a una estricta captación y apropiación de un lugar natural el cuál se equipa mínimamente para obtener las prestaciones necesarias pero haciendo que la arquitectura sea nada más que la introducción básica de elementos de uso (planos, terrazas, caminos, acequias, etc.), no otra cosa que una operación de adaptación del paisaje, incluso previéndose la posibilidad de su completo retiro sin afectación del soporte natural. Aquí destaca en otro sentido, la idea que el proyecto no es una operación autónoma que culturaliza o equipa cualquier lugar, sino al contrario algo que tiene que estar previsto en la cualidad del lugar, siguiendo el dictum de Terry Farrell cuando establece para sus trabajos urbanos londinenses el lema site as client ( el lugar es el cliente). Un valor sustancial del éxito de esta clase de planteo de proyecto radica en descubrir el lugar.  

Algunas referencias de la arquitectura europea reciente ilustran respecto de la utilización proyectual de lo que más arriba llamamos teoría 1 o análisis del mundo simbólico como fuente o punto de partida del trabajo ideativo proyectual como algunos diseños de Mansilla&Tuñón ( Grand Slam ,Madrid, 2002, en que se parte de la deformación de una lata metálica de gaseosa o el Museo de Cantabria , Santander, 2003, en el que el desarrollo del proyecto arranca por considerar la morfología que presenta la orografía que fondea el paisaje del proyecto ) o de Peter Eisenman ( tales como la estación ferroviaria SAV Napoli Afragola , 2003, segundo premio del concurso, enfocado como un desarrollo del criterio de transparencia del famoso Cristo Velato, escultura barroca de 1753 de Giusseppe Sanmartino que está en la Capilla Sansevero de Napoles o el desarrollo conceptual del  Centro Cultural, Santiago, 2002 que parte de la geometría de la famosa concha del apóstol Santiago ).

Versiones algo mas oblicuas del desarrollo de ese campo de teoría que ligamos al mundo simbólico aparecen en otros enfoques proyectuales como la gaseosa e indeterminada y fluyente solución que  Toyo Ito y Andrea Branzi aplicaron a su propuesta del  Foro de Ghent, 2003, visto como una metáfora de la inmaterialidad y deslocalización de la cultura contemporáneas y su disolución en pura comunicación  o el trabajo de  Coop Himmelblau para sede de la BMW Welt, Munich, 2006, desarrollada a partir de un esquema casi de retórica publicitaria que parte como principio proyectual, de la expresión escritural de la marca de la empresa que el proyecto aloja.

El ya anteriormente citado caso del proyecto de Giusseppe Terragni para el  Danteum romano de1938 ejemplifica como dijimos, otro caso de alusión a tal teoría del análisis del mundo simbólico en este caso caracterizando el proyecto como una operación traslativa que traduce y evoca los contenidos y la estructura discursiva del clásico poema del Dante, La Divina Comedia y tal propensión a trabajar con estrategias en que el proyecto opera como traducción arquitectónica de referentes textuales o comunicacionales se advierte programáticamente en el enfoque orientado por los estudios de Robert Venturi y Denise Scott Brown como lo que resulta incluso en trabajos bastante recientes de la larga trayectoria de este grupo como la intervención ciertamente emblemática y escrituraria del Perelman Quadrangle , en la Universidad de Pennsylvania, 2000 o en algunas realizaciones de Will Alsop, quién suele otorgar a sus proyectos una alta densidad casi dramática de discursividad como en el caso de las alegorías animalescas o de hipertecnologías invasivas que en su proyecto The Sharpe Center of Design , en Toronto, 2004, se superponen con cierto sentido de estupor y sorpresa a un tranquilo fragmento de ciudad.

Los trabajos teóricos e investigativos de varios proyectos de concurso realizados por el véneto Renato Rizzi, como su propuesta para el  Museo de El Cairo , 2002, refieren a otra forma de considerar el proyecto como una especie de estratificados layers evocativos de densos palimpsestos que recogen inscripciones culturales o paisajístico-territoriales diversas, siendo hasta el modo de repesentar tales proyectos (generalmente una suerte de planos densos en bajorrelieve que establecen como una geología de tal estratificación alrededor de una idea de excavación o espacialidad negativa) ilustrativo del criterio de los mismos, básicamente una especie de rescritura del sitio o lugar natural o cultural que los alberga y a la vez una voluntad anacrónica de saturar el proyecto con referencias a dichas condiciones ambientales de lugar, con lo cual el proyecto así concebido se aproxima a ilustrar aspectos de lo que antes llamamos teoría 3 o propia del análisis del mundo geocultural / territorial.  

En esa misma línea de proyectos organizados en relación al citado campo de la teoría 3 se podría referir a los trabajos desarrollados por  Francois Roche, como por ejemplo Green Gorgon, Lausanne, 2005 – un concepto de museo que emerge deducido de pliegues y estratos que estarían disponibles en una suerte de espacio residual al costado del puerto de Lausanne con una estructura de tipo humedal cuya característica fluyente y retráctil debe rescatarse y preservarse- en quién los criterios metodológicos de proyecto se basan estrictamente en una interpretación de las fuerzas latentes en un entorno determinado.

El grupo de arquitectos de Atlanta Scogin&Elam, en algunos trabajos residenciales en entornos muy peculiares – como por ejemplo su proyecto Mountain Tree House , 2001- también proyecta en un sesgo semejante, llevando el artificio arquitectónico a su mínima expresión para potenciar la estructura de un sitio de mucha calidad de paisaje; otro ejemplo en el mismo sentido es el desarrollo de un desert resort realizado por el equipo Joy/Al Sayed/Burnette/Boucher - Page One , 2002- en el cuál literalmente casi no hay proyecto en el sentido, semejante a los trabajos de Del Sol, ya que se trata de aprovechar una condición de sitio poderosa a la cual el desarrollo turístico lo único que hace es instalar elementos mínimos para disfrutar de esas condiciones territoriales, como una poza de agua natural. 

También en el sentido de reflexionar e ir más allá del contextualismo geometrizante pero postulando una interpretación de la citada teoría 3 más ligada a los hábitos y procedimientos que una sociedad regional pone en juego al construir por así decirlo, su genius loci, sería el caso de la metodología de trabajo participativa con actores locales relevantes e interpretativa de modus locales de realización del hábitat, es la obra desarrollada por Peter Hübner –como el Aula en Lippstadt, 2004– formulando una clase de obra cuya finalización o resultado no es controlable por el proyectista individual sino que es la consecuencia de un trabajo colectivo y negociado.

Algunos trabajos de Bernard Tschumi –como el TAF Bd., Londres, 2004 o el  TAM, museo puesto a la vera del Partenón en Atenas, 2004-6– o de Rem Koolhaas –como algunas actuaciones en Arabia, como el Jebel Resort, 2007– y aún de NormanFoster –como el proyecto The Troika , 2005, armado en relación a un mecanismo de combinatoria de opciones de clientes puntuales en un edificio colectivo– podrían entenderse como variaciones del neocontextualismo implícito en esta clase de proyectos cuya definición es consecuencia de una interpretación ligada a la complejidad del análisis de lo que definimos como teoría 3. 

Al mencionar características de proyecto derivadas de lo que planteamos como teoría 2 en tanto análisis del mundo productivo, visto como un enfoque capaz de trascender lo meramente técnico yendo a una suerte de flujo o imbricación de lo técnico y lo cultural, es posible concebir una clase de proyectos  como los del grupo español  Ecosistema Urbano  -Museo de la Astronomia, 2005 ; Plaza de Vallecas, 2006– en que , algo a la medida del reciente planteo devenido del pensamiento de la sustentabilidad, el proyecto se define casi como una comprobación de evidencias fácticas de lo real-sustentable haciendo que surja una idea de proyecto ensamblado o combinado como una deducción de tales evidencias: incluso esa forma de entender el proyecto encuentra una modalidad de representación neutra, casi científica en base a diagramas y flujogramas.

Desde luego hay también muchas arquitecturas recientes signadas por una vocación de articular pensamiento contemporáneo con características geoculturales y técnicas locales como los trabajos finlandeses de Olavi Koponen –la Villa Langbo , en la Isla de Kimito, 1994-9, armada ensamblando piezas recicladas o descartadas o la Kotilo House , Espoo, 2004, un proyecto experimental basado en la utilización de tecnologías alternativas como la madera sustentable de álamo temblón  en un esquema en espiral para maximizar la economía energética– trabajos en los que, si bien pudiera aparecer cierta aura folk, en rigor se trata de una vocación de articular características globales de proyecto con condiciones o potencialidades y limitaciones productivas locales, cuestión que adquiere toda una potencia programática relevante en la actual situación civilizatoria casi de alienación globalizada.

Si moviéramos algo la óptica y quisiéramos reflexionar ya no sobre arquitectura sino sobre objetos de diseño, podríamos advertir procesos de desarrollo proyectual y de relación entre saber y hacer equivalentes toda vez que referimos a casuísticas de la cultura material que en el caso del diseño de objetos cobra mayor relevancia por su impacto en la cotidianeidad, en la que se hace si cabe, mas presionante la uniformidad cultural de la globalización.

Piezas cercanas a los usos cotidianos como el elemental y conocido exprimidor de naranjas, un star designer como Philip Starck lo re-desarrolla para la empresa  Alessi (la pieza llamada   Exprimidores, 1999) en que aparece el efecto duchampiano de la re-presentación de un objeto casi banal ahora devuelto signée e investido de pieza de arte: todo un ciclo en la producción de objetos de uso convencional atravesada por lecturas de sobre-estetización tales que superados umbrales de prestación técnica y funcional, ingresa al mercado de consumidores-fruidores en otro nivel de disfrute ( a un precio que multiplica por 30 el del objeto banal fundante), que puede asumir en una similar propuesta de Alessandro Mendini -el Sacacorchos Alessi, 2004- las características lúdicas de revestir el objeto prestacional de una caparazón  simbólica de imitación a lo natural en una humanización de la animalidad cuyo sentido fue impuesto en la estética Disney. 

Algo equivalente a los muebles desarrollados por Joris Laarman -Bones Chair , Droog , 2005– en que la metáfora ósea reinviste simbólicamente un objeto tradicional y lo transforma de máquina funcional en pieza de arte, incluso perdiendo si fuera necesario, parte de la eficacia de la prestación.

El mismo factor de sobre-estetización, que Hal Foster ubica como signo distintivo de esta suerte de final de la historia técnica en que parecen haberse alcanzado ciertos techos de prestación funcional, alcanza a niveles mas complejos del diseño de objetos y por ejemplo, en artefactos técnicamente mas desarrollados –como el caso de los concept-cars, por ejemplo el Toyota I-Unit , 2007– se despliega sobre la base de armaturas operacionales vigentes o utilizables para cualquier marca (un sistema determinado de impulsión, otro de suspensión, otro de dirección, etc., muy de tanto en tanto innovados y superados por otra generación funcional), una formulación claramente articulada con el mundo simbólico buscando una clase de persuasión-atracción de parte del eventual consumidor para lo cual se instala la noción de brand, ya no como estilo o lenguaje-moda sino como voluntad de ofrecer una suerte de inmersión total del consumidor en la esfera de pertenencia (se es Toyota y por tanto no se es Honda, etc.).

La disolución un tanto frívola del diseño en la creación de un sistema simbólico referencial se visualiza claramente –como lo investigó en su momento Naomí Klein
 – en la propuesta de organizar artificialmente un universo discursivo (no necesariamente integrado por componentes del mundo material sino por aromas, colores, grafías, etc.) equivalente a un mundo instalado en un consumo sintagmático (las cosas se relacionan y articulan, buscando totalidades) como se puede advertir en el pasaje de la marca al brand y del brand al style of life (Klein habla de un mundo-Diesel, un mundo-Nike, un mundo-Tommy Hilfiger en un desarrollo de ambientes culturales de identificación y pertenencia emergente del campo vestimentario) pero que también podríamos verificar en la construcción de imágenes de mundo ligados a un ideal de belleza en algo turbadoramente equivalente a la sistematización de belleza propia del mundo clásico (Kenzo, Armani,Versace).

Volviendo, en el campo del diseño, a las posibilidades de afrontar cierta articulación creativa e innovativa entre mundos simbólicos globalizados y mundos productivos localizados, se pueden encontrar en referencias americanas búsquedas de tal relación, en la voluntad que tales mixturas adquieran un reconocimiento y valoración central al menos desde el enfoque multiculturalista (enfoque que según parece, buscó afectar y abatir, en nombre de evitar la pérdida de identidades nítidas, el francotirador de Noruega, de mediados de 2011) como es el caso de los diseños de los paulistanos Irmaos Campana (Silla reciclada , 2003; Asientos Manhojo, 2005; Silla Favela,2006) –en que buscan objetos banales surgidos del reciclado de residuos– o los objetos de resonancia histórico-regionales de Alejandro Amaya (Chacmuelas ,2004, evocando las figuras sedentes de Tula) o trabajos el grupo mexicano Mero Diseño (como el Platito para elote y trabajos con  fibras que aluden a artesanías regionales y a costumbres gastronómicas populares). 

El caso de los trabajos del grupo argentino Contenido Neto remite a un enfoque más político o situado en un criterio claramente alternativo al diseño profesionalizado ya que no diseñan objetos comercializables sino instrucciones para que cualquier persona con herramientas sencillas (que ellos instruyen como fabricarlas) y material plástico reciclado de botellas puedan desarrollarse primero materiales –fibras, hilos, tiras, cintras, etc.- y luego con ellos, objetos, ornamentales como pulseras o pendientes o funcionales como sillas, escobas, lámparas. Todo ello libre de copyrights o propiedades intelectuales y patentes de fabricación y uso.

Este enfoque que redefine la práctica del diseño en sintonía con derivas recientes del arte conceptual puede verificarse en el caso de diseños de Alejandro Jacubovich (como la Biblioteca portátil, 2002: una suerte de mueble plegable apto para simplificar y acompañar el nomadismo de personas jóovenes actuales), el de Eduardo Naso (Mesa rígida, 2004: una suerte de objeto irónico especie de chiste visual en el cuál un mantel se solidifica dando paso a una mesa enigmática) o el de Diana Cabeza (Silla Lina ,1999) que con su rediseño de un objeto casual y conceptual –la pieza que concibió Lina Bo Bardi llamada Silla del Borde del Camino , 1967, que es un objeto instantáneo que da descanso al caminante ensamblando cosas propias del lugar como unos palos de madera y unas lianas vegetales- buscando aribar a una pieza susceptible de resolverse en términos de reproducción industrial pero articulada a una historia –la de la silla casual de Bo Bardi- y a través de ella, a un elogio de lo adaptativo y popular como una nueva vuelta de tuerca al programa de mezclar lenguajes globales con modos de producción locales.

4
TECNICA & PROYECTO

Modo técnico americano: brechas tecnológicas, artesanato, expresión
Para enmarcar el tratamiento de la relación entre lo técnico y lo proyectual en el contexto americano –con sus cualidades de atraso e ingeniosidad adaptativa del cómo hacer así como su prevalencia empírica frente a la debilidad de la teoría poiética- cabría iniciar mediante la confrontación que manifestaría esta relación en las escenas eurocéntrica y americana, según el siguiente gráfico: 

Lo técnico americano no puede sino reflejar con sus peculiaridades e imperfecciones,  lo técnico occidental pués esa será una condición esencial de la colonización dado que esa colonización será ante todo técnica: eco-técnica, socio-técnica y hasta teo-técnica. Pero por otra parte podría presenciar la antinomia todavía vigente entre un saber abstracto y ligado a la eficiencia y rendimiento visible en el proceso de proyectar las ciudades coloniales mediante los dispositivos de la xumetría que configuran una plataforma de espacialidad lucrativa (el damero) de compás abierto en su crecimiento potencial a rellenarse con un limitado repertorio tipológico de fragmentos o piezas edilicias urbanas frente a la relativa perduración de un patio de los objetos (Rodolfo Kusch) de cierta densidad simbólica que ayuda a una ritualización de la vida cotidiana popular y que va desde unas maneras de nombrar, conocer y administrar los territorios hasta la identidad entre lugar y objetología derivada de una común materialidad y a la ingeniosidad vernacular de promover racionalidades ligadas a geoculturas precisas y a mundos de objetos escasos pero pregnantes y de una densidad en la relación objeto/sujeto que va mucho mas allá de la eficacia funcional (como lo analizó Ticio Escobar
 en un escrito de 2006). 

En cualquier caso la situación consecuente de la fusión de culturas deseada pr la operación colonial justamente no logra alcanzar tal condición de fusión sino la de mezclas tensas y en general, expresivas de la conflictividad etnocultural del proceso de la colonización. En una mirada mas bien orientada a esa tensión y a la imposibilidad de establecer síntesis comunicativas resulta de interés la postura de Serge Gruzinski
  que presenta justamente el nivel de las imágenes como una de escenas de mayor beligerancia entre ambas culturas.           

La cuestión de lo técnico en el mundo  colonial despliega entonces por un lado, un complejo espacio de confrontación entre dos sistemas imaginarios (conflicto que los europeos designarán extirpación de  idolatrías y que sitúan directamente en la esfera de la confrontación religiosa entre lo sagrado y lo profano –que en rigor se trata de una sacralidad-otra- ) y por otro, el choque inherente a los saberes constructivos de dos campos diferentes de cultura material, del cuál el devenido de la ocupación europea resulta bastante excéntrico de los niveles mas elitistas continentales y en todo sentido es que resultará importada una cultura material pobre. En ese contexto las perspectivas de perduración de ciertos conocimientos técnicos ancestrales acerca de la producción de determinadas categorías de objetos resultaría asi por lo menos, no avasallada ni mucho menos extinguida.              
El argumento central de esta antinomia entre  abstracción del asentamiento y densidad expresiva ritualizada de un estricto o somero repertorio de objetos formularía que estas características no se restringen a cierta descripción del momento  propio del choque de culturas (1500-1550) sino que algunos matices de estas oposiciones todavía perduran y explican ciertas características de la cultura material americana que autores como Enrique Dussel
 proponen estudiar como bases de una filosofía de la producción para la región. 

Dussel parte por reconocer el valor fundante de la filosofía platónica y en admitir –junto a otros filósofos americanistas como Astrada, Virasoro o Uranga- la relevancia del pensamiento crítico de la modernidad canónica de Heidegger y Ricoeur en la posibilidad de entender el arte como manifestación de la verdad del ser en la cuál, la belleza puede llegar a coincidir con la ontología del ser. Luego cruza ese sedimento conceptual con el modelo poiético aristotélico y las nociones de Marx sobre la producción entendiendo que ésta puede ser auténtica o situada o bien, alienada o ajenamente impuesta.  

En esa perspectiva podría reconocerse la posibilidad de definir  lo técnico como el proceso de instalar(se) en aquella relación fluyente y constitutiva que Heidegger caracterizaba como la deriva entre las nociones del habitar, el construir y el pensar, donde lo primero era condición necesaria del pensar y lo segundo era aquello propio de manifestar y constituir el proceso antropo-cultural de habitar territorios. Esa idea de identidad cultural –das-ein, ser-ahí- constituye una noción de existencia en tanto entidad propia de un instalarse y por tanto la resultante técnica de un paisaje producido como lo formularon Rodolfo Kusch o Guillermo Bonfil Batalla. 

El enfoque de Dussel sobre lo que llama filosofía de la producción propone una noción de proceso de diseño como aquel que busca alcanzar un valor de uso en la transformación de lo dado-natural que así devendrá en lo útil. Dussel habla de una inteligencia teórica que busca la verdad teórica así como una inteligencia efectora que busca la verdad de adaptación a lo real, proceso que es provisto por la actividad del proyecto en tanto actividad de inteligencia efectora que realiza o sea, habita lo real-natural. 

Asimismo Dussel distingue las acciones de tipo prácticas –que definen la actividad de la praxis o el campo de actuaciones continuas de adaptación hombre-entorno-  de  las acciones fabricantes que mediante el diseño, consigue la adaptación más exitosa. 

Pero todo ello no es universal sino que queda connotado y determinado por los sistemas-mundo por lo cuál la voluntad de un diseño adaptado a un entorno específico no es una opción estética sino una obligación ética. Dice Dussel
: la posesión de un modelo realista, flexible, abierto, crítico permitirá a los diseñadores de los países periféricos y en vías de desarrollo, diseñar creativamente. El modelo permite investigar en la práctica del proceso, permite corregir la práctica profesional; y además es un modelo falseable que puede por ello ser corregido, mejorado. Se trata entonces de un lógos, de una racionalidad del proceso adecuado en el acto poiético. Es hoy orthós lógos poietikos: la recta razón en el fabricar. 
En la historia americana precolombina destaca una idea de lo técnico como respuestas adaptativas-productivas-religiosas al paisaje, formas de acondicionamentos que por ejemplo conjugaban indicios de organización hídrica territorial con alusiones a las poli-etnias de los suyus del imperio incaico como se evidencia en el caso de los ceques andinos o los dispositivos previstos para canalizar excedentes hidráulicos –como el Canal de Cumbemayo en Cajamarca- o las organizaciones territoriales emprendidas para desarrollar alguna actividad productiva –como las Minas de sal de Maras, en el valle sagrado del Urubamba- y en general el criterio por el cuál se diseñaban los asentamientos, desde la conocida talladura del sitio originario en Macchu Picchu hasta la organización de la fortaleza de Ollantaytambo, obtenida en modo inverso al caso extractivo precedente, por acumulación de piezas líticas talladas al efecto. 

En las culturas mesoamericanas la voluntad técnica de desarrollar artefactos rituales específicos - como la Pirámide del Adivino del complejo acropolitano de Uxmal- puede evolucionar de modelos elementales de construir promontorios (forrando líticamente acumulaciones de tierra) hasta como en Uxmal, al desarrollo de un artefacto totalmente artificial en su tecnología de superposición de espacios abovedados y en su voluntad de forma curvilínea que requería una tecnología de manpuestos líticos mas bien pequeños. 

La sustanciación de la conquista y colonización introduce el tema técnico propio de la producción de ciudades maquinales, artefactos de puro rendimiento en que se basó la ocupación y explotación territorial invirtiéndose el modelo europeo de creación de la ciudad moderna por efectos de concentración devenidos de las aldeas comunales rurales y otros focos de asentamientos como los monásticos o castellanos, que en América se trocó por una estrategia expansiva por el cuál la ciudad aparece como punta de lanza técnica de la explotación territorial y la ciudad misma se constituye, mediante su diseño de damero, en proveedora de unidades de renta de suelo en la forma de sus llamados solares, cuartos de manzana colonial usados como moneda de cambio para retribuir o garantizar los empréstitos bancarios alemanes o italianos que financiaron las expediciones . 

El modelo, con diferencias menores, lo aplicaron todas las potencias coloniales (España, Portugal, Holanda, Inglaterra y Francia que en conjunto fundaron cerca de 1600 asentamientos) como se demuestra en el plano levantado por el xumétrico Martín de Estete sobre la fundación de Trujillo por Diego de Almagro en 1536 (luego dibujado por la puntillosa descripción de la región que hiciera su obispo Jaime Martínez de Compañón en 1786) o en la transcripción efectuada por el viajero y cartografo italiano Giovanni Ramusio publicada en Venecia en 1556 con su diseño para la Terra di Hochelaga nella Nova Francia con los datos provistos por la exploración de Jacques Cartier en 1535  que dentro de la colonización francesa de Canadá a la postre sería la futura Montreal.  

La primera ciudad española, Santo Domingo fundada por Bartolomé Colón en 1496 y trasladada a la ribera occidental del emplazamiento primitivo por Nicolás de Ovando en 1502 indica ya no sólo el concepto maquinal de producir damero urbano sobre una costa sino también con su reubicación, la voluntad de resolver los problemas técnicos de la implantación, lo que también ocurriría con Panamá, trasladada dos veces a la búsqueda de un mejor sitio. Santo Domingo siempre fue un foco de conflicto entre potencias y en 1795 se convirtió en puerto de Francia (hasta 1809) y en ese período sufrió otros desarrollos técnicos, en tal caso el proyecto de sus obras de fortificación.  
La operación colonial tuvo además de la fundación de ciudades otras operaciones técnicas sognificativas tales como la compleja estrategia de sojuzgamiento teo-cultural cuyo choque de culturas fue definido por Gruzinski como la guerra de las imágenes e incluyó diversas modalidades de comunicación entre lo cuál debe destacarse por una parte, la política de destrucción de la cultura material de las idolatrías – como la campaña del Virrey Toledo en Peru para destruir las chulpas, enterratorios ceremoniales- y por otro el primer montaje de cierta crónica de mestizajes como ocurrió en varios de los escritos de los frailes cronistas. 

Por lo demás salvo pocas excepciones, lo colonial se iba a manifestar como técnicamente pobre y con una materialidad por asi decirlo, contingente y fungible, lo que se expresará en el barroco indiano de estuco y argamasa, en la escultura de pasta de caña, en la labra de piedras blandas o la frugalidad general de las construcciones: en la Buenos Aires de principios del siglo XIX había muy pocas casas  que tuvieran pisos embaldosados en lugar de tierra apisonada o vidrios en sus ventanas.
Ya la estrategia de la dominación colonial se propuso cierta tecnificación del territorio según criterios de interés global (áreas mineras, área de provisión de recursos básicos como la cría de mulares en el noroeste argentino, etc ) lo que desemboca desde la mitad del siglo XIX en la división internacional del trabajo y en la asignación de monoproducción de recursos básicos que se adjudicará a América, lo cuál conlleva el desarrollo técnico de las instalaciones respectivas desde los ingenios azucareros en toda el área caribeña y Brasil, las explotaciones madereras, agrarias, ganaderas, mineras, de la lana, el algodón, el salitre, el tabaco o el tanino, etc. que en algunos casos supuso un alto nivel de innovación técnica que incluso podía implicar mayor desarrollo técnico que en las áreas europeas. Esa confrontación puede tener episodios pintorescos como la célebre máquina voladora Passarola que diseña el judeo-portugués afincado en Brasil, Luis Gusman en 1707 mezclando con cierta ingenuidad los criterios de una aerodinamia deducida de formas de pájaros con el principio de los balones aerostáticos. 
Todas las cuestiones propias de la primavera técnica de la sustitución de importaciones establecen desarrollos de mayor audacia en la apelación a tecnologías lo que luego alcanza en la era gloobal a no disimular las crecientes brechas entre producción y consumo y el arribo por asi decirlo, a modernidades aparentes, es decir fruto o emergencia de culturas no industriales o al despliegue de lo que podría entenderse como lo técnico subalterno cuya expresión singular se manifestará en los procesos del hábitat informal.
En ese contexto pueden reconocerse en la modernidad americana el desarrollo o la voluntad de arquitecturas singulares que pueden relacionarse con características de utopías técnicas, por ejemplo en  Vilanova Artigas, en las propuestas de una arquitectura marxista de los brasileños Lefevbre y Fevre, en los trabajos tecno-innovativos de Antonio Bonet o Amancio  Williams, en las arquitecturas populares arcaizantes de Claudio Caveri y su elogio de lo artesanatos, a las arquitecturas técnicamente deducidas de condiciones o cualidades del  territorio (Del Sol) o de la ciudad (Salmona). En algunos casos el proyecto  podrá entenderse esencialmente como investigación técnica en modernos como Eladio Dieste o Fruto, Vivas o en contemporáneos como Solano Benítez o Marcelo Villafañe.
También se pueden apuntar las cuestiones de las relaciones entre proyecto y tecnologías locales-naturales – como el uso de la guadua en el colombiano Simón Vélez- y el desarrollo de propuestas de afianzamiento de instancias de multiculturalidad como factor generativo de identidad productiva o los intereses en asociar iIngenio técnico y proyecto social, por ejemplo en las propuestas del colombiano  Alvaro Ortega o del argentino Carlos Levinton. Las cuestiones mas recientes ligadas a lo asi denominado crisis de sustentabilidad con sus efectos energéticos y matéricos introduce respecto del modo técnico de proyecto en su manifestación geocultural, nuevas restricciones y oportunidades.                
Muchas facetas de la obra paradigmática moderna de Antonio Bonet que referimos en otros tramos de este estudio, merecen revisarse de cara a su forma de entender y resolver lo técnico dentro de la cultura moderna de proyecto.  De alguna manera al Bonet ulterior a las obras uruguayas y previo a su retiro europeo, le sobrevino cierto distanciamieno del magisterio del Corbusier mediterráneo que quizá tuvo que ver con sus encuentros con Neutra, visitante sudamericano a fines de los 40 que incluso recorrió las obras esteñas donde conoció a su autor y también al sugerente ingeniero Dieste.

Asi como a Neutra le interesaron las bóvedas (tecnificadas por el cálculo de Dieste, o sea despojadas de su cualidad emanada del artesanato cerámico) a Bonet pareció impactarle la experiencia de las casas californianas (sobre todo, la Kaufmann de Neutra, de 1946)  y al menos hará tres proyectos en esa dirección: la Casa Oks (1954), el Pabellón Cristalplano (1960) y el Canódromo de la Meridiana en Barcelona (1961-4: Bonet se radica definitivamente en España en 1962).

En los dos primeros casos los comitentes eran ingenieros: Mariano Oks y Moisés Grachinsky y los encargos ocurrieron en una etapa argentina de cierto desarrollo tecnológico ulterior al proceso de sustitución de importaciones o sea en una etapa donde cierta experimentación técnica era posible y viable incluso a veces, requerida o exigida. 

De hecho Grachinsky, dueño de la fábrica de vidrios VASA estaba asociado a líderes mundiales en esa tecnología como Pilkington y Saint Gobain. El Cristalplano se construyó para la exposición del Sesquicentenario en 1960, muy cerca del pabellón atómico de USA, cuyo interior fue diseñado por Charles Eames (otro referente del racionalismo californiano y de las Case Studies Houses) y la primera parte de la planificación de la expo fue liderada por César Janello, un precoz adherente al racionalismo de tramas y diagramas.

La Casa  Oks debía construirse en un atípico lote de Martínez, al norte de Buenos Aires, con una profundidad de 73 metros pero con los lados cortos diferentes, unos 20 metros sobre la fachada de la calle Repetto y casi 29 al fondo: a la mitad del lote se producía el salto del ancho del mismo y en tal accidente Bonet calzaría su proyecto, un esqueleto de perfiles de acero pintados de negro con una crujía frontal de siete pasos de 4.05 metros y luces variables en la profundidad según un esquema ABCBA. 

El esqueleto tenía dos pisos de altura mas un sótano que delimitaba un podio y los volúmenes que generaba estaban rellenos con paneles de mampostería  o con carpinterías y algunos estaban vacios, formando patios virtuales y cierta fluencia espacial. De hecho al nacerle otra hija a Oks, Bonet le agregó en 1962 otro dormitorio con lo cuál la casa se perdió un par de cubos virtuales del proyecto original. Contra la pared del fondo habia dispuesto, también en estructura metálica, un pabellón de servicios de un piso, que replicaba el ritmo de la estructura principal y daba fondo a un espacio que contaba con una piscina arriñonada ya existente.

La parte de la planta encajada en el resalto del lote acogía servicios y era la mas cerrada u opaca; el resto de la misma se planteaba según el modelo miesiano de la Tughendat, el pabellón de Barcelona o la Farnsworth, separando columnas de divisores, que eran livianos y como planos puros es decir, sin angulos o dobleces y con la idea de conseguir espacios fluyentes e indeterminados. Contra las medianeras, resaltos con buñas permitían reconstruir la figura del esqueleto estructural. 

En el número 80 de Summa+
  se agruparon varios artículos sobre la Oks, casa que entonces fuera revisitada a pedido de la revista por su dueño y uno de su hijos, en un momento en que la casa estaba en venta (situación que ocurrió varias veces luego de que los Oks la dejaran, después de vivir alli unos 9 años). El ingeniero Oks vivía por entonces y desde que dejó esa casa, cerca de ella en una antigua construccion de muros de barro de 80 centímetros de espesor. Justamente dejó su casa bonetiana porque era invivible, muy fria en invierno y muy calurosa en verano, dificil o costosa de acondicionar y extremadamente transparente, de hecho según afirmaron padre e hijo, siempre expuesta a miradas indiscretas de hordas de estudiantes de arquitectura que venían en omnibus. 

En el número citado hay un texto de Roberto Lombardi que se titula La Casa Inhabitable (un mito moderno) en el que se plantea la circunstancia fatal de habitabilidad que sobrevino a la Oks pero también por ejemplo a las corbusieranas  casas Curutchet o Savoye o a la miesiana Farnsworth. Como si en estos casos el compromiso proyectual que trataba de desafiar cada arquitecto iba más alla de la prestación elemental de la función. Casas experimentales en lo estético y en lo técnico y también en lo funcional y tipológico y hasta en su arrogante desafio de las calidades o cualidades de contexto, el cuál a  menudo era traducido en mero soporte o plataforma de instalación abstracta del objeto autónomo.

Casas y proyectos en general que por destinarse a una instalación en una especie de catalogo o museo emergente de una validación crítico-historiográfica futura o por ser pensadas por sus autores como ejercicios de una maestría que aseguraría tal calificación, simplemente se salteaban el puro presente de gente concreta viviendo o tratando de vivir sus vidas, en esos autoritarios artefactos.    

El caso del ingeniero uruguayo Eladio Dieste es casi un lugar común para referir a la relevancia inventiva de lo técnico en la proposición de modos alternativos y experimentales de construcción que entendieran y se adaptarán a las condiciones regionales. En 2006 se cumplió en Montevideo una especie de espontáneo y no onosmático año Dieste (Eladio Dieste nació en 1917 y falleció a sus 83 años en 2000) en donde se acuñó el previsible mote de Señor de los Ladrillos que lo parangonaba al ingenio del best seller de Tolkien. 

Ese genérico reconocimiento se produjo gracias a convergentes operativos editoriales y expositivos cumplidos en simultáneo en Italia
, USA
, Reino Unido
 y España (aquí con el curioso expediente de construir una serie de clones no muy fidedignos de los edificios religiosos de Dieste que Carlos Clemente hizo para el obispado de Alcalá de Henares en los 90). El editor cultural de El Pais, Lazslo Ederlyi no sólo armó un par de suplementos de ese diario sobre Dieste sino que también impulsó la edición de una colección de textos diestianos
  que también incluye un esbozo biográfico de Graciela Silvestri y antes se habían ocupado de su obra, pioneramente Juan Pablo Bonta
 y luego una monumental compilación de sus escritos técnicos y de cálculo que hiciera la colombiana Somosur en 1987
. 

Digamos que a esta altura es dificil decir algo mas (y nuevo) sobre el ingeniero uruguayo, que mantuvo activa una oficina de cálculo estructural junto a su socio Eugenio Montáñez por mas de medio siglo, desde la cuál se hicieron los trabajos mas bien industriales de Dieste (los depósitos portuarios, de cereales y de diversas fábricas, tanques de agua y el Shopping de Montevideo, además de los planos de obras del par de iglesias que aglutinan el mayor interes de su obra – Cristo Obrero en Atlántida de 1958 y San Pedro en Durazno, que en rigor fue el retechado del ochocentista templo originario realizado entre su incendio en 1966 y su inauguración en 1971- además de innumerables trabajos de cálculo y diseño estructural para muchos profesionales uruguayos como Luis Garcia Pardo, quién a la sazón había construído la ladrillera Parroquia de Colon en 1966).

Hay opiniones encontradas sobre la calidad del intuicionismo proyectual o arquitectural de Dieste – ahora tan exaltado por críticos americanos como el citado Anderson o Allen o los alemanes Herzog y Barthel- y lo cierto sería que no era un tema nítido en el imaginario de Dieste cuyo pragmatismo constructivo mas cierta cercanía ética con ideas de un cristianismo primitivo- quizá hasta agustiniano-tomista- le permitía plantear efectos constructivos de alto interés estético, incluso de valoración ulterior a la de su época: por ejemplo, aquellas soluciones de yuxtaposición relativamente toscas –por no proponer articulaciones, resaltos o hendiduras- de superficies murarias que podrían leerse como torpezas modernas (comparándose con trabajo y procedimientos de por ejemplo, Utzon, Scarpa o Kahn) recaen hoy en trovattas posmodernas cuando se tiende a atribuir relevancia a la idea de planos continuos, a lo sumo super o yuxtapuestos. 

De hecho podría asignarse a Dieste una puntual concentración en el diseño de superficies murarias de cerámica -un proyectista de paredes dicho simplificadamente- cuya ondulación obedecía a la voluntad de aumentar la inercia y explorar estados de flexión para poder usar secciones mínimas y que esa habilidad –útil tanto para contenciones murarias tanto como para formas aptas para devenir en soportes de tanques elevados- fue transformada en opciones de cubierta, especie de muros horizontalizados, ondulantes y elevados, apoyados en los muros verticales tambien ondulados sin que estas propuestas no alcanzaran a implicar soluciones continuas entre ambas envolventes, sino que las murarias sostenían las de cobertura, que sencillamente se apoyan. En edificios religiosos de la misma época otros estructuralistas uruguayos como Leonel Viera planteaban soluciones integradas muro-cubierta –en su Iglesia de San Antonio Maria Claret en Progeso, de 1967- pero es cierto que el experimento fue abatido en construción por un fuerte viento y nunca se reinició.

Dieste no tenía veleidades de proyectista pero su contundencia e innovación en lo constructivo le permitía encontrar sin buscar a la manera picassiana: la fachada calada de Atlántida o el simple rosetón pentagonal de San Pedro son mas poderosos estéticamente que muchas propuestas arquitectónicas y el modo de ensamblar espacialidad e iluminación en San Pedro o la simplificidad funcional y constructiva de su propia casa en Punta Gorda (terminada en 1963) configuran puntos altos de las estéticas americanas ahora que otorgamos mas importancia a la relación entre construcción y expresión, valor que atraviesa mucha obra significativa de las últimas vanguardias locales: en ese sentido Dieste podría ser sin proponérselo,  el abuelo estético de Solano Benítez, Rafael Iglesia, Pascual Gangotena o Marcelo Villafañe.

Fuera de sus invenciones técnicas –como las bóvedas gausas y la indagación de construcción postesada con cimbras móviles- Dieste no le daba al ladrillo un valor superlativo (como fue el caso de Salmona que diseñó muchas piezas cerámicas que utilizaria en sus proyecos): de hecho usaba simples piezas mas bien planas pero parecidas al espesor de la teja ya que debía ser un elemento barato y rápido (un prefabricado simple) que permitiera llenar expeditivamente esas cimbras móviles y contribuir lo mas posible a espesores delgados y  bajo peso de las estructuras que debidamente curvadas y adicionadas de sus armaduras pudieran alcanzar ratios de 1:400 entre espesor de la estructura y luces de la misma que superaron los 30 metros en la Terminal de Buses de Salto o los 50 en el Depósito del Puerto de Montevideo (cuyo pragmático testero trasero es otro notable objetc trouvee por asi decirlo, de pura arquitectura).        

Se sabe que uno de sus grandes amigos fue el artista Eduardo Yepes –yerno de Joaquin Torres García y miembro de su taller- con quien no solo tenía largas tenidas sobre temas y problemas del arte moderno sino que también lo sumó a sus trabajos ya que aquél fue quién modeló el Cristo de Atlántida, aunque en varios casos los trabajos de Yepes resultaron rechazados o cruelmente modificados por sus clientes. En ese sentido asi como Dieste era seguro en sus decisiones constructivas no lo era en opciones del gusto. 

Las obras alcalaínas pretendieron ser un homenaje pero se construyeron por la generosidad de Dieste al ceder sus planos y cálculos pero tuvieron transgresiones supuestamente para sobrevalorar sus trabajos –como los rosetones del vidrierista Luis García Pablo– agregados a la supuesta réplica mejorada de Atlántida y Durazno que se erigió en San Juan de Avila en Alcalá (1991) que francamente son mucho peores que las caladuras ladrilleras que Eladio practicó modestamente en Atlántida o que el potente rosetón pentagonal de San Pedro. 

La pura calidad de su empirismo constructivo –que siendo propio de países emergentes y artesanalistas- poseía el valor agregado de sus grandes innovaciones técnicas y esa conjunción de manufactura y experimentalismo aseguraba, a la manera tomista, la garantía de una belleza únicamente dependiente de la verdad constructiva.  

Es singular el modo en que Amancio Williams abordó dos cuestiones centrales de la modernidad, tales como la función y la tecnología, despojándolos de su creciente tendencia a imponer criterios exógenos de racionalidad al proceso concreto de diseño. Para Williams el proceso de proyecto implicaba una práctica en la que podía y debía innovar en lo relativo a la función y a la tecnología.  

Fue asi que apuntamos como el análisis de las características funcionales de un proyecto fue llevado por Williams  a una investigación crítica de lo institucional como aquello intrínseco a los programas de necesidades del encargo arquitectónico, una voluntad arqueológica crítica que también fue contemplada en la singular clasicidad moderna de la arquitectura de Kahn.  O como en Williams fue importante una voluntad de creatividad tipológica, de instauración de alternativas tipológicas a las disponibles según la experiencia histórica del habitar y las arquitecturas.

La consideración de la tecnología tiene en Williams aspectos contradictorios, como los varios que matizan su ortodoxia moderna (esos pares dialécticos que ya comentamos tales como contingencia/eternidad del objeto arquitectónico, modernidad/clasicidad, obra abierta/rigor constructivo, etc.): su postura tiene la rica ambivalencia que va desde el reconocimiento de la condición imperativa que lo técnico tiene respecto de lo moderno –dirá en su discurso de la Academia
 que la tarea primordial del hombre nuevo para lograr el bien de la humanidad y hasta para su supervivencia en condiciones aceptables, es aplicar los conocimientos científicos a la vida – a  un posicionamiento casi propio de un amateur muy interesado en  aprovechar lo técnico según la difusión científico-periodística de sus avances o bien, propio de la condición ingenua, naif o utopizante típica del artista moderno.  

Este segundo aspecto está ligado a la fascinación estética que la nueva tecnología industrial solía generar en artistas y diseñadores modernos, como en Le Corbusier o en los constructivistas rusos (podría ser interesante comparar el rigor de proyecto, su seducción por el imaginario técnico y la tendencia a proyectos utópicos e irrealizables en Williams y Leonidov).

En Williams el intento de asimilar las novedades técnicas a su lenguaje proyectual hace que internalice o naturalice si cabe, lo propio de lo técnico en la producción misma de sus proyectos, no de su construcción sino de su diseño y formulación lingüística. La investigación formal del proyecto incorpora de manera central, problemas a resolver que son de naturaleza tecnológica. En este caso los proyectos de Williams no podrán prescindir de una efectiva exhibición de materiales y procesos técnicos modernos, presentados – aunque sin regodeos o excesos retóricos- como pruebas o muestras del progreso tecnológico, que como vimos en su cita, parangonaba sin mas con el progreso humano.  

Esta correlación entre tecnología y lenguaje emparenta a Williams con Mies en cuanto a reclamar un ajuste o desarrollo del material tecnológico a las necesidades planteadas por las exigencias del lenguaje y las operaciones del proyecto.  Exige o solicita asi materiales o dispositivos para resolver problemas propios del experimento proyectual.  En un texto de 1924 dirá Mies
: La industrialización de los procesos de construcción depende de los materiales; será pues necesario encontrar nuevos elementos. Nuestra técnica debe hallar un nuevo material que se produzca industrialmente y que sea sólido, inalterable a las condiciones climáticas y aislante del ruido y del calor. Deberá ser un material liviano que necesariamente se elabore mediante un proceso industrial.  Asimismo el voluntarismo de Mies por nuevas tecnologías que aportaran a nuevas maneras de diseñar puede recaer en cierto pesimismo
 consistente en no poder proyectar según todo lo que posibilitaría el uso de nuevas concepciones tecnológicas como cuando asume que no se siente capaz de diseñar pieles o membranas análogas a las vivas como las que formularía teóricamente  un miembro de la Bauhaus, Siegfried Ebeling, cuyo libro Der Raum als Membran (El  Espacio como Membrana) Mies dispuso editar en la colección Bauhaus de Dessau en 1926. 

El deseo de un material o dispositivo aun inexistente es habitual en Williams, cuyos reclamos pueden amenazar o suspender la viabilidad del proyecto o establecer requisitos para una eventual construcción que obliga a investigaciones independientes al trabajo del proyecto. En el mismo orden se aprecia en Williams el análisis de como algunas aportaciones tecnológicas novedosas pueden redefinir ciertos problemas proyectuales como la desmaterialidad, la apertura, alivianamiento y transparencia de los planos murarios o las transgresiones a la tectónica clásica. Incluso estas pretensiones de novedad tecnológica no siempre  tienden a disolver cierta filosofía de orden como también sería habitual en otros modernos clasicistas como sería el caso de Asplund, según apuntáramos mas arriba cuando realiza el elogio a formas de la ingeniería de las telecomunicaciones.

El aprecio por lo tecnológico en el proceso proyectual de Williams puede situarse en el interés por el conocimiento científico aplicado al diseño –como sería el caso de sus investigaciones acústicas conducentes al proyecto de la Sala del Espectáculo Plástico y del Sonido en el Espacio-  o en una modalidad diríamos elementarista, del diseño tecnológico de partes o componentes  que serían reiteradamente utilizados en sus proyectos. En 1939 el primer trabajo que desea registrar en su aún inédito documento AW:DA (un extenso curriculum comentado de sus trabajos)  es una estructura de techo alto, realizable en chapas metálicas o de madera terciada o en chapas de materiales plásticos. El alternativismo tecnológico de este primer trabajo y su intención elementarista o puramente resolutiva de un componente aislado del problema arquitectónico ya marcan una tendencia en su postura frente a lo tecnológico.

En 1942 diseña un tabique extensible de ancho constante, tabique plegadizo que mantiene un espesor constante y que puede ser desarrollado en diversos materiales: nuevamente una manifestación pluralista en cuanto a la materialización efectiva y una intención de resolver un típico problema proyectual como el ancho variable de las tabiquerías móviles.

Las investigaciones constructivas y estructurales de la Casa sobre el Arroyo –por lo demas su obra construída mayor- son un capítulo interesante de sus relaciones en lo tecnológico. Su concepción estructural deviene de las investigaciones de Maillart, que Williams conoce y reconoce (sobre todo el puente de Salginatöbel) y el cálculo lo harán los ingenieros Treglia y Batrosse, pero lo mas interesante son las invesigaciones empíricas sobre el hormigón armado que Williams aborda para esta obra. 

El hormigón ensayado en laboratorio y vibrado, fue compuesto luego de muchas pruebas con piedra granítica de Olavarría, arenisca de Mar del Plata, arena oriental y de Mar del Plata y cemento. Luego se martelinó la superficie aparente y se trató con ácido para debastar una capa externa de cemento y permitir mostrar los ingredientes del compuesto. Existe pués todo un trabajo de experimentación previa y de pruebas constructivas alternativas para arribar a una aspiración de acabado, a un deseo muy especifico de la apariencia de la materia que se construía.      

En 1951 con destino a sus proyectos hospitalarios correntinos, inicia los estudios sobre una nueva bóveda cáscara
 con la colaboración de los arquitectos Saal y Toscano y el ingeniero Giulio Pizzetti.  Influenciado por trabajos de Nervi, Wright y Severud, el trabajo fue netamente experimental ya que se hicieron cerca de 50 maquetas y modelos y se construyeron 7 cáscaras a escala 1:10. Las bóvedas fueron surgiendo de demandas ideales de forma y asi se arribó a una geometría basada en sinusoides de revolución que sin embargo no podían llegar a calcularse analíticamente. 

Por eso se hicieron varios modelos de armaduras  por aproximación intuitiva y se construyeron modelos sin armadura para apreciar líneas de fisuramiento y rotura hasta que finalmente se pudieron calcular las bóvedas para los proyectos correntinos, de 13 metros de lado y alturas máxima y mínima de 12.70 y 10.70 metros.

En 1954 Williams continuó los estudios de bóvedas como unidades autoportantes ahora aplicando combinaciones de hormigón con materiales plásticos. Se sintió permanentemente atraído por las cualidades a menudo mas bien teóricas, de estos materiales sintéticos y de hecho en ocasiones los utilizó de manera casi emblemática como en el caso de las ventanas esféricas de perspex que debía cerrar un vano circular en la Casa entre Medianeras de Munro o en la gran pared de módulos de plástico que preveía en el Monumento en Berlin.  El plástico era imaginado como la respuesta mas liviana y trabajable para resolver ciertas inquietudes proyectuales como las aberturas cenitales, pero a la vez su uso persistente parece un guiño a las novedades tecnológicas de la época.

Fue también propio de las investigaciones tecnológicas de Williams aplicadas a necesidades proyectuales el interés por la prefabricación y la construcción de montaje en seco. Proyectos no realizados como el Edificio Suspendido de Oficinas preveía ya en 1946, una conjunción de obra portante húmeda in situ  junto a paquetes o containers habitables que debían ejecutarse en talleres con materiales metálicos y ensamble enteramente en seco.

El Monumento al I Congreso Mariano construído en 1960 fue resuelto íntegramente en piezas de metal hasta la altura total de 41 metros que resultó del montaje en 4 días de un conjunto de piezas que se habían producido en menos de 3 semanas de trabajo en taller. En sus apuntes Williams indica que la cruz en origen iba a construirse en hormigón calculado por Atilio Gallo pero cuando se verificó que el plazo de construcción en esa tecnología excedía la fecha prevista de inauguración, Williams resolvió en una mañana instalarse en la sede la matelúrgica Tamet en la Boca para analizar si era posible una alternativa con los materiales y las secciones disponibles y el nuevo enfoque constructivo se resolvió ese mismo día mediante la producción en taller de módulos que oscilaban entre 12 y 20 TM. El propio arquitecto con los miembros del Taller y colaboradores espontáneos de la Universidad participó del montaje durante los tres días y noches finales del mismo debido a una huelga general del personal de la construcción.   

El tipo de investigación estructural aplicado a la resolución de cubiertas vuelve a ponerse en juego con el diseño de una nueva serie de proyectos desarrollado bajo otra concepción, la de delgadas placas planas continuas de cubierta previstas mediante una trama casetonada de hormigón. Estos estudios comienza a hacerlos en 1961, a propósito del proyecto de la Fábrica Iggam.

También se encontrará en la actividad proyectual de Williams un marcado interés por el diseño de elementos o componentes de tales proyectos que habitualmente forman parte del diseño y producción industrial de dichas piezas, como cielorrasos modulares prefabricados o muebles y otros elementos de equipamiento. Este interés se vincula con la vocación de un absoluto y riguroso control proyectual del objeto a diseñar debido a cierta desconfianza respecto de productos de serie disponibles en el mercado.

El proyecto para el local comercial de la Avenida Alvear de 1962, incluye por ejemplo el desarrollo especial de un cielorraso de paneles modulares de aluminio específicamente pensado para tal trabajo, en el que también se diseñan cierto artefactos de iluminación integrados a dichos módulos, como también ocurrirá en trabajos para la Casa sobre el Arroyo y para el departamento de Pirovano además del ya mencionado proyecto de tabique divisorio plegadizo de 1942.

En 1943 acomete el rediseño en versión moderna, de un mueble popular o vernacular, el pequeño sillón tipo Safari, construído en madera dura y cuero, sin clavos ni tornillos, desarmable y con un peso total de 6 kilos. La Casa sobre el Arroyo, donde se instalarán algunas piezas de este proyecto – junto al muy apreciado por Williams, sillón BKF- también recibira el diseño de un hogar en metal, de resolución acorde a los mas exigentes exponentes europeos del industrial design de esa época. 

En 1961 diseñará –y realizará varios prototipos- un envase-vaso para la empresa Cinzano que supuestamente habría sido apto para expender y beber vermuth y cerveza y era ergonómico en su adaptación a la mano que lo envuelve, de boca ancha para servir como vaso y con una tapa extraíble que se podía usar como platillo posavaso.

En 1956 proyecta varios muebles como una cama en dos niveles y un mueble biblioteca que están destinados a la remodelación del departamento De Ridder que encara en ese momento. En el trabajo de remodelación de la Biblioteca de la Residencia Estudiantil de la calle Zavalía 2048 realizado en 1964, se ocupa de tareas de diseño del mobiliario asi como investiga acerca de otras piezas específicas de equipamiento –tales como el diseño de mesas de exámenes bioquímicos- en el proyecto del Laboratorio de Bioquímica de Juncal 1720 realizado en 1965 y asimismo diseña piezas de display y exhibición para los proyectos que en 1966 hace para locales de exposición y venta para la firma Olivetti.

Respecto de Olivetti cabe rescatar el peso ideológico innovador propio de un capitalismo humanista que tenía su fundador Adriano Olivetti  dentro del ideario moderno ya sea en el  desarrollo de su complejo industrial de Ivrea y de la concepción  de sus productos industriales o en el despliegue de una  cosmovisión ideológica expresada en la revista Communitá, house organ empresario o de Zodiac cuyos inicios financió y del cuál su número 16, de 1966, le fuera dedicado monográficamente a Williams.  

Por lo demas en su discurso ante la ANBA de 1961, Williams menciona a Olivetti como exponente del mundo moderno y también sabemos que trabajó varias veces para esta empresa al menos en un Estudio de un Barrio de Viviendas para la Empresa Olivetti SA (concurso de 1961 en que Williams participó), en el proyecto de instalación del local de la esquina de Suipacha y Santa Fé (de 1966, que luego fuera efectivamente encargado a Gae Aulenti) y en el proyecto de Pabellones de Exposición (que Williams realizó durante 1966).     

En la remodelación del piso 15 del edificio de Avenida Libertador 3672,  proyecto realizado entre 1967 y 1970, entre otras preocupaciones constructivas conectadas con el interés de conseguir ciertos efectos de apariencia en los acabados superficiales de pisos, tabiques y techos, desarrolla un sistema de placards de doble frente realizados con una estructura de aleación especial de aluminio con cerramientos de placas de fórmica. Y en ese mismo proyecto también diseña y patenta unos tabiques efectuados con un nuevo material elástico.

Toda la dilatada actividad proyectual de Williams estará en resumen, tensada por una sistemática vocación por la investigación tecnológica y la experimentación de nuevos materiales y dispositivos pero siempre como algo determinado por exigencias de proyecto y las necesidades emanadas de una voluntad estética específica de forma y apariencia.

Hace poco tiempo se publicó en Lima un libro
 del cuál firmé su estudio introductorio acerca del tema de la posible singularidad americana de una clase de proyectos contemporáneos cuya cualidad compartida era que estuvieran hechos en hormigón.

Lo curioso es que esa antología de casas del último lustro se hacía en respuesta a cuál sería una clave de identidad o diferencia que pudiera caracterizar la arquitectura de América Latina. Y es que cuando se habla de tal supuesta identidad aparecen materiales pobres (adobe, ladrillo, paja, guadua, etc.), contextos paisajísticos saturados de naturaleza y cierta propensión mas o menos mítica ligada al tópico del macondismo o el realismo mágico.

Pensar en una arquitectura de cemento para referir a dicha búsqueda de originalidad y pertinencia con una cultura material es una mirada nueva y sin embargo cuando pensamos en Vilanova, Borchers, Williams, Testa, Soto, Reidy o Payssé hablamos de referentes americanos de modernidad que se distinguen por su maestría en trabajar el hormigón, maestría que lo condujo al reconocimiento internacional a Paulo Mendes da Rocha, con esa obra despojada y escueta que es la casa Gerassi. En cambio uno puede rastrear la relación entre el balloom frame maderero y los esqueletos metálicos que se forran como una tradición constructiva alternativa que explica buena parte de la modernidad canónica, esa que une la functional tradition inglesa con la edilicia de USA y de ahí al high tech. 

Se trata de dos maneras radicalmente distintas de proyectar: una es negativa o de contraforma – debe ser pensada a partir de una envolvente o encofrado que contiene la sustancia fluyente y que fragüa dejando sólidas pero maleables superficies y espacios de fuerte modelación-; otra se basa en armar pieles que superponen partes portantes con acabados -que permiten ir del detalle al conjunto dentro de la teoría de tectónica textil acuñada por Gotfried Semper y revisada hace poco por Kenneth Frampton-.

Hace mucho tiempo en los cursos de Plástica, Comunicación o Visión se hacían dos series de ejercicios: uno basado en un cubo macizo de plastilina que se excavaba y otro en un cubo virtual que debía armarse pegando palitos de madera balsa. Grosso modo aluden a estas dos maneras de proyectar. Trabajar en concreto como afirma el libro peruano, implica una destreza escultórica-artesanal y un saber ver lo que sólo quedará como el emergente de oquedades que surgirán cuando se quiten las planchas de encofrado. Requiere una habilidad singular imaginar constructivamente esa suerte de contracara negativa de la fluyente materia que se acuna en las envolventes de madera, metal o plástico.

Trabajar en la materialidad de los cementos continuos (como ocurre con el Museo Camargo, de Siza en Porto Alegre, quizá uno de sus pocos trabajos sólidos, es decir no  basados en la teoría de los muros ventilados) implica pensar mas en topologías desplegadas que en articulaciones; concebir ciertas continuidades entre estructuras, cerramientos y particiones, integrar elementos habitualmente móviles o desconfiar de los acabados superpuestos como el yeso, los cerámicos de piso o pared o los paneles de revestimiento. Hay mas riesgo en la operación cementicia y menos posibilidades de agregado o retoque. Es una arquitectura sin la posibilidad del pentimento o del palimpsesto.

De la veintena de casos de En Concreto, la casa Sayavedra del mexicano Mauricio Rocha resuelve una inteligente adaptación a un terreno con diez metros de desnivel, mediante la manipulación de unas cajas de 6x6, que se derraman y enciman libremente. La casa Surubí del paraguayo Javier Corvalán se piensa como un juego de dos cajas de cemento, una que cuelga dentro de la otra, relación que organiza una compleja espacialidad basada en la multiplicación de envolventes. Y la casa Lira del chileno Sebastián Irrazábal resuelve en su planta en forma de L, una serie de motivos modernamente clásicos, como la perforación de las cajas para engendrar tubos de luz, los soportes en forma de columnas arborescentes o una rampa de acentuado protagonismo en el espacio que la contiene. 

Todos ellos –junto a proyectos de Besonías, Gualano, Bucci, Broid, Gómez Pimienta, Barclay o Kogan- remiten a ejemplificar las mejores novedades de nuestra arquitectura regional, con innovaciones estéticas considerables y una aportación original respecto del credo minimalista, esas evanescentes piezas que pululan por todo el mundo como el gusto de época. 

Todos ellos apelan a la densidad matérica de texturas y volúmenes y al arraigo visual de los objetos en sus contextos. Americanos duros: quizá se esté en presencia de una actualidad potente y autónoma del cánon central, experimentos que posiblemente converjan con otras dimensiones culturales  que como en la literatura, el cine, la gastronomía, la música o al arte, estén mas libremente enfocadas, fuera de la ingenuidad regionalista, en densificar las recientes experiencias de independencia política y afirmación de identidades.    

La obra experimental del rosarino Rafael Iglesia  trata de una larga y paciente investigación sobre como se pueden construir formas usables dentro si cabe (aunque es difícil encontrar atisbos de esteticismo) de una estética de época que llamaríamos minimalista o esencialista. En ese sentido algunas referencias de consonancia –ya que no podría hablarse de influencias– admitirían un aire de familia con algún Siza (sobre todo el primero de las piscinas o del Banco Borges), Pawson, Ando, algún Herzog&DeMeuron, Zumthor y hablando de arquitectos mas cercanos, Mendes da Rocha y Williams.  

En tal obra hay unos procedimientos de proyecto que parecen ir de lo particular a lo general, de probar e investigar mediante ciertos experimentos, la potencia de una cosa y luego verificar si esa cosa se expande a habitabilidad, especialidad, arquitectura en fin. Una arquitectura capaz de perder escala ya que el aprovechamiento de una materialidad deviene recurso micro (para pensar un banco o una tetera), meso (para pensar un solado o una cubierta) o macro (para arquitecturizar [colonizar] ciudad).     

Existe asimismo una predisposición (no moderna,que no necesariamente quiere decir posmoderna) a pensar la arquitectura desde la forma y los avatares que llevan a con-formar o de-formar o re-formar, etc., en vez desde la supuesta cientificidad de la función entendida mas bien biológicamente. Sin embargo ya sabemos que esta vuelta a la forma no es de tipo frívola –en el sentido derrideano de pensar lo frívolo como manipulación de significantes sin trato alguno de los significados– sino que la forma y sus procesos de determinación están en el centro de los procedimientos proyectuales.

Este aspecto hoy cruza el centro del pensar de mucha filosofía contemporánea, desde la que trabaja en una lógica del lenguaje (Wittgenstein) hasta la que rearticula espacialidad y temporalidad (Deleuze) y la posibilidad de una reflexión inductiva desde el experimento formalizador hasta la ocupación o instalación vuelve a situarse en el corazón de los problemas proyectuales. Ese interés en la forma es sobre todo un interés en la materialización de la forma y aquí se abre una curiosa o paradójica bifurcación en torno de la virtualidad o realidad de lo formal. 

En efecto hoy prolifera una arquitectura fantasmática o de pura especulación re-presentativa que parece atribuir al proyecto un valor en si mismo tal que éste no requiera confirmar su talante moderno de mera anticipación de una realidad que ese proyecto solamente anticipa y modeliza. Algunas propuestas de Hedjuk o de Eisenman parecen formar parte de tal requisitoria de autonomía o valor final del proyecto en cuya virtualidad o mera producción de simulacros podrían encontrar nuevos fundamentos el trabajo de la arquitectura.

Por otra parte –y aquí Iglesia junto a referentes como Zumthor o Mendes  asumen esta postura– existe la idea de que la forma es un modo de desmontar el modo de producción de cosas y a menudo esa forma como tal no es abstracta sino estrictamente dependiente de una materialidad.

Iglesia trabaja en este sentido una pequeña maqueta de planos de colores puros que recuerda las elaboraciones de Mondriaan o Van Doesburg pero esa forma in-útil (casi una cosa de arte) es material o física y casi escalarmente se traduce a una construcción habitable  que proporcionalmente traslada aspectos de laminaridad o autonomía de planos ensamblados para armar un recinto, cuestiones de materialidad que estaban ya presentes en la maqueta.

Si Mondriaan se recuerda en la estética de la maqueta (Mondriaan por ejemplo hizo escenografías teatrales especializando la estricta planitud de sus pinturas) , Williams resuena en la estética de la cosa resultante cuya abstracción de formalización se entona con la extrema abstracción del paisaje, esa exageración horizontal que Amancio otorgaba a la Pampa o el Río.

En otros casos el paisaje se estructura con una transgresión a esa formalización y se hace oblicuo: aquí podría verse como una condición de oblicuidad se puede referir a un modo de experimentación formal en la cuál el plano inclinado ayuda a pensar el problema del equilibrio y la inestabilidad, otras cuestiones que le interesan a Iglesia.  

Asi el proceso de formar –en el experimento escalar de la maqueta– explora un cierto número de reglas de con-formación que establecen el estatuto material de la producción de proyectos, por ejemplo en torno del diálogo del plano y la línea que se convierte en tensión entre la superficie y el puntal o tensor, según éste soporte o estire y siguiendo estas lógicas de cierta inestabilidad o estabilidad transitoria o fugaz, también se puede arribar a concepciones que estabilizan masas tectónicas y contrapesos .

El interés por la formación –o sea, el desarrollo de formas volumétricas complejas pero sobre todo connotadas por condiciones o cualidades de interioridad y también complementariamente, de gradaciones adentro/afuera– que establece artefactos como consecuencia de una regla generativa basada en elementos y ensambles alcanza características de inercia y tectónica explorando la materialidad que otorga el pliegue de articulaciones simples en este caso, una yuxtaposición tipo castillo de naipes.

Pero la forma que no oculta su generación –interés recurrente en Iglesia: le interesan los objetos que no clausuran en su forma final, los datos que denuncian su modo de formalización, su proceso de materialización- puede por el contrario adquirir un cierre, pregnancia o completitud que sin embargo contribuye a expresar un atributo de la forma como la movilidad o la inestabilidad, cuestión bastante inconveniente en arquitectura pero no tan inadecuada por ejemplo para una tetera cuya exigencia de performance formal no es la estabilidad sino la involcabilidad.

Ese preguntarse por la función o funcionalidad de la forma es un preguntarse sobre las prestaciones que surgen de la formalización y también un indagar sobre el aprovechamiento proyectual de alguna cualidad de forma. 

En algunos ejercicios conducentes a imaginar objetos usables como asientos Iglesia investiga en la generación de una macro-forma basada en una repetición de micro-formas (una envolvente emergente de cierto ensamble de varillas de pequeña sección) o en una forma funcionalizable respecto del uso emergente meramente de una plegadura  de un componente superficial y allí aparecerá de nuevo no una forma resultado o emergente sino una regla formativa, una ley de forma que puede obtener objetos de longitud variable e idéntica sección como resulta del principio metalúrgico de la extrusión (que no es sino la consumación industrial de principios artesanales papirofléxicos).

Estas investigaciones parecen casi del orden de la serependity –una experimentación autocontrolada por las leyes de manipulación– que sé que Iglesia lo suele hacer en su Estudio-Taller-Laboratorio incluso abriendo etapas de investigación material variable como hacen algunos artistas conceptuales materialistas (no fantasmáticos). Por ejemplo ha estado haciendo objetos que resultan del empaquetamiento basado en láminas transparentes de polietileno, cuya tensión regulada y diversa genera diferentes resultados y aplicaciones desde un asiento, que es un neumático forrado, hasta un recinto. 

Pero ser flexible con formas originalmente laminares y que requieren ciertas plegaduras permite también soluciones estéticas y a la vez emergentes de una construcción pobre como las puertas corredizas de los sanitarios de los bloques de Irigoyen  e Independencia que tienen la parte superior doblada hacia fuera y cuyo motivo (fuera que rompen el plano frontal liso y dan un poco de luz al interior de los baños) se debe a que se querían eludir los salientes de unos artefactos eléctricos instalados.

El interés en la elaboración de volúmenes-formas puede llevar a detalles constructivos en los que la materialización no debe desvirtuar el propósito de la forma. Acá aparece en el proyecto de la casa de ladrillos, no sólo la voluntad de llevar adelante una piel continua de ladrillo –lo que tiene que ver con el pasaje del concepto moderno de articulación al posmoderno de continuidad– sino conseguir con cierta ingeniosidad constructiva que ese cuidado por el concepto formal no se obtenga al costo de una construcción ineficiente. Al mismo tiempo este planteo consigue anular el elemento barroco de la artesanía ladrillera y reducir la expresividad del material a la mera y estricta materialización del concepto formal.

El Parque Irigoyen  constituye una suma de actuaciones de conjunto dentro de un encargo público con un programa abierto y variable sujeto a muchas etapas cada una ligada a las dificultades de desarrollar un nuevo espacio público dentro del vasto y casi inédito equipamiento que Rosario posee en este rubro. Se trata de generar espacios y recintos para usos deportivos y recreativos, algunos ligados a producir lugares específicos para las prácticas deportivas y otros mas como elementos de un paseo.

El motivo principal –a esta altura del desarrollo del proyecto general– es el pabellón de deportes concebido como una profunda adaptación de un edificio existente, prácticamente refundado en base a una propuesta estructural basada en una  lógica de vigorosos testeros portantes que tienden según criterios que ya comentamos, a explorar perceptualmente una especie de forma inestable apoyada en sutiles puntos de articulación estructural y que envuelven  el recinto cerrado destinado a los usos polideportivos al que debe entrarse mediante un rulo circulatorio y que queda cerrado a las visuales desde y hacia  el exterior conformando un espacio eficiente para sus usos –iluminado cenitalmente– pero extraño y turbador en el contenido de enigma que despierta su completo cerramiento visual, en cualquier caso aireado por debajo y por encima.  

Un lateral de ese recinto lo conforma el bloque de los baños y vestuarios que se presenta como una caja cerrada de hormigón que se apoya sutilmente y entregando una idea de liviandad y levitación ciertamente de voluntad contradictoria respecto de la maciza materialidad del cemento. 

Este bloque continua el tipo de investigación iniciado en la tira de baños y vestuarios del conjunto del Parque Independencia, en aquel caso cerrado en parte con revestimientos translúcidos y ciertamente mas liviano en su imagen.

El proyecto general contempla remodelar e intervenir el edificio existente de la vieja estación ferroviaria  que retendrá su imagen externa pero que será redefinido intensamente en su interior mediante unas tramas de fragmentación que generarán  un edificio virtual dentro del contenedor existente. La lógica de las actuaciones interiores parece remitir a las investigaciones ligadas a plegaduras y despliegues de superficies laminares livianas.

Pero las indagaciones de proyectos cuyo sustento radica en tratamientos de forma puede invertir esa aparente concentración en la liviandad como en el caso del local comercial  cuya fachada la ocupa casi íntegramente una pieza pétrea que sin embargo se presenta en una condición de apoyo visualmente inestable y rodeada de material blando: nuevamente la reflexión dualista y enigmática alrededor de los diferentes estímulos preceptuales que desencadenan las formas complejas y su compleja materialización. 

Un modo semejante de resolución proyectual basado en tratamientos de la forma –en este caso en el paisaje de barranca de fuerte pendiente sobre el río– lo aporta la conocida vivienda que parece derramarse en tal implantación mediante un manejo de  los rasantes visuales escalonados que lleva a su mínima expresión cada plano, convertido en mera lámina, muy especialmente en la piscina. 

Otro proyecto que parece resonar en la importancia de un fuerte plano horizontal como en el célebre Museo de Esculturas de San Pablo de Mendes da Rocha, organiza una alternativa a un objeto-vivienda en que ésta se disuelve o se acomoda a una idea de resolución espacial cuya calidad estriba en plegar superficies fuertemente laminares y donde ese objeto encuentra alternativas de uso y percepción bastante distantes de los tipologismos funcionalistas tal recurrentes en la vivienda doméstica individual.   

La capacidad de revisar profundamente la esencia de un tipo edilicio urbano convencional y que está asociado a investigaciones en manipulaciones laminares (como en el apilamiento trabado tipo castillo de naipes arriba  comentado) se pone de manifiesto en el polémico edificio en propiedad horizontal de la calle San Luis en el que logra decirse algo nuevo en un rubro extremadamente remanido y banalizado en la arquitectura de la ciudad. 

Al costo de vulnerar el conservadurismo inherente a la clásica acumulación de cajas regularizadas, el cribado rigurosamente calculado en sus efectos visuales de los diferentes planos que envuelven cada recinto de este edificio consiguen una especialidad fluyente que parecía vedado para esta arquitectura que por otra parte, debe lidiar con su inserción en las mezquinas tramas urbanas de las áreas densas de la ciudad actual. La homogeneidad de materiales y colores consiguen que este proyecto neutralice cualquier variante pintoresquista y pueda asi obtenerse una inusual aproximación a un grado cero de experiencia arquitectural con lo que se vuelve al esencialismo que estaba en el germen de las investigaciones de formzalización y materialización. El edificio colectivo de la calle San Luis agrega también transgresiones tipológicas –como el acceso a las unidades a través de sus balcones- que lo dotan de mayor complejidad proyectual siendo que parte de un tema tan remanido y condicionado como los edificios de departamentos apilados. 

Este último ítem, que da paso a un virtual pensar proyectual a través y mediante la construcción, en el caso de Iglesia cobra mucha fuerza en algunos pequeños encargos como un quincho en que se explora el uso de la madera, específicamente en la resolución de una escalera cuyo principio constructivo es la trabazón de las piezas por pura geometría, es decir sin conectores adhesivos o mecánicos. 

Del mismo modo un difundido proyecto cuál es la construcción de dos pabellones de servicios en el Parque de Independencia ha significado aun en la aparente irrelevancia del encargo, la oportunidad de convertir el trabajo casi en una excusa para investigar la utilización de varias de las cuestiones analizadas en términos teóricos. 

El bloque de los baños con su veladura de los revestimientos exteriores que por dentro reeditan los planos plegados de las puertas corredizas metálicas que se repetirán en Irigoyen y que contienen – en otra escala experimental- los planos de lavabos resueltos dentro de contundentes bloques de madera maciza empotrados en voladizo y la resolución del restante bloque –una cubierta libre debajo de la cuál se pueden realizar reuniones como meriendas o almuerzos en el parque– en que destaca el tratamiento reconstructivo de postes crudos de quebracho que operan como columnas y que están serrados pero puestos de manera que recompongan e incluso ensanchen la sección original y su capacidad de carga es otro caso de esta infrecuente articulación de ensayo experimental y resolución constructiva.

Una resolución empero nunca desprovista de una poética fuerte ya que la apología de la materialización no impide –más bien al contrario, posibilita– generar una fuerte expresión arquitectónica como se advierte en el juego  vertical de los árboles y horizontal de los bajos y largos pabellones que se entrecruzan en el paisaje del Parque Independencia.

Se suele generalizar la experiencia de Amereida como ligada a la dimensión experimental propia de la emisión de discursos poetizantes, en base a argumentaciones que originadas en Alberto Cruz se ligaban al fundamento proyectual del acto poético y al carácter lúdico derivado del trabajo en ronda. Hay también un motivo del palimpsesto, en tanto sucesivas reescrituras arquitectónicas, que como en el caso de la Hospedería proyectada por Manuel Casanueva, éste va a practicar usando en parte fragmentos de una construcción preexistente que procurará en términos amplios, re-vestir.  

Los propósitos de Casanueva sin desligarse de la tradición proyectual amereidiana, resultan bien diferentes en la medida que sobrepone a la investigación formal –diríamos clásica en Amereida– un trabajo investigativo experimental sobre la condiciones estéticas emergentes de requisitos o condiciones técnicas que superan el discurso convencional de la tectónica e investigan en el campo de la aerodinamia, con lo cuál paradójicamente encontramos en esta exploración universitaria bastante mas densidad y rigor científico que por ejemplo, en el remanido caso del Museo Guggenheim. Casanueva no sólo ha desarrollado trabajo docente en esta Universidad sino además trabajos investigativos  auspiciados por el Condecyt chileno y la Hospedería es la materialización experimental de uno de esos estudios. También ha compilado un libro
 que sinteriza sus principios de teoría de la arquitectura y sus investigaciones proyectuales. 

Unos fragmentos de un ensayo
 de Andrés Moya describen los alcances teórico-experimentales de este proyecto: Ampliamente publicada esta obra realizada en la Ciudad Abierta  de Ritoque por el arquitecto Manuel Casanueva y los talleres de alumnos de arquitectura de la Universidad Católica de Valparaíso tiene por fundamento dos proyectos de investigación Fondecyt, de los cuales el último titulado "Desarrollo en el espacio constructivo de elementos técnicos - arquitectónicos que gradúan las energías de la intemperie" es el que corresponde a la obra en si. Esta obra se desenvuelve en el campo de la Arquitectura Experimental al decir de su autor. Y que en este caso implicó el encuentro entre la dimensión de lo existente y lo nuevo. Puesto que basándose en una estructura de albañilería, original de una primera obra erigida en 1981, se resuelve demoler la antigua cubierta y re-erigir la envolvente, a la luz de un nuevo planteamiento arquitectónico, tal como lo anuncia el título de la investigación. Para entender la dimensión de propuesta de esta obra, es necesario conocer no solo el resultado arquitectónico, si no también el proceso proyectual que requirió.

Deseando no ahondar en la complejidad de su teoría estética, solo diremos que la "dinámica" es el espíritu general de la forma en la nueva obra, lo que se ve en dos aspectos que fueron primordiales en su diseño: la "cinética" del viento y la "cinética" del objeto cubo. Así, se trata del "movimiento" que proyectado en y sobre sólidos generó una suerte de "envolvente" arquitectónica, que se levantó sobre los restos de la antigua estructura de albañilería. El movimiento del viento sería la ley que definiría la superficie externa de esta envolvente, la teoría de lo "cúbico" definiría los interiores. Puede apreciarse en la obra una suerte de cubierta compuesta de tres grandes planos cuadrados sucesivos, que por su transparencia actúan como lucarnas iluminando cenitalmente los interiores. Como muros se aprecian diferentes cuerpos poliédricos, huecos, planos ranurados y superficies alabeadas. Formando en su conjunto una composición múltiple de aristas que se interceptan en todas direcciones.

Todas estas formas componen la envolvente, se definió en algunas partes como "fuselaje", en otras como "celosía", y en otras como "conectores de impactos cúbicos". Elementos llamados "técnico-arquitectónicos", que desde su particularidad pretendían dar respuesta a las diferentes solicitudes y rigores del entorno. Es decir, se trata de un proceso de captación de las energías de la intemperie, las cuales a través de estos elementos pretenden ser graduadas.

Ahora bien, lograr el desempeño eficiente de cada elemento y del conjunto de la obra, requirió una metodología de trabajo y proyectación, que implicó, por un lado el conocimiento de teorías plásticas, a la par de principios de aerodinámica. Y por otro, la experimentación a través de los que se ha dado en llamar "campos de abstracción", modelos o maquettes conceptuales de trabajo, exploración y ensayo.

Los Campos de Abstracción son el fundamento teórico - fáctico de la indagación anterior al caso arquitectónico; en cuanto campo, ellos aportan la claridad de "n" coordenadas menos, las cuales en estos casos son: La Función, La Escala, La Ubicación, La Orientación. Es de estas "n" coordenadas que el estudio se abstrae. Un Deflector Aerodinámico (cuyo rol es proyectar la masa de aire por sobre la techumbre evitando que la lluvia pueda penetrar por la formación de vórtices), una Tobera-Pórtico Espacial Galería (elemento aerodinámico espacial estudiado y moldeado en el laboratorio de fluidos, siendo su rol el acelerar la masa de aire impidiendo el retorno o área eddy a sotavento, lo que colabora en templar los patios en baja presión) , un Vitral o Celosía Pórtico (que como el deflector tiene un rol estructural de arbotantes enfrentando el cuadrante solar mediante un paño de 18 x 4m con una filigrana de celosías receptora de vidrios de color y su triple rol es el de deflector del viento norte)y un Rincón de Estudio (como nexo entre dos elementos distintos: su rol es contener un área de aproximación a la luz al modo de los bow windows antiguos).

Henos pués aquí después de la tradición aparentemente frívola –en el sentido de manipulación dominante de significantes– (pero solo aparentemente: es decir, en torno de lo visible ) de las obras de Amereida fraguadas alrededor del ideario de Cruz y según parámetros de una didáctica esteticista, como emerge –con semejantes registros poético-constructivos– una misma clase formal de objetos pero cuyo estatuto generativo en muy diverso y diría tecno-ultra-racionalista en oposición al supuesto enfoque arbitrario de los gestualismos formalistas.      

La escena argentina del proyecto contemporáneo diverge de una cierta marca de época regional en la que prevalecen arquitectos densos en la expresión de la materialidad, como Benítez, Sáez, Gangotena, Corvalán, Mazzanti, Rocha o Irrazával que por otra parte, remiten a antecesores modernos como  Mendes da Rocha  o Vilanova. 

Sin embargo la idea de una arquitectura estrictamente deducida de una geometría monomaterial evoca un grado cero de proyecto capaz de dialogar con la escena mas abstracta del regionalismo argentino con sus simplísimos rasgos formales y técnicos y ese sería el caso del rosarino  Luis Scrimaglio, con su casa Lavalle ,1978 y su inconclusa casa Siri , 1972 , quién ha llevado adelante con evidente gusto artesanal una capacidad analítica de armar casas como colmenas o enjambres, es decir, estrictas elaboraciones geométricas amparadas en rústicas tecnologías ladrilleras. 

El otro profeta de la materialidad absoluta y en su caso, directamente manufacta, pobre o popular fue seguramente Claudio Caveri, quién sin embargo fue mas allá de una  pasión constructiva y ubicó esa cuestión en un reflejo de sus abarcativas concepciones sociales, ideológicas y culturales y en tal sentido, su arquitectura (y hasta su utopía habitativa de la Comunidad Tierra) son ilustraciones contingentes de un programa político e intelectual.

Si Scrimaglio, junto por ejemplo a ciertos trabajos de Sacriste o Net y también Fevre y hasta Beitía o Hampton, los rosarinos Iglesia y Villafañe o el grupo porteño FILM, estarían interesados en deducir el proyecto de su estricto fáctum (y así el proyecto se presenta como investigación de materialidad y factura) existiría en el caso de la reciente modernidad argentina la propuesta del camino inverso, del concepto a la construcción, de acuerdo al desarrollo de la llamada metodología del partido (una expresión que usaba la Academia pero también Le Corbusier y a la que Frampton apeló a fines de los 70 en su célebre texto de L´Architecture d´Aujourd´hui que al clasificar la arquitectura del mundo de entonces encontraba tres experiencias urbanas inclasificables -Viena,. Barcelona y Buenos Aires- y explicaba ésta última como una escuela armada alrededor de una intensa reflexión sobre la idea de partido) lo que podrá advertirse en trabajos como los de Rafael Viñoly en el proyecto del Museo Fortabat, 1998 , el caso de un corte cuya extrusión o desarrollo arma conceptualmente la forma y la función o de Miguel Roca, en su Escuela de Artes, UNC, 2000 , en que la definición de tipo-forma en esos edificios de enseñanza, prevalece conceptualmente respecto de su carácter y forma de materialización, la cuál subsiste si se quiere, en un plano abstracto o en el proyecto de un grupo integrado por Pablo Ferreriro, Gabriel Lanosa y Jorge Fernández Castro entre otros para el Memorial Peron , 2006 , una serie de objetos de cualidad monumental o rememorativa en el que la abstracción material se relaciona con la voluntad mas discursiva, narrativa o simbólica y en la cuál la abstracción de la noción de partido (que alude o simboliza el Partido) serviría, como en algunas arquitecturas eisenmanianas o en el Danteum de Terragni, para poner en marcha un tipo de proyecto discursivista, alegórico y referencial.

Hay empero casos en que se suspende si se quiere la aparente hegemonía de la idea tardomoderna de partido por ejemplo en obras recientes del estudio rosarino Caballero&Fernández  como el local agrícola en la Ruta 34, cerca de Rosario, 2010 , donde se trata de cajas tech, no high pero si de impactante definición de unos volúmenes nítidos en su función de arquitectura de ruta tanto de una interioridad abstracta o de contenedor neutro y también con un aprovechamiento de los desarrollos técnicos que pudieran estar dándose en la región. Como si la caja que los contiene tendría que manifestar una tecnología acorde con la de los tractores y máquinas agrícolas – de diseño y fabricación regional- que se exhien dentro.

O el caso de una recuperación del clasicismo compositivo de sabor evocativo de la Tendenza lombarda,  también singularmente neutral respecto de lo matérico como en el proyecto de Santiago Cordeyro para la casa DMM , 2008  y de allí el trabajo que Cordeyro&Guiraldes hicieron para el Museo del Hielo, Calafate, 2010, un artefacto neutro y silencioso que replica las masas circundantes del glaciar. 

Sin embargo y concluyendo, la escena argentina –o  quizá lo que hoy se reparte entre Buenos Aires y Rosario– rehuye el supuesto empirismo duro de lo matérico-experimental y prefiere acogerse al ilustrado y hasta diría borgeano, expediente de las investigaciones de partido y los análisis técnicos de efectos de sentido de composición y encuadre; a los procesos, no a los productos. 

5
CIUDAD & PROYECTO
América Latina: Realidades y Proyectos
Situamos el tratamiento de la relación entre ciudad y proyecto en torno de las diferencias que surgirían entre su manifestación en las escenas eurocéntrica y americana según se postula en el siguiente gráfico:


La noción de una brecha de diseño quiere aludir al quiebre y distanciamiento que, luego del apogeo moderno en tanto voluntad de configurar una ciudad diseñada suplementada al genérico ideario welfare-state, se produce como segregación del metier del proyecto respecto del concreto proceso transmoderno de construcción de la ciudad. 

Esa brecha instala como efecto cultural-institucional en el seno de la arquitectura (como aparato de Estado diría Althusser) una pulsión de ciudad en tanto voluntad deseada e insatisfecha de articular el diseño de partes (edilicias, arquitectónicas) respecto del proceso de configurar aquella ciudad de bienestar que ya parece quedar en el orden del imaginario de la modernidad inconclusa. Tal pulsión que opera también respecto de dicho imaginario, desea probar
 si cabe, acercamientos a esa totalidad perdida.

Las modalidades de evolución de la forma-función ciudad, de por sí siempre de alta complejidad a lo largo de la historia, manifiestan una considerable mezcla de prácticas y discursos que resultan material de diversas aproximaciones disciplinares de conocimiento y por cierto, son susceptibles de constituirse en objeto de estudio de la arquitectura, no como práctica técnica específica sino como campo o esfera cognitiva. 

Justamente la elisión de este objeto complejo de la arquitectura como práctica técnica específica (es decir, como práctica que opera mediante el proyecto) es lo que instala simultáneamente tanto la brecha entre saber y hacer, entre conocimiento y acción, entre teoría y proyecto, entre diseño y ciudad, cuanto el deseo o pulsión de ciudad que satura  cada acto de diseño de una recalentada urbanidad proactiva a menudo meramente metafórica: el proyecto, consecuencia de la tardo-moderna neo-división del trabajo técnico de pensar-construir la ciudad y alejado de una integración efectiva en aquella construcción, se reviste de diversas metáforas de urbanidad en su propia estructura conceptual interna.

La idea, sobre todo pero no exclusivamente moderna, de una ciudad objeto de proyecto pertenece ya al campo histórico de la producción de utopías, sobre todo en relación a la proposición de un esquema ideal tanto físico como social si no fuera por el grado de protagonismo que la ciudad adquiere en la primera mitad del siglo XX como ente susceptible de concebirse mediante un trabajo proyectual lo cual derivó en ciertos desarrollos técnicos específicos según los cuales se estableció cierta relación escalar y de complementación entre los dispositivos del proyecto (arquitectura) y el plan (urbanismo: denominación ésta inventada en la modernidad) no sólo en algunos personajes más o menos asociados al desarrollo urbano como acción del Estado municipal y/o de empresas privadas (como Garnier o Berlage, Wägner o Schumacher; Howard o Soria y Mata) sino también en arquitectos de práctica privada –como Le Corbusier, Neutra o Wright u otros como el caso de Griffin o Costa que consiguen ganar concursos de urbanismo para una nueva ciudad capital, Canberra y Brasilia, respectivamente– proceso que confirma la natural advocación de la arquitectura a cualquier clase de objeto emergente de un trabajo de proyecto, cuestión que acuñó el lema bauhausiano de la cuchara a la ciudad y que amparó la diversificación de la disciplina paternalista de la Arquitectura en campos subsidiarios que como el Diseño (básicamente de objetos o de comunicación) y el Urbanismo alcanzaron a rectificar la denominación institucional de las escuelas.

Ya avanzado el siglo XXI podría uno definir pulsión de ciudad (en tanto deseo insatisfecho de proyectarla) como la inviabilidad que la modernidad registra respecto de un verdadero control de la forma y la función del objeto ciudad por parte de los arquitectos y en torno de aplicaciones de instrumentos proyectuales, ya que la transformación de las formas y funciones urbanas recaerá  en otros actores, como empresarios inmobiliarios, prestadores de servicios, ingenieros de infraestructuras, financistas inmobiliarios, políticos urbanos asociados o funcionales a estos actores, etc . Incluso la puja de intereses promovidos por cada clase de actor hará conveniente el no-plan, o sea una lógica emergente del hegemonismo resultante de la fuerza operativa real de cada actor
. 

En todo caso si la utopía moderna tuvo rasgos de pulsión pero más aún, criterios de completitud que establecieron su tentativa maximalista de proyectar / construir ciudad, la situación contemporánea se expresa casi exclusivamente en torno del efecto de pulsión más que de cierta voluntad – de hecho en franca declinación- de pensar y proyectar utopías.  

Cabe reconocer que algunos autores teóricos del campo de la arquitectura – como Camillo Sitte
 o Ludwig Hilberseimer- lograron proponer conceptos (como respectivamente la ciudad paisajística o espectacular o la ciudad abstracta o maquinal de la simplicidad tipológica al servicio de la generación  de rentas capitalistas) que resultaron eficaces en los procesos concretos de construcción de ciudad, pero sólo en tanto sus teorías prefiguraron intereses de actores estratégicos que no tenían nada que ver con los arquitectos y sus proyectos urbanos: la herencia de Sitte podría recaer por ejemplo en la espectacularidad de Las Vegas o los desarrollos disneylandianos o de The Jerde Partnership y la de Hilberseimer en los private developpers como Robert Simon (Reston) o en la propia práctica que el germano tuvo como director de urbanismo de Chicago en los años 40 y promotor consecuente del Chicago frame detectado por Colin Rowe
 como principio organizador de la ciudad altocapitalista, aunque éste luego derivará en abogado de un retorno al pragmatismo sitteano en nombre de una virulenta crítica a la ciudad corbusierana y el elogio al modelo de Roma Interrotta, en que tuvo a cargo, en 1978, uno de los doce ejercicios de proyecto urbano basado en el método de cartografía urbana lleno-vacio propuesto por Gianbattista Nolli. 

Esa línea de posturas ajenas a la producción efectiva de la ciudad pero activas en cuanto a proponer modelísticas capaces de observar y reconocer procesos reales se mantiene a lo largo de la historia reciente por ejemplo en propuestas que van de los Smithson hasta Koolhaas, de las tradiciones analíticas de Rossi y Krier hasta el montaje de un activo urban-landscape en West 8 y Geuze o Martha Schwartz, aunque muchos de estos esfuerzos finalmente también converjan a despliegues del capitalismo inmobiliario, como los trabajos de West 8 en Singapur o de Schwartz en Sanghai.

Es así que prevalece según mi hipótesis, una desactivación de la posibilidad (incluso utópica) de proyectar ciudad –o todavía, más precisamente, proyectar formas de ciudad – lo que deviene en la suscitación de lo que definimos como pulsión de ciudad y la voluntad de hacer aparecer cierta urbanidad metafórica en proyectos de arquitectura, aspectos que por otra parte revelan una poderosa nostalgia de otros momentos históricos en que estas cuestiones parecían más alcanzables, seguramente en torno de una clase de ciudad menos compleja en sus dimensiones funcionales y técnicas y en el entonces vigente – sea en el capitalismo de bienestar o en socialismo- modelo de ciudad basada en una fusión o integración de clases, una de cuyas características era la necesidad de organizar lo urbano alrededor de una red de espacios públicos o condensadores sociales .

La perduración de las teorías de las relaciones entre arquitectura y ciudad alcanzan tanto a la pretensión de un mismo dispositivo (el proyecto) capaz de resolver todas las escalas de tamaño y complejidad cuanto a la utilización de metáforas urbanas en el proyecto de arquitectura, lo que remite directamente a las ideas de Alberti. 

En este sentido el grado de formalidad (o cierre de forma) del dispositivo proyecto y su resistencia a devenir en mecanismo procesual inter-actoral y plataforma de consensos, le agrega incompatibilidad con el verdadero funcionamiento de la construcción de la ciudad a caballo de normativas adhocistas y mega-desarrollos inmobiliarios privados a menudo logrados en virtud de excepciones a tales normativas y forzando su adaptación ex post a tales desarrollos.

La pulsión de ciudad - como deseo de proyecto de ciudad- remite además, a otra cara de aquella nostalgia referente al deseo de una simplificación de los actores que disputan e intervienen en la construcción de la ciudad, que podríamos precisar como una nostalgia del príncipe, o sea voluntad de articular la acción proyectual con decisores autoritarios ilustrados, que se expresa nítidamente en los dichos de Le Corbusier cuando al proponer, a inicios de los años 20, la drástica renovación del Marais parisino, añora a Luis XVI y su ministro Colbert. 

Hay por tanto una arqueología del ideal moderno de pensar la arquitectura articulada con la ciudad mediante una común dependencia del dispositivo proyectual que tiene que ver con cierta historia del proyecto de ciudad que va  de las teo-ciudades antiguas (desde las mesopotámicas y egipcias hasta Roma) llegando a  las utopías renacentistas (desde las teorías albertianas o las invenciones técnicas leonardescas  a los proyectos de Di Giorgio Martini, Filarete o Durero) pasando por las ciudades asumidas como dispositivos de expansión colonial y territorial para lo cual debían de resolverse de manera expeditiva (como en caso de las ciudades de la colonización helenística o los castrum romanos y luego las colonizaciones americanas regenteadas por ibéricos, holandeses o ingleses). Las utopías modernas dependen mucho de esta arqueología y a menudo reclaman la reconstrucción de metodologías autoritarias y concentradas de concepción y desarrollo de ciudades.

Desde este punto de vista es que podría decirse que el Movimiento Moderno –hasta incluir episodios que prácticamente apuestan a cancelarlo, como el Team X– podría definirse como cierta inercia renacentista superpuesta a un grado importante de consumación del welfare state, sobre todo en los breves períodos políticos social-demócratas.

La prolongación del ideario renacentista de una articulación arquitectura-ciudad (ambas ejemplares y si se quiere, herederas de la filosofía recuperada de Aristoteles, una de cuyas consecuencias en tanto ciudad decorosa, pseudo-democrática o sin conflictos aparentes será la inspirada en el ideario City Beautiful en USA en las dos primeras décadas del siglo XX  o  las caracterizadas por un talante utopista que se advierte tempranamente en los escritos de Moro o en la Sforzinda de Filarete pero también en los intentos de nueva ciudad como Pienza) se manifiesta en la modernidad de perfil utopizante – ese maridaje entre cultura técnica y utopía social con que bautizamos nuestros estudios al respecto- sin poder alcanzar un grado de realización en ninguna de las alternativas políticas de tal primera o madura modernidad, aunque existan tentativas: ya sea en el socialismo realizado, en el régimen weimariano, en el turbulento republicanismo socialista francés o en el new deal rooselveltiano. 

Y menos aún en la escena latinoamericana – de tibios ejercicios de clarificación de áreas centrales (como los trabajos de Karl Brunner en Santiago hacia 1929 y en Bogotá desde 1933, transmitiendo si cabe, una fusión de las ideas de Sitte y Wägner que trae de su Viena natal o de Pedro Martínez Inclán en La Habana durante los años 20 y 30) y expansiones periféricas no demasiado planificadas- ni en las aventuras totalitarias europeas como las nuevas ciudades laciales mussolinianas, los poblados de absorción franquistas o el apego al ruralismo aldeano hitleriano, con alguna contribución conceptual de Tessenow y su teoría de las ciudades intermedias (kleinstadt).

Esa voluntad utópica unida a ciertas limitaciones técnicas (diría aquí, fruto de una mayor prevalencia del urbanismo afrancesado y paisajístico: el eje de Sitte a Poete, en lugar del urbanismo técnico germánico: de las propuestas de Stübben o Eberstadt)  instaura la noción de la pulsión proyectual de ciudad en tanto el proyecto moderno aparece como voluntad de organización de la utopía modernización-modernidad, como pretensión que desde la modernidad cultural o superestructural pretende formalizar (dar forma) al ideario de progreso social de la modernización como movimiento epocal de consolidación del capitalismo industrial, todavía cargado con el ideario emergente del iluminismo bismarckiano y las utopías políticas socialistas como el sindicalismo impulsado por Sorel y que terminaría por expresarse en la dicotomía corbusierana arquitectura o revolución (que en este caso debería ser entendida como la oposición entre modernidad propia de elites ilustradas y modernización que antepone el capitalismo consumado de bienestar generalizado a la revolución clasista). 

En esa dicotomía Le Corbusier representa bastante cabalmente el ideario reformista de una elite dirigencial paternalista que cree que la urbanidad o las buenas reglas de convivencia social serían dique suficiente a las exigencias revolucionarias del cambio de modo de producción. 

Esa primera formulación moderna de lo que llamamos pulsión de ciudad (o deseo insatisfecho de consumación de un mega-orden urbano emergente del tablero del proyectista que a lo sumo alcanzará a verificarse en las máquinas habitativas tipológicas de Le Corbusier o en su ideario regulativo manifiesto en La Carta de Atenas y en el urbanismo CIAM) va a recorrer una historia expresiva de cierto querer (teórico) y no poder (político) por ejemplo en circuitos tales como el que va del modelo morrisiano a la obra de arte total del Art Nouveau de Van de Velde, Horta, Berlage, Hoffmann, Domenech i Montaner o Guimard; el que une el ideario mason afrancesado de las fundaciones capitales norteamericanas con el urbanismo de espacio público rentable de Burnham o Griffin;  la propuesta Bauhaus de unión de cierta fusión de arte e industria con las primeras teorías de una ciudad del capital inmobiliario en Hilbeseimer (quién como ocurrirá con Mies o Gropius no encontrará obstáculos mayores en pasar armas y bagajes del proto-marxismo alemán al ultracapitalismo de la costa este norteamericana) unida o ligada a la analítica materialista (Klein, ABC, May); la primavera leninista (Magnitogorsk, Miliutin y la ciudad lineal y los antecedentes de May en Francfort) hasta la cosmovisión CIAM (básicamente manifiesta en la repercusión de Le Corbusier en Asia y América, etc.).  

La declinación del potencial político reformista moderno se expresará en la creciente pérdida de potencia del dispositivo-plan (por lo menos o sobre todo, del plan físico, de la mega-arquitectura coleccionística de proyectos urbanos), en el cese del estado de bienestar y sus aparatos de promoción social (como el housing asistido) y finalmente la consumación de aquello que ya se intuía en la grosstatdt hilberseimeriana en la noción de ciudad kapital: es decir una ciudad marginada del ideario reformista regulativo y distributivo del plan solidarista (los viejos habitantes subsidian la recepción de los nuevos) y recaída en la rigurosa y absoluta dicotomía de Mercado y no-Mercado (o sea: Mercado absoluto).

Esta entronización de una realidad únicamente de mercado por la que se puede acceder a productos de arquitectura solo por esa vía y según sus condiciones (tipologías, valores, localizaciones, etc.) o bien de no accederse , hace necesario conseguir resultados supletorios tales como productos marginales, de autoconstrucción,  un pseudo mercado de viviendas usadas, desgastadas y deterioradas y en todo caso una oferta descalificada, banalizada y por completo ajena al ideario institucional de la arquitectura moderna tanto como de la contemporánea.

Esta figura absoluta del mercado introduce nuevas demandas dominantes para la oferta de los arquitectos (como veremos más adelante) que colisionan con la ética moderna y alejan –por situarla definitivamente fuera del mercado asistido por el Estado- a la gran demanda social de arquitectura, situaciones que establecen una nueva cesura o brecha de la arquitectura, en este caso tanto en referencia a la ciudad real actual (que en América Latina puede alcanzar hasta un 80% de construcción informal, ilegal y totalmente segregada de los principios proyectuales que invoca la institución arquitectónica) cuanto en relación a una mayor diversidad de productos operados desde la esfera del mercado, más allá del sector elitista y calificado del mismo. La pulsión o deseo insatisfecho de la institución arquitectura –en cabeza de sus sujetos proyectistas- también se corporiza en esas negaciones del potencial del proyecto.  

Si bien se trata de una cuestión no necesariamente nueva (Alberti ya daba por perdida la caótica ciudad medieval en que debía introducir principios de clarificación y ordenamiento, por lo cual la pulsión renacentista derivó en la tabula rasa de la utopía) vuelve a formularse el programa de una arquitectura de objetos urbanos ejemplares, de manera que tal ejemplariedad produzca de una manera cuasi virósica, una paulatina regeneración de calidad urbana por pura imitación de unos pocos modelos. 

Esa era la base del programa residencial de Le Corbusier y su desprecio por la performance puntual de cada proyecto singular (no importa que llueva dentro de la Ville en Poissy y que su dueña huya despavorida por la miseria de habitabilidad) puesto que el propósito de tales proyectos es enunciar reglas de imitación conducentes a una regeneración ejemplar de ciudad.

La voluntad reproductiva expresada por Le Corbusier –por otra parte, extremadamente simplificada en la variedad de las pocas tipologías ofrecidas para su multiplicación, como las cruciformes tours sur pilotis o los inmuebles-types- fue criticada por los liquidadores de la modernidad del tardo-modernista TEAM X que buscaron otras garantías de articulación entre arquitectura y ciudad, en este caso invirtiendo el sentido reproductivo ofrecido por Le Corbusier (aggiornado desde Alberti y Palladio): si LC y los maximalistas racionalistas proponían modos de replicar y multiplicar arquitecturas singulares supuestamente ejemplares, el TEAM X –vía Van Eyck y los Smithson- iba a plantear que la ciudad podría mejorarse mediante procedimientos contextualistas, según los cuáles la nueva arquitectura debería regularse extrayendo y reproduciendo la gute form del entorno (siempre y cuando hubiera entorno, por ejemplo del tipo de Amsterdam o Venecia) de donde emergen las teorías de la dialéctica proyecto / contexto que el postmodern cínico y de imaginerías frívolas cuestionaría y descalificaría por la baja carga comunicacionalmente provocativa de unas discretas arquitecturas deducidas de contextos previos, hasta llegar a figuras que vacían de contenido el romanticismo inclusivista-contextualista como el irónico dirty contextualism del que hablarán Lefevbre y Tzonis y lo practicará por ejemplo, Careel Webber.

Diría que el devenir posmoderno más que crítica a la modernidad heroica y cuestionamiento a la ingenuidad política del modernismo socialista (aspectos en los cuáles entroniza el pensamiento único elitista de mercado) nos debería interesar en cuanto expresa en arquitectura aquello que fue llamado en el campo de los estudios culturales, el giro lingüístico y la preponderancia creciente  de cierta discursividad proyectual ya muy sesgada de los intereses técnicos y sociales de la modernidad dura, de lo cual uno de sus efectos será la aparición de cierta noción del proyecto como metáfora de ciudad, giro o efecto que un psicoanalista atribuiría a sublimar el deseo o pulsión de ciudad, cada vez más lejana en su posibilidad de control técnico y fáctico pero también como objeto cognitivo: no sólo dejamos de poder hacer o construir la ciudad sino también de entenderla en sus procesos complejos; por tanto reenviamos el proyecto a una elaboración metafórica o simbólica de ciudad.

Un aspecto de este deslizamiento de la cultura hacia la llamada posmodernidad  (que implica centralmente la cancelación o suspensión del proyecto moderno, en el sentido iluminista-habermasiano de esa noción) se vincula con la deriva del arte de la representación a la autonomía crítica, del primer movimiento de abstracción y antifigurativismo a una vertiente de fuerte conceptualismo o sea, un tipo de práctica cuya orientación y objetivo principales es la enunciación de una suerte de anti-cosa o anti-obra de arte, mas proceso que producto y mas apertura a una crítica general del capitalismo visible en una casi total asunción del desiderátum adorniano tendiente a pensar en una cosa in-útil, cuya ausencia general de valor transable alcanza el estatus de fuga y negación de la condición de mercancía . 

Este nuevo estatus trasmoderno que implica inaugurar un arte de puro pensamiento y denuncia o análisis emerge nítidamente en la fundacionalidad de las obras-concepto de Duchamp, en la aceptación del ocaso del aura distintiva de la obra singular y el alcance de la era de la reproducibilidad técnica de la neo-obra artística según Benjamín, en la consumación de una autonomía del arte y de la neo-obra de arte respecto de su función de representación y respecto de su condición de valor en Adorno y del alcance de una condición en la que nuevas fusiones de arte y política desembocan en espectáculos y expresiones de lo multitudinario según Debord, todo lo cual organiza una situación en que lo artístico deviene función crítica en sí, no discurso articulado a algo externo a que se alude o en que se referencia .

Este movimiento del arte y su implicación en aspectos de capacidad analítico-crítica de entender lo social afecta a la arquitectura y si ésta tuvo siempre una articulación conceptual con el desarrollo del pensamiento y las prácticas artísticas (por ejemplo, en como planteos metodológicos y estéticos del arte abstracto influyeron en el forjado de nuevos lenguajes racionalistas modernos, la cancelación del componente ornamental y el alcance de una figura de silencio técnico) ahora una eventual arquitectura repensada en relación al devenir del arte conceptual contemporáneo inducirá transformaciones significativas de ésta como entender prioritariamente  el proyecto como aparato de análisis, observación y crítica de lo real dado, antes o más que voluntad utópica socio-técnica de modificarla y construirla.

Un cambio en la idea de proyecto – de mera mediación técnica entre ideación y anticipo de realidad a instrumento de análisis crítico- podría ayudar a ubicar a éste no como una función dependiente de las lógicas de producción y consumo de ciudad orientadas por el mercado sino al contrario, en el montaje de análisis alternativos a aquellas lógicas hoy devenidas en pensamiento único de construcción realizada.

Pero reflexionar sobre la redefinición del proyecto debe contemplar creo, cierta dualidad  y así entender la naturaleza de un proyecto viable como unidad de gestión a insertar en las lógicas de producción y consumo de ciudad tanto como la posibilidad de un proyecto utópico como propuesta crítica de las lógicas de producción y consumo de ciudad propias de la presente fase de capitalismo avanzado.

Aunque una lectura de la verdadera economía capitalista en su fase inclusiva de un poderoso capitalismo inmobiliario nos ofrece la visión de nuevos artefactos urbanos tipológicos y  casi hegemónicos en cualquier ciudad afectada por la civilización globalizada y que expresan y formulan los temas y programas de la new economics: 5 grupos de programas y temas parecen condensar el grueso de las intervenciones proyectuales de fuerte atractivo para la lógica del capital inmobiliario actual, muy vinculada a procedimientos de circulación rápida de activos financieros junto a cierta utilización mediadora de la circulación de blanqueo de capitales en situación cercana a la ilegalidad.

Este conjunto descriptivo del grueso de la actualidad dominante de la arquitectura contemporánea exhibe su mutación hacia territorios excedentarios y terciarizados y se revela inéditamente como una programática fuertemente globalizada ya que puede ser detectada en cualquier ambiente urbano de cualquier parte del mundo, por cierto, para aquellas capas sociales poseedoras de un alto estatus en su función consumidora y por tanto convalidando la articulación de esta actualidad de la arquitectura hegemónica  con demandas del Mercado.

Este resumen de temas actuales dominantes explica asimismo otras características de la brecha de diseño antes comentada al menos en tres aspectos. En primer lugar pretendiendo saturar la relación arquitectura-ciudad con diferentes discursos (como el meneado plan de proyectos) que no logran disimular el aspecto fragmentario y enclavístico de estas operaciones, agravando el panorama de la ciudad collage, con fuertes demarcaciones sociales de uso dentro del patrón ghetto-cluster de segregación de las capas sociales exclusivas respecto de la antigua o moderna pretensión de la mezcla e imbricación de clases.

En segundo lugar ubicando a la arquitectura hegemónica decididamente del lado de los sectores calificados del mercado, en un nivel de productos y servicios asociados al lujo y el derroche y haciendo uso de los recursos de comunicación que pretenden dar cuenta de una civilización global mediante la intención de accederse a lenguajes universales.

En tercer lugar desplegando la mala conciencia que todavía genera el ideal iluminista del proyecto moderno inconcluso (para decirlo con Habermas) lo cuál se manifiesta por una parte en la reelaboración de discursos estilísticos de la modernidad (despojados de su aura ideológica) y por otra en el escamoteo de las temáticas new economics o no-modernas, en las escenas de numerosas escuelas de arquitectura.   

El primer grupo de estos nuevos programas es el de conjuntos y edificios empresariales vinculados a desarrollos total o parcialmente promovidos por firmas habitualmente multinacionales para sus propias necesidades y para formar parte de su renovado proceso de identidad empresaria, con lo cuál la arquitectura debe incluir una clase de discursividad persuasiva cercana o ligada al mensaje publicitario o de la comunicación social (que debe entenderse como comunicación a actuales y futuros consumidores de los productos y servicios de la firma en cuestión). 

Este grupo incluye centros empresariales integrados, edificios corporativos emblemáticos, parques y centros industriales, edificios de venta / renta, edificios para el terciario avanzado, stock de cubajes indeterminados para fijar capitales nómades, etc. Curiosamente se abarca en rubros sin embargo diferenciados, edificios o fragmentos urbanos de fuerte identidad junto a conformaciones discretas y anónimas que ofrecen volúmenes edilicios equipados, conectados y accesibilizados para los crecientes programas nómades del postfordismo incluyendo estaciones transitorias de rotación de capital en edilicias anónimas y versátiles y en todo lo podría entenderse como organización espacial de la logística del delivery mundial, el conjunto de componentes que otorgan estaciones transitorias para el históricamente inédito tránsito mundial de mercaderías (hacia 2008 esa cifra alcanzó a 500 millones de TEU´s, que son los containeres de 20 pies aunque una proyección a 2011 plantea un descenso a 450 millones o sea que hay un container moviéndose – los barcos mas grandes transportan hasta 4000- o estacionado cada unas 12 personas) con sus necesidades de plataformas de acumulación estratégica de productos en rotación mundial de acuerdo a la lógica just in time, áreas de procesamiento de input / output geográficos (renovando las funciones y estructuras de puertos y aeropuertos) y de canales o vectores de movimiento de tales bienes . 

Aparecen además temas como la franchising architecture o la anomia multiflexible (qué en un escrito Abalos&Herreros
 llamaron contenedores híbridos), en este caso bien cercana en cuanto imágenes y proposiciones al sombrío ideal uniformizado de la grosstadt hilberseimeriana.    .

El segundo grupo de temas globales de interés preferente para la rotación del capital es el de los espacios comerciales integrados o diversificados que se relaciona con los cambios de las estrategias de comercialización y sus tendencias a las concentraciones monopólicas y a la desvirtuación y casi extinción del antiguo comercio de base familiar diseminado por los centros urbanos y a menudo conectado con los patrones residenciales. 

Este grupo incluye entonces los shoppings centers y malls, las grandes superficies comerciales como hiper y supermercados, grandes tiendas por departamentos, patios de comida y agrupaciones temáticas de diferentes ramas y rubros de consumo, estructuras feriales, expositivas y sectoriales vinculadas a consumos especializados y regenteados de modo masivo y mayorista incluso las variantes de show room o preparación / estímulo del consumo, etc. 

Queda implícito en este grupo una inédita flexión de la terciarización que es la creación y desarrollo de una cultura y espectáculo del consumo, lo que abre otra dimensión pulsional en el voyeur-consumidor y un retorno agudizado de los antiguos conceptos freudianos de la fetichización y la alienación.

El tercer grupo, relacionado con el fuerte avance del nomadismo de alto standing y la maximización de alternativas supletorias o complementarias de las viejas formas del turismo refiere genéricamente al rubro de los espacios para viajeros globales incluyendo el caso de hoteles de lujo y gran lujo, complejos para conferencias y ferias internacionales, estaciones de transferencia de transportes, aeropuertos y puertos ligados al movimiento  de sectores de dicho alto  nomadismo también vinculado a una generalización del paradigma globalizado, incluyendo el movimiento de las falanges de altos directivos de empresas multinacionales.

Este conglomerado temático constituye el sector principal de transformación de las funciones urbanas a modelos del esquema del llamado terciario avanzado y suele articularse con los esfuerzos de modernidad que la governance urbana reciente identifica como estrategia de inserción en los flujos de la economía y cultura globalizadas. De allí que pueden verificarse en mega ciudades o ciudades de cierto desarrollo histórico en trance de un estratégico cambio de rumbo (como Barcelona por ejemplo) pero también en ciudades menores a la búsqueda de mejor posicionamiento económico (como Edmonton), incluso en áreas mundiales periféricas (como Manila).   

El cuarto grupo abarca las configuraciones para el esparcimiento  entendido éste como rubro central en la transformación de la economía en su tránsito a modelos terciarizados e inmateriales, lo que incluye nuevos formatos para el consumo cinematográfico (como los complejos multiplex o enjambres de pequeñas salas incluyendo a veces agrupaciones de off-theater ), nuevos tipos de recintos para juegos electrónicos, parques temáticos y complejos polideportivos  y en general los emprendimientos basados en la comercialización de servicios ligados al tiempo libre, incluyéndose las nuevas operatorias mercantiles de funciones deportivas, espectáculos artísticos, programas museográficos, etc. Se trata como ácidamente lo estudiaron teóricos culturales como Andreas Huyssen, de inéditas asociaciones por ejemplo entre cultura y deporte o entre política y espectáculos. 

El quinto y último grupo, confirmando la creciente especialización espacial y segregación alto-protectiva de las capas socio-económicas acomodadas es el de los sitios de alojamiento de tales sectores abarcando los espacios residenciales protegidos y segregados tales como los edificios de departamentos de alto estandar y megaproyectos de funciones combinadas – fragmentos muy protegidos de ciudad que combinan seguridad con centralidad y polifuncionalidad-, operaciones de gentrificación entendidas como capturas de áreas centrales de alta significación para uso de sectores calificados en el esquema de consumo, barrios y condominios cerrados, incluyendo cada vez sectores mas integrados y extensos en la línea de propender a ciudades exclusivas. 
Bajo estas argumentaciones generales sobre lo que bauticé brecha del diseño –con sus aspectos de mala conciencia moderna y de voluntad pulsional de seguir operando al menos simbólicamente, una apropiación o control de la ciudad por parte de la producción proyectual de la arquitectura– y sobre una descripción de los programas reales y dominantes de la arquitectura amparados en la impulsión de la new economics , pasaré ahora a un recorrido casuístico, no necesariamente ejemplarizante sino mas bien demostrativo de formas de verificación de performances arquitectónicas a tono con la condición contemporánea, ya sea en tendencias adaptativas o críticas, con la pretensión de recorrer si cabe, un conjunto de propuestas más bien alternativas o que buscan separarse del modelo ultracapitalista descripto más arriba, quizá al precio de convertirse en pequeñas demostraciones marginales, manifiestos leves de resistencia frente al aparente imperativo de una arquitectura globalizada e internacional.    

Por empezar cabe destacar el desarrollo de enclaves gentrificados en América Latina, siguiendo el ejemplo abierto por el proyecto Docklands, de profunda revisión del puerto londinense rescatando espacios vacíos y edificios en desuso (luego de los profundos cambios impuestos por el desarrollo de logísticas portuarias y de depósito que terminaron por reducir drásticamente los espacios para tales funciones, como ocurrió por caso en Osaka, rescatándose mas del 50% del área de la vieja funcionalidad o Rotterdam o el proyecto ahora en curso de Hamburgo) cuyo ejemplo central es Puerto Madero en Buenos Aires amén de otros desarrollos menores y en curso en Argentina, en los casos de Santa Fe y Rosario y algunas iniciativas en curso o incipientes en Valparaiso, Barranquilla, Recife, Tampico o Guayaquil.

En otro orden podría ejemplificarse con el desarrollo gentrificado de actividades dominantemente residenciales o barrios dormitorio de cierta exclusividad como el desarrollo de Barra de Tijuca iniciado ya desde los 80, incluso con alguna primera asesoría de Lucio Costa o  ya para funciones dominantemente ligadas a enclaves empresarios el sugestivo caso de Santa Fe, México, plagado de arquitecturas de fuerte resonancia simbólica y notables deficiencias en la calidad pública del conjunto urbano, hecho que no ocurre con la gravedad del enclave mexicano, en el emprendimiento porteño de Madero.

Mezclando iniciativas residenciales con un mix de atractores new economic (espacios para viajeros globales, equipamientos de esparcimiento y promoción empresarial, etc.) es de mencionarse el caso de la llamada ciudad JVC, emprendida por la multimillonaria familia Contreras en Guadalajara, que convocó como parte de la definición de su producto, a una suerte de seleccionado mundial de designers (Hadid, Libeskind, Coop Himmelbau, Nouvel, Ito, Pinós, Mayne, Williams&Tsien, etc.). Esta utilización de firmas para acompañar el marketing de estos nuevos productos de la terciarización que referimos se advertirá en muchos casos por ejemplo en el frankensteiniano caso del hotel madrileño Puerta de América, cuyos sucesivos pisos están lookeados (aquí bien vale esta expresión de argot joven) y firmados por Nouvel, Foster, Hadid, Chipperfield, Isozaki o Pawson, e incluso por designers mas cercanos a la moda que a la arquitectura como Findlay, Arad, Mariscal, Newson o Vittorio&Lucchino.   

Como expresión del tema de los enclaves residenciales del tipo barrio privado hay que decir que en el cuadrante nor-noeste del área metropolitana de Buenos Aires se cuentan mas de 1000 emprendimientos privados y totalmente segregados de la ciudad pública, en un promedio de unas 20 hectáreas por emprendimiento y una sumatoria de tierra urbana que roza el 30% del territorio y según  varias tipologías (que van del antiguo country club a versiones mas rurales como clubes de chacras o farm club y también al menos 3 ciudades).  De tales ciudades privadas el caso de Nordelta es el más notable ya que su superficie es más grande que la de la propia ciudad de Buenos Aires (el distrito o capital federal) con una gran dilapidación de tierra por ínfima densidad desarrollada ya que este complejo prevé superar levemente una vez terminado los 100000 habitantes contra los 3,5 millones de la capital.

La mera comparación de las vistas aéreas de los desarrollos de Nordelta y uno parecido en Dubai, muestran no sólo la uniformidad de diseños urbanos en geografías y culturas bien disímiles sino también una común pertenencia a una filosofía según la cuál las necesidades de mercado superan cualquier previsión de atención a la sustentabilidad ya que Nordelta se instala en terrenos frágiles de un fondo de delta y el caso del emprendimiento de Dubai se ubica en un área de oasis de alta fragilidad ambiental y vulnerabilidad respecto del suministro de agua. El proyecto The Palm, en Dubai, organizado mediante refulado artificial sobre el mar es otro caso de flagrante transgresión de criterios de sustentabilidad y debió ya aliviar su tendencia a la eutrofización del agua que estanca mediante costosas e imprevisibles – en su comportamiento- compuertas practicadas frente al mar.  

Este aplanamiento de alternativas de cara a la búsqueda de un supuesto ideal ligado a la perfección del producto requerido por un mercado ya totalmente desregulado en cuanto a la creación y oferta de nuevas piezas inmobiliarias también se extiende a cierta uniformización globalizante de arquitecturas para la región americana como lo ejemplifica las –por otra parte, de alta calidad de factura – soluciones del grupo mexicano TEN (grupo que tuvo a cargo el proyecto de Centro de Convenciones de la Ciudad JVC) , como su propuesta para el Museo Guggenheim  en Guadalajara, 2006– que como se ve, disponiendo de una generosa y rural implantación escoge presentarse como un costoso mástil high tech, potenciando su valor de impacto y hasta sorpresa o estupor, bien cerca de estas demandas provocativas de un mercado que debe estimular fuertemente los sentidos del consumidor –o su Laboratorio de Genómica, Guanajuato, 2009– que aplica en un territorio particularmente denso en su condición geocultural, un programa y una solución alta o totalmente perteneciente a instancias del experimentalismo tecnológico farmacéutico y también a su demanda e imagen futurológica y finalmente su edificio One York , Nueva York, 2010 en que el mercado central reconoce el trabajo globalizante del grupo y lo integra al corazón de sus demandas, admitiendo su eficacia profesional y este camino logrado a una única y global arquitectura, naturalmente disponible para quiénes pueden acceder a su financiamiento que en los tres casos citados pertenecen al alto desarrollismo inmobiliario metropolitano.  

Ahora quisiera referirme  en lo que queda de este ensayo a propuestas arquitectónicas y urbanísticas ajenas a esta condición hegemónica globalizante que se ejemplifica en los programas impulsados por la new economics que acabamos de considerar, analizando entonces trabajos pequeños o medianos ligados a la escala de proyectos urbanos o arquitectónicos cuyo sentido sea mas bien programático en la línea de rescatar y reelaborar algunos presupuestos de modernidad acorde a entender mejor y valorar aspectos geoculturales y de identidad, tratando de cerrar las angustias de la brecha del diseño que comentamos y también tratando de internalizar en el proyecto de arquitectura algunos valores críticos y analíticos presentados por el arte conceptual contemporáneo, basado en acciones de observación y potenciamiento de circunstancias que en lo cultural y en lo político pretenden confrontar el hegemonismo del actual capitalismo inmobiliario globalizado.

Para lo cual quizá tenga una virtud emblemática referirse a la tarea proyectual urbana y arquitectónica de Affonso Reidy –que casualmente nunca aceptó otro cliente que no fuera el Estado- y que pudo reelaborar ingeniosamente las propuestas de Le Corbusier y el CIAM en proyectos de redesarrollo y calificación de áreas de ciudad buscando su densificación multinacional y su función de condensación multiclasista como en el Proyecto San Antonio, 1947, en que estuvo asistido por su socia y compañera, la ingeniera Carmen Portinho, reconocida militante política y social que estuvo también en la organización de programas de habitación popular como el célebre Pedregulho de 1956, hoy tugurizado pero en su hora cabal elaboración de las unités d´habitation corbusieranas adaptada al terreno y a las necesidades programáticas sociales, como mas adelante también ocurriría con el educativo y popular desarrollo del Museo de Arte Moderno de Rio, pensado junto a Portinho como nuevo equipamiento público participativo bien lejano tanto del elitismo museográfico como del ulterior interés en un terciario temático al servicio de intereses del capital privado. 

Bajo esta perspectiva ligada a una modernidad articulada a desarrollos populistas en América Latina, las décadas ulteriores percibieron mucho menor aporte a esa voluntad de crear ciudad pública o mejoras para las capas sociales más afectadas hasta llegar a un presente no muy promisorio pero con algunas investigaciones tales como los desarrollos del Area Rio Catuche, en  Caracas, mas de 1000 trabajos emprendidos em el último lustro para resolver situaciones de marginalidad absoluta dentro del relevante porcentaje de habitat ilegal e informal que todavía poseen las ciudades latinoamericanas. Estos proyectos homeopáticos y aún fantasmáticos o in-visibles, procuran afrontar un menú de  mejoras que incluyen saneamiento, infraestructura básica de servicios, habitabilidad mínima y equipamiento y espacios públicos. 
El trabajo emprendido bajo la dirección de Carmen Scholz  y la cooperación técnica alemana en el Parque Urbano Central de La Paz, iniciado en 2004, es una interesante referencia de proyecto urbano de costo moderado – consiste en equipar un terreno vacante de fondo de valle- para crear un parque público lineal con instalaciones deportivas y recreativas pero además para utilizar el proyecto como posibilidad de suturar y conectar áreas desgarradas de la ciudad, por sus características topográficas y de historia del desarrollo, contribuyendo a relacionar mediante puentes y conectores viales las áreas segregadas y también favoreciendo procesos virtuosos de cambios en los valores del suelo. 

Otros trabajos, a veces de menor escala o de pretensión de indicación para ulterior desarrollo y completamiento –como el liderado por Guillermo de Paz en el tramo rediseñado de la  Costanera de Mar del Plata, 2007 o el proyectado por Rubén Cabrera de la  Costanera de Paraná, 2008– juegan entre mejoramientos del paisaje y recuperación pública de los frentes costeros junto, en el caso enterriano, a procurar mecanismos para regulación o control de las crecidas y en conjunto plantean iniciativas de calificación pública de áreas muy preferenciales de ciudad como también ocurriera en el proyecto de Claudio Vekstein para la  Costanera de Vicente López , en el extremo norte de Buenos .Aires, iniciado en 2001 con el mismo propósito de generar áreas preferenciales para usos públicos y abiertos y no casualmente, varios años después, en verse en trance de una transformación drástica de su función frente a iniciativas de desarrollos privados de developpers en la misma área.   

Hay otros casos –quizá no tan repetidos o en sintonía con el cuadro de necesidades de mas y mejor espacio público en las ciudades americanas- de proyectos urbanos pensados tanto como piezas destinadas a mejorar la dotación de equipamiento público cuanto a inducir favorablemente el desarrollo futuro de áreas urbanas centrales, tales como el que el grupo cordobés Bondone&Dutari  hiciera con el Parque de Las Naciones , San Luis, 2007, interesante variante respecto de los parques y plazas urbanas tradicionales sea por el peso otorgado a un desarrollo de una serie de piezas artístico-arquitectónicas de uso y contemplación, sea por el interés en trabajar un criterio sustentable de paisaje según criterios locales específicos o autóctonos de manejo del material  vegetal.  

Otros casos trabajan desde la perspectiva simbólica monumental como el agregado e intervención conectiva que el estudio Beltramone,Ponzelli&Costa realizó exitosamente en el caso del Pasaje Juramento, en Rosario, iniciado en 1999 como una difícil pero respetuosa intervención en un objeto de tanta densidad simbólica y emblemática como es el Monumento a la Bandera, de Bustillo&Guido, pieza que en su momento ponía en debate el desarrollo de lenguajes propios del clasicismo o los realismos que empezaron a armar el discurso de Estado de regímenes autoritarios de los años 30 o el caso mas testimonial y que no superó la instancia ganadora de un concurso truncado en el caso de la propuesta que el joven estudio Colombo,Montaldo&Szraiber planteará para la  Plaza de Mayo, Buenos Aires, 2006, sustantiva referencia histórica argentina sobriamente intervenida mediante un sistema de luces que podía dibujar alternativamente las diferentes trazas que este espacio tuviera a lo largo de su historia y recurso proyectual por tanto, muy asociado al tipo de propuestas emanadas del campo crítico y analítico-discursivo del arte conceptual.  

En un par de talleres de ecoproyectos urbanos que me tocara conducir junto al Taller de Investigación  de Proyectos Urbanos de Córdoba en 2001 o para la Maestría MADU en la UMSA, La Paz,  2006 – ilustrada por un trabajo aplicativo desarrollado por el equipo Campanini-Vila-Hoyos – se ponía en juego asimismo esta idea analítica tanto como crítica-propositiva de una idea de proyecto capaz de sopesar aspectos ligados al desarrollo urbano sustentable y tendientes a proponer metodologías de salvataje, remediación o ecodesarrollo de áreas del tipo terrain vagues, zonas centrales, cuencas, corredores industriales o vestigios geológicos originarios en trance de desmanejo o colapso y susceptibles por ello de devenir de territorios de la voracidad de los developpers.      

Con criterios semejantes en cuanto a concebir el proyecto como instrumento de análisis y propuestas correctivas respecto de áreas-problema destacan los trabajos llevados a cabo desde su laboratorio investigativo de la Universidad de Buenos Aires por   Carlos Levinton, como el caso de los estudios llamados Housing de emergencia que en 2004 se elaboraron en ocasión  del tsunami indonesio tanto para proponer arquitecturas más eficientes para afrontar de manera plástica el evento catastrófico cuanto para indagar sobre soluciones de emergencia para resolver la crisis una vez ocurrida, amén de varios trabajos, estudios y proyectos orientados a la autoconstrucción y el aprovechamiento de materiales de desecho o de tecnologías de bajo costo.  

También puede ilustrarse para la escena americana con la clase de trabajos de articulación entre las escalas del fragmento urbano y la arquitectura afrontados en la última etapa de la carrera del colombiano Rogelio Salmona, como su propuesta del  Eje Ambiental Jímenez, en el centro de Bogotá, en  1998 – concebida como una pequeña intervención urbana de menos de 1000 metros de extensión que permitía organizar un paseo línea rememorante de la antigua traza entubada del abastecimiento de agua al centro de la ciudad tanto como ayudar con tal intervención en forma de paseo peatonal a la recuperación del deteriorado centro de la ciudad en el antiguo barrio de La Candelaria – tareas que fueron apuntaladas en el trabajo de Salmona con operaciones arquitectónicas puntuales en la misma área como el  Centro Cultural García Márquez, hecho para la editorial mexicana FCE  en 2006 que además de su función específica ofrece una arquitectura atrial de uso público con diversas posibilidades de convertir las áreas de acceso del complejo en tramos que ofrecen interesantes alternativas para el paseo público.

Esa relación activa entre arquitectura institucional  y renovación de la calidad pública de la ciudad trasciende al caso bogotano en Colombia y adquiere en Medellín categoría verdadera de política pública atento al extenso e intenso programa de actuaciones de recuperación de centralidad y de mejoramiento de las relaciones entre las ciudades formal e informal como será el cometido del proyecto que Gian Carlo Mazzanti hiciera para la Biblioteca España en 2007, pieza que mas allá de su calidad o innovación arquitectónica cumple con el difícil papel de entroncar el área de llegada del teleférico con la plaza de acceso a la barriada de Santo Domingo, otrora una de las  áreas más violentas de la ciudad.

Transiciones o articulaciones entre arquitectura y ciudad públicas pueden reconocerse también en el proyecto de Claudio Vekstein del Instituto Municipal de Salud de Vicente López,  en el norte de Buenos Aires, de 2002, un componente técnico preciso de equipamiento pero que indaga sobre la transición de lo público y lo técnico-privado y sobre el desarrollo de un lenguaje ad-hoc para identificar estas piezas innovativas del tejido público de la ciudad o el proyecto de Cristian Boza et al para la Ciudad Judicial ,Santiago, 2003 que mas allá de la necesidad resolver el programa específico de administración de justicia se resolvió acomodar el edificio de forma que éste definiera una importante nueva plaza pública sin que ello fuera requerido por el encargo sino que emergió como consecuencia de la opción proyectual.

Después de este recorrido sobre arquitecturas relacionadas con motivos o propósitos urbanísticos orientados a mejorar la calidad del espacio público urbano, hoy tan asediado por el hegemonismo creciente de emprendimientos privatistas cabe cerrar este artículo efectuando una selección comentada de proyectos arquitectónicos americanos recientes en los que emergen ideas referentes a valorar el sitio y su cultura técnica y simbólica, el empalme con algunas propuestas más bien influenciadas por las categorías crítico-analíticas del arte conceptual y la resistencia, sin caer en el folklore o en anacronismos estéticos, a la replicación en clave menor de los discursos homogeneizadores devenidos de la presionante figura de la civilización globalizada y fuera de aquella lista new economics que identificamos como la agenda programática actual predominante en manos de desarrolladores privados y demandas a menudo frívolas de instancias del Mercado y sujetas a sus reglas de rendimiento y apariencia. 

El caso de Germán del Sol es interesante porque ha desarrollado una forma de proyecto cercana a intereses propios del arte conceptual (el land art concretamente) y unos criterios analíticos basados en la interpretación de las cualidades topográficas y culturales de un sitio que en algunos casos llega al principio de client as site (en el que es el descubrimiento del potencial de un sitio lo que pone en marcha un proceso de proyecto) pero todo ello sin disentir y más bien convergiendo a aportar con su arquitectura a sofisticados emprendimientos de mercado como ocurrió con el par de hoteles en Antofagasta y en los glaciares del sur que hizo para el grupo Explora (de cuyo directorio empresarial formó parte) o con el  Hotel Remota , en Natales, 2006, reelaborando en este caso temas de las estancias patagónicas.         

Una búsqueda de situaciones ligadas a tradiciones regionales y funcionales específicas de un determinado proceso productivo explica asimismo el proyecto de Ana Etkin de la Bodega Don Bosco , Mendoza, 2006, en el que por una parte se analiza ese programa asociado a la tradición educativa de la comunidad salesiana que administra el emprendimiento sin que ello impida que la proyectista trabaje en algunos temas de su interés como el aprovechamiento del potencial expresivo artesanal del hormigón, intereses en reducir el trabajo de proyecto a sitio y materiales y esencias tipológicas e un determinado lugar que también aflora en las pequeñas casas serranas del estudio cordobés  Marchisio&Nanzer como es el caso de su Villa Cielo , Córdoba, 2000.

En una línea parecida pero operando en relación a las tradiciones tipológicas y paisajísticas pampeanas es destacable el trabajo de varios proyectos de Marcelo Villafañe, como la Casa Raigal , Roldán, cerca de Rosario, 2005, que su autor ha bautizado ranchos pampeanos o la arquitectura elemental y de sabor a la vez minimal art y vinculada a la simplicidad del hábitat popular de los pescadores que han asumido el estudio uruguayo Mirabal&Bednarik por ejemplo en su llamado Rancho Polonio , en la costa norte de Uruguay, 2006.

Este potencial de una clase de proyecto que llamaríamos geo-situado se ancla en una voracidad interpretativa de tipologías populares así como de formas constructivas elementales pero a la vez de mucha potencia en la densidad artesanal de sus manufacturas como es evidente en muchos trabajos de Solano Benítez, como su temprano Camping Sitrande , Asunción, 1990, ya situado en explorar el potencial del cerámico y las maderas o en algunas obras del también paraguayo Javier Corvalán, como la provocativa Casa Hamaca , Asunción, 2009 que es tanto una exploración de dichas estéticas de las manufacturas materiales cuanto una fuerte apuesta a la innovación tipológica alrededor del concepto de espacio interior doméstico.

El caso que presenta el Estudio América para una   Casa de Chile en San Pablo, trabajo de 2009, expone la doble problemática de proyectar una función nueva dentro de un recinto previsto para otros fines y propios de una determinada urbanidad y por otra dado el tema, tratar de plantear un discurso capaz de suscitar una noción de identidad (Chile en Brasil) sin alcanzar desvíos tópicos, exceso discursivos o asociaciones banales de sentido. 

El proyecto del grupo FILM  para una casa en Los Robles, un barrio cerrado en Pilar, 2008, trabaja en sintonía con varios diseños previamente comentados (Villafañe, Bednarik, Corvalán) dando pie si se quiere a un discurso de pretensión regionalista que sin abandonar un estatuto de actualidad lingüística busca trabajar temas como una peculiar materialidad ( en este caso sobre el atractivo discurso monomaterial del cerámico ) disponible para reelaborar una estética despojada y austera, cercana al ideal del povera art. 

Un valor ligado a efectos estéticos propios del arte contemporáneo y en este caso asociado a efectos de sorpresa emanados de la disposición de determinados materiales pero también jugando con la dialéctica entre estéticas industriales e intervenciones artesanales y circunstanciales destaca en el pequeño pabellón comercial del grupo mexicano REC para la firma Petac Glass en Cuernavaca, 2009, una conjunción turbadora entre un cubo tech parcialmente recubierto por capas de hojas de eucalipto.

Esa densidad de significados que una arquitectura de pretensión artística y cultural asociada a una cultura posicionada destaca particularmente en trabajos que como el que lideró y coordinó la mexicana Roxana Montiel desarrolla una llamada Ruta del Peregrino  en la travesía Ameca-Talpa, Jalisco, 2009, eslabonando un conjunto de diferentes intervenciones más poéticas y contemplativas que funcionales tratando de organizar en el recorrido de la ruta mencionada una experiencia reflexiva sobre la relación de una cultura histórica tradicional y regional con un punctum de atractores contemporáneos que fuerzan lecturas  territoriales más ricas y complejas. 

Cabe mencionar y comentar otras experiencias de rango menor que parecen funcionar en el contexto de un realismo de lugar y material, una especie de voluntaria y natural convergencia a formas que si bien no se deslindan de las estéticas contemporáneas parecen al contrario, fluidamente implicadas en soluciones de un common sense de un determinado contexto, un ser-ahí sin mayor problematización como el pequeño trabajo de Valdés&Hagemann - Sauna en Ranco, 2009-, casi un objeto de mobiliario de madera y técnicas locales en un entorno con el cuál no le complica fundirse o como un trabajo del grupo López&Tuja - Casa-bodega en Melilla , cerca de Montevideo, Uruguay, 2010- en el que los autores reciclan una modesta y casi banal casa rural y destilan de ella todo un sensible potencial de ascetismo como materiales y enseres antiguos, techos y carpinterías altas, etc., todo ello además dentro de un proyecto de reacondicionar un pequeño predio destinado a viñedos. El valor de esta intervención uruguaya se centra en una selección de rasgos de las antiguas y populares construcciones y en tal selección se opera una construcción de efectos ambientales que difícilmente pudieran haberse obtenido en un proyecto nuevo tanto como por otra parte, aparece un sentido cultural y paisajístico de lugar tampoco atribuible a un pensar ex novo sino a una eficaz tarea de encontrar-seleccionar-potenciar. 

En un objetivo algo diferente existen algunas arquitecturas de pretensión mas monumental o menos discretas y casi banales, pero que pretenden hacer valer el aparato arquitectónico casi como un marco de captura de un paisaje, una trampa de fijación de un exterior excepcional o casi sublime que la obra contribuye a estabilizar y hacerlo parte de su propia funcionalidad perceptual, quizá siguiendo unas antiguas experiencias miesianas en que se pensaba una casa  como la Resor, casi únicamente dependiente del paisaje que disfrutaba: algo semejante se puede percibir en trabajos de Marcio Kogan, como su Casa Punta , Punta del Este, Uruguay, 2009, en que cierto sobredimensionado escénico de una casa mas bien pensada para eventos sociales funciona como un enorme marco del doble paisaje de mar y sierra o como su local Decameron , San Pablo, 2010, en que una tecnología metálica saturada de fuertes colores primarios genera una fuerte imbricación con un entorno tropical, de vegetación sensual y toda esa oferta de intensidad sensorial que deslumbró a europeos como Humboldt, Levi Strauss, Caillois, Levy Bruhl o Bataille, es decir el choque suntuoso y excesivo de confrontar cultura industrial con mega-naturaleza, un tema por lo demás, plenamente americano.

Del deducir el nuevo proyecto de una condición excepcional de paisaje y de ella un modo determinado de com-poner o dis-poner los elementos arquitectónicos (esas técnicas visualistas que interesaron tanto a anti-racionalistas como Aaalto o Wright y entre nosotros a Sacriste o Vilamajó ) hay muchas pruebas en la arquitectura reciente de la tregión como un trabajo de   Dutari&Viale – el Club House S.Antonio , Villa Carlos Paz, 2009- u otro de Bertolino&Barrado – la Granja Educativa,  Cordoba, 2006- este último también tributario de cierta interpretación de lo que podríamos llamar el locus antropológico-cultural de actividades rurales de granja re-presentadas con finalidad educativa.  

En cambio y en relación con el Decamerón paulistano recién mencionado, un trabajo de Raul Arteca – la casa en La Plata, 2010- asume el lenguaje creativo de una arquitectura del metal (mas de herrería artesanal empero que de metalurgias high tech, es decir, con mucho a medida y trabajo a pie de obra) en un contexto suburbano que parece memorizar todavía nuestras industrias incipientes y dotar al artefacto arquitectónico de una identidad también dependiente del modo de materialización-expresión escogido pero curiosamente con una sugestiva oscilación entre artesanato y cultura urbana industrial. 

Esa voluntad de ajustar el acto proyectual a la poética devenida de un opción de materialización ( en general dependiente de un savoir faire artesanal de los constructores de bajo presupuesto que intervendrán) otorga una seducción de arte povera y rusticidad ligada a unos ambientes austeros que parecen remitir a planteos mediterráneos que tienen ecos en Caveri o en Dieste, por ejemplo en el trabajo del grupo  Cekada&Romanos llamado  Casa Alejandra , 2011 o mas en una clave ligada a las habitaciones de los trabajadores rurales al racional y elemental trabajo del grupo Surco, en su  casa en Maule, 2008, casa que parece imitar la seca eficiencia de enseres de producción rural, como un molino o un silo, aunque amable en su estética rústica de ladrillo y cemento.

También depende de su tecnología de materialización y de su aprovechamiento del lugar de su instalación aunque más tensada por la  necesidad que como obra, demanda una función promocional de la actividad que alberga el caso del show-room a la vera de un lago que Samuel  Claro propone en Via Wine, San Rafael, Chile, 2009.

Hay por cierto algunos trabajos de pretensión mas cosmopolita en sus lenguajes como la obra de Bernardo Gómez Pimienta - Casa MTY, Monterrey, 2009, donde de todas formas, en la tradición barraganiana, la abstracción de la arwquitectura recoge por una parte ciertas tradiciones visuales de la propia historia regional y también la idea que la casa domestica y regula un entorno paisajístico- o como algunas casas de playa del peruano Javier  Artadi - casa en Las Palmeras, Lima , 2010; casa en La Encantada, 2009- donde se aprovecha la peculiaridad del clima seco de la región para armar esta suerte de metafísicas maquetas 1:1 en que puede presentarse sin problemas de construcción o función casi unos objetos habitables reducidos a su grado cero geométrico, algo que parece haber formado parte de la tradición de construcciones religiosas de la región. 

Una propuesta de Bernardo García-Saxe, la llamada Casa Container ,Costa Rica , 2010, es precisamente un ensamblado y reelaborado de un par de containers reciclados que con costo reducido (unos 30000 dólares) logra producir un objeto casi suntuoso en lo tecnológico que también opera con la poética artística del objetc trouvée. Su autor indica que partió con esta idea al pedirle su cliente solucionar una localización de su casa en un sitio determinado en lo posible con un bajo costo del terreno y así llegó a una solución casi del tipo roulette, incluso alquilando un terreno.

Algunos trabajos como el que el tándem Barragán&Sáez hizo en su Casa Pentimento ,Tumbaco, Ecuador, 2006, introduce una variante en cierto sentido lúdica o posicional como en el caso anterior, pero en éste jugando a componer una suerte de arquitectura ensamblada emergente de combinatorias de una pocas piezas de hormigón premoldeado en un acabado claro haciendo que el juego defina las calidades de forma y espacialidad siguiendo por otra parte el camino que planteara Wright en sus conocidas casas mayas de la costa Oeste de USA de los años 20 (casas Barnsdall, Ennis, Storer, Freeman, Hollyhock – en la que trabajó Schindler quién luego hizo otras casas semejantes en Olive Hill para Aline Barnsdall, antigua cliente de Wright) y consiguiendo interesantes efectos de simplicidad casi minimalista – muebles como mesas y estantes son salientes del propio ensamblado de premoldeados- junto a una apertura y derrame de la casa en su paisaje adyacente obteniendo asimismo un planteo abierto de flujo de aire.  

Uma nueva y ulterior sociedad ecuatoriana, Barragán&Gangotena, realiza um poço después la llamada Casa Entremuros , Quito, 2008, que aboga por un directo y casi ritual utilización de técnicas de construcción regional rural como las basadas en el uso de la tierra cruda o de quinchados o estereo-estructuras de caña luego forradas con morteros cerámicos obteniendo por una parte una profunda revisión de  modos vernaculares de construcción los que dan paso a resultados estéticos de fuerte efecto dentro de una singular manera de afrontar esta situación contemporánea en que el logro de la arquitectura es casi directa consecuencia de características de su materialización pero moviéndose estricta y casi ideológicamente, en el contexto de su pertenencia a una geo-cultura localizada.

El devenir de la arquitectura moderna y su declinación al servicio de una agenda pragmática y socialmente egoísta de nuevas temáticas reabre la brecha de diseño entre el mundo generalizado de la necesidad social y la oferta puntual y frívola de obras que procuran hacer parte de cierta ostentación ligada a una sobre-estetización como si la antigua necesidad de una mera habitabilidad hubiera desaparecido. 

Esa agenda se hace cargo por otra parte de la  modelación activa de fragmentos o enclaves elitistas y calificados de ciudad, una nueva ciudad de terciaridad y apogeo de lo comunicacional y espectacular en el seno de una hipertrofia de consumo, mientras la ciudad pasiva de la autoconstrucción elemental se agiganta en su esfera particular ajena al mercado pero abriendo también una brecha insalvable respecto del aporte desde el oficio de la arquitectura.

Frente a esta escena cabe redoblar el trabajo por una ciudad más democrática e inclusivamente pública en cada grande o pequeña oportunidad que aparezca y también investir la modesta arquitectura de demandas sociales no alienadas por el deseo de lo global, en tareas más culturales o artísticas (en el sentido del componente crítico y político del arte conceptual contemporáneo) que de grandes pretensiones en lo social o en lo técnico, fortaleciendo la emergencia de multiculturas locales.    
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PAISAJE & PROYECTO
El proyecto como pensamiento territorial
Como en los anteriores capítulos iniciaremos el análisis de esta relación mediante el análisis de como se confronta la misma en las escenas eurocéntricas y americana según lo consignado en el siguiente gráfico:


La variopinta enciclopedia de los antropólogos franceses Laplantine&Nouss llamada Mestizajes
 alude casi en soledad a un territorio mestizo: Andalucía, el topos de la falsafa, eso que Maimónides ensambló no tanto para juntar lo árabe y lo judío con la medievalidad cristiana todavía visigótica sino para salvar en esa territorialidad prospectiva, el legado greco-latino en la senda bizantina. Esa perspectiva, típica de las ciencias sociales, alude a un hecho histórico-temporal, suceso de producción sincrética de una cultura otra de la que devienen diferentes sucesos/productos, desde el flamenco a la biblia trilingue y la noción antibabélica de un lugar de cruces y fertilizaciones. 
Hasta la llegada aplanadora del pensamiento católico regulador del cuál será fruto la ciudad-campamento planificada de Santa Fé, a las puertas de Granada y siguiendo ese laboratorio la inmensa saga de culturalización de América, emprendida y archivada desde la puerta sevillana, primera fantasía imperial europea de fuste desde la que se organiza un modelo integral de sociedad, espacio y producción. 

Mi perspectiva arranca desde uno de los bordes de esa utopía ( mirada desde Europa al buscar un lugar-topos para un experimento ) o de esa ucronía (el espacio detenido donde el tiempo no es money de la América católica donde,en pleno inicio del capitalismo la Iglesia logra reinstalar la idea agustiniana de una salvación no terrenal) y esa perspectiva, en el cauce de una tradición de enciclopedismo frívolo –Borges, Paz- y de antropofagia cultural –Andrade, Lezama Lima– hoy habilita como otras marginalidades a  ofrecer algunas hipótesis para leer territorios en la era global (o posglobal?: la actual crisis supondrá un cenit y un derrumbe del fin de la historia?). 

Se trata pués de eslabonar algunas observaciones sobre una articulación problemática: la de los territorios como soportes naturales sometidos a modelaciones experimentales del orden de la habitabilidad y la producción, y la de los proyectos, como operaciones conceptuales de pretensión racionalizadora de aquellas modelaciones. Parto asi de una noción básica que pudiera ser sometida a discusión: los territorios se con-forman históricamente como emergentes de unas fuerzas político-económicas apenas subrayada por la voluntad prefiguradora de un pensamiento proyectual. O sea: que el proyecto como dispositivo es (fue) poco relevante.

Hay sedimentos, incluso vestigios canónicos, de acción proyectual en el gran pensamiento político de modelación de territorio. Ateniéndonos a casos americanos, Thomas Jefferson no sólo es uno de los padres del destino manifiesto y mentor de la constitución americana sino que imaginaba un territorio cuadriculado y pasteurizado, con influencias masónicas e ideas de pureza etno-religiosa; Domingo Sarmiento, Justo Sierra o José Batlle intuyen que deben laicizar el Estado e imaginan una organización del equipamiento de nivelación social básicamente relacionado con la educación pública que  bien podría haber estudiado Foucault para argumentar sus dispositivos; Juscelino Kubitschek – recogiendo entre otras, propuestas de urbanistas troskistas como Carmen Portinho, decide capitalizar el planalto brasileño, el corazón del episteme americano natural, acosado por una incipiente modalidad proto-global como la idea de la Fordlandia amazónica y resuelve construir Brasilia… Pero hay que tener claro aquí, el rol extremadamente marginal del pensamiento y práctica específicamente proyectual. 

Malcom McLean, que después será fanático de la arqueología industrial romántica y dueño del Orient Express, inventa el container en los 50 y ese invento rediseña la geografía territorial y permitiría la llegada del esquema just-in-time posfordista; he aquí otro caso de innovación, en este caso mas empresaria que política, engendradora de resultados proyectuales. 

Pero como soy diría, un intelectual-proyectista, este papel remite a indagar en aquellos procesos de cambio territorial engendrados por asi decirlo, para-proyectualmente y subsidiariamente, a pensar ajustes de tal dispositivo que retomen un carácter de comprensión/acción de dimensión territorial. 
Si Maimónides viviera sería profesor de cultural studies (sección multiculturalismo) en alguna universidad norteamericana. Supongamos que siguiera interesado en guiar a los perplejos y si ello implicara atender las perplejidades causadas por territorios que mutan aceleradamente cuyas señales resultan poco visibles y por eso ocurre que la proyectualidad orientada a intentar trabajar en tales mutaciones resulta a menudo míope o de poca lucidez. Cualquier guía de perplejos proyectuales debería empezar con entrenamientos en el arte de la descripción del territorio. 
Ese arte forma parte de la tradición clásico-moderna de la re-presentación de los entornos humanos, un tema que incluye el de la relación que en las artes visuales y la literatura se planteó entre el campo y la ciudad, justo cuando empezaba la civilización dominantemente urbana, tema por cierto crucial en el mas enjundioso trabajo del crítico galés Raymond Williams
 que tuvo la virtud de articular cambio social y nuevas visiones artísticas en la aurora de la industria. La saga de Williams desmonta como los literatos des-escriben sobre un territorio mutante que entre los siglos XVIII y XIX recepta migraciones, infraestructuras, agroindustrialización, ruptura de los equilibrios de ecosistemas naturales y surgimiento de la cultura proletaria urbana, hechos de la historia que pocas veces se analizan a través de sus cicatrices geograficas y paisajísticas.                  

Hace no mas de dos décadas se funda una vertiente literaria a caballo de la non-fiction en la que cierta armatura moderna desprecia los personajes y los eventos y trata de situar el locus como personaje literario de donde pudiera uno imaginar que surgen los observadores del territorio: Berger, Chatwin, Magris, Sebald entre otros. 

John Berger es el cronista nostálgico de las pequeñas historias rurales arrastradas por la centrifugación del progreso y la célebre trilogía europea a modo de un Hesíodo mucho menos arcádico descubre esa potencia del lugar como en su propio  retiro a una finca rural francesa o en sus observaciones donde cruza escritura y fotografía etnologica  ( de Jean Mohr ) en sus escritos suizos o en la semblanza de un médico rural inglés. 

Un amigo que enseñaba arquitectura en París celebraba un ejercicio en que los alumnos debían reconstruir proyectualmente el espacio que Roland Barthes describía en media página de sus memorias, una vieja casa de veraneo infantil en Biarritz. Otro amigo peruano le proponía a sus alumnos de arquitectura que proyectaran las máquinas fantásticas del Barón de Munchausen o que arquitecturizaran el Locus Solus de Raymond Roussel. 

Bruce Chatwin abandonó una promisoria carrera de experto en bienes artísticos de Sotheby para lanzarse a un nomadismo de mas una década hasta su temprana muerte, del que emergen algunas piezas ya clásicas: sus andanzas patagónicas capaces de hacer sentir el ascético desierto de historia y paisaje, su crónica de tres generaciones de una familia de campesinos galeses o su descripción del paisaje australiano según las tradiciones indígenas que fusionan su etnohistoria con canciones y transcripciones de esas oralidades en señas que roturan el territorio.

Claudio Magris hace un alto en su sesuda tarea de erudito en germanística desde su mestiza Trieste y se lanza a recorrer/describir el Danubio, esa cuenca sintomática de Europa central a la vera de la cuál se apostaron ciudades y tradiciones, escrituras e industrias y que sometido el análisis histórico-geográfico de ese rio logra plasmar un relato lleno de vicisitudes donde hubieron proyectos, desde poéticos a cinematográficos, desde agrarios a urbanos.

Pero quizá el devenido escritor de culto después de su accidental muerte, Winifred Sebald, un oscuro profesor de alemán en una universidad inglesa de provincias, expresa mas cabalmente esta idea de los observadores de territorios que aquí quiero exaltar: territorios que como las desoladas costas del sur inglés, tema de una parte de Los anillos de Saturno, ni siquiera son amables o valiosos mirados desde el turismo, la historia o  el atractivo natural. Lugares áridos y tristes, sitios que su población abandona, eriales batidos de viento o turbales peligrosos, arqueologías de casamatas de la segunda guerra mundial, todo mezclado para potenciar la profunda nostalgia del profesor convaleciente de una enfermedad que recorre estos márgenes en una zona donde el territorio decadente o paralizado puede ser disectado como un arte de entomólogo.

Detengo aquí mi comentario circunscripto a este filón de escritores-testimoniales pero podría extenderlo a una faceta orbital de cualquier gran escritor: hay una Lima mejor descripta/captada que por Vargas Llosa, una Buenos Aires o La Habana mas develada que las de Cortázar o Cabrera Infante, hay mas  Montevideo que el de Onetti?

Observadores que practican su etnotextualidad – como Sebald y sus compañeros -, escritores que agregan a su historia las historias de un lugar, todos ayudan a formar-nos como proyectistas territoriales ya que lo primero es pulsar las esencias de cada sitio, sus llagas de uso, sus vectores de inercia o cambio: ellos ven lo que fué (como el monumental acervo de apuntes sueltos de los benjaminianos  Pasajes de Paris); cómo podríamos atesorar sus metodologías para explorar lo que será?

Ahora quería bajar a otra clase de observaciones territoriales si se quiere más analíticas, específicas y operativas, para ver si es posible retener ciertos pasos  de los escritores precedentes ya más cerca de la literatura proyectual. Y asi pués podría empezar refiriéndome al tipo de crítica contextualista o culturalista de hechos de la arquitectura que realiza Michael Sorkin, quién habitualmente escribe en los periódicos y luego compila esos textos breves en formato de libro. Uno de ellos
 contiene pequeños ensayos sobre ciudades como El Cairo, Las Vegas o Phoenix, territorios como la India o China o las ruinas anasazi de Mesa Verde en Arizona, barrios como el neoyorquino Tribecca o comentarios sobre diseñadores (Siza, Gehry, Foster) trabajando en conexión con sus interpretaciones de sendos genius locii. Lo que hace Sorkin, con humor y abundantes metáforas y retruécanos, es intentar comprehender lo pre-proyectual, analizar los datos desde geológicos a culturales que contienen las claves de proyectos posibles que así emergen adaptados o contrapuestos pero siempre en una suerte de diálogo con atributos del orden del territorio. Sorkin no parece decir que no se puede proyectar sin tal cosmovisión del locus previo pero si afirmaría que la crítica, en cuanto análisis y valoración de un hecho o producto puntual no puede ser sino interpretativa de aquellas condiciones pre-proyectuales.                      

Un segundo caso, ya no crítico-analítico sino directamente proyectual, sería el del inglés Terry Farrell que publicó en un número monográfico de The Architectural Review
 un trabajo llamado Manifesto for London. 20 Propositions. Lo que hace Farrell es aplicar el axioma site as client, en el sentido de sostener que son las cualidades y problemas del locus las que, merced al análisis, emergen como motores sustantivos de las acciones proyectuales que en tal caso, serían del tipo problem-solving en un sentido, o de captura y aprovechamiento de potenciales latentes en otro. 
Al hablar del sitio Farrell involucra atributos materiales naturales y culturales del mismo pero también deseos, necesidades, expectativas o imágenes-objetivo de los colectivos sociales mas allá –o antes– de la discusión sobre la viabilidad concreta y por asi decirlo, la condición capitalista de la posible materialización del proyecto (es decir si hay capital de inversión, si hay renta, usufructo o forma de generar lo mas aceleradamente posible un retorno del capital invertido, etc.). 
En realidad esto último –es decir, que el proyecto sea únicamente el modo de encarnar una operación económica-financiera, mas allá de su viabilidad de producción técnica y consumo social– viene a cuestionarse en Farrell quién analiza condiciones territoriales, delimita atributos problemáticos y potenciales y formula proyectos como reflexiones mejoradoras de aquello que analiza, no unidades de respuesta a demandas del sistema capitalista aunque mucho de lo que proponga seguramente será beneficioso en términos de economía general, no de ganancias privadas. 
Farrell dice que Londres habla, o sea emite una discursividad que presenta su estado de necesidad de proyectos. Y esos  proyectos pueden ser desde un mejoramiento de la inteligilibidad de la ciudad o cómo podría ser mejor entendida, como garantizar movilidad mecánica mejorando las calidades de lugares, dónde y cómo poner viviendas, cómo resolver los grandes cruces urbanos, cómo hacer reemerger las lost towns que quedaron dentro del magma londinense, cómo resocializar el importante patrimonio de las crown lands y los estates aristocráticos, cómo aumentar la peatonalidad urbana, cómo mejorar la accesibilidad y en particular los circuitos envolventes, qué intervenciones del orden de las acupunturas podrían desarrollarse en torno de múltiples focos de social housing, cómo aprovechar los shopping centers de extramuros como punto de partida de nuevos equipamientos culturales y sociales, qué  hacer con los historic markets, cómo urbanizar las Docklands o cómo desarrollar en el estuario de Támesis una extensa área-parque que no sólo aumente la dotación de espacio público de escala metropolitana sino que intente resolver el aumento del pelo de agua consecuencia del calentamiento global.

Farrell presenta su manifiesto como una construcción colectiva – informa sobre la convergencia de propuestas de mas de un centenar de colectivos, instituciones y personas y asume en cierta forma un rol de acopiador o coleccionista, no de demiurgo unipersonal, figura tan frecuente en el urbanismo moderno y posible explicación de su fracaso. 
Algunas de las observaciones previas remiten a identificar diversas formas de leer o analizar territorios pero lo que éstos ofrecen como datos son resultados o emergentes de procesos de alta complejidad; lo que describe Raymond Williams como producción cultural, literaria y artística de los siglos XVIII y XIX está atravesada por los procesos de la revolución industrial que trazaba infraestructuras o definía migraciones masivas del campo a la ciudad. No se puede observar o analizar un territorio – o sería extremadamente ingenuo – meramente considerando sus evidencias diría físicas o preceptuales; lo que llamamos paisajes son la última capa de procesos profundos, endógenos e in-visibles. Por tanto para analizar el territorio presente deberíamos considerar algunas carácterísticas pos o tardomodernas – propias del late-capitalism diría Fredric Jameson, otro agudo analista cultural contemporáneo – como todo lo que se vincula al posfordismo productivo, al nomadismo y multiculturalismo social y los cambios políticos en el disciplinamiento. 
Brian Holmes, uno de los referentes del análisis de la nueva cultura del capitalismo avanzado (también llamado cognitive capitalism) propone considerar el tema del cambio psicosocial referenciado a lo que indica como personalidad potencial o flexible, acomodamiento subjetivo y transubjetivo de las conductas al proceso también caracterizado como capitalismo flexible
 . En ese texto se comenta la idea de la (paradójica) libertad propia de la nueva sociedad del control presentada por Gilles Deleuze: La sociedad de control fue definida por primera vez en un texto muy conocido de Gilles Deleuze publicado en Francia en 1990
 . Deleuze previó el fin del régimen disciplinario que se había ejercido sobre los cuerpos en los espacios cerrados de la escuela, de los cuarteles, del hospital, del asilo y de la fábrica, y su sustitución por procedimientos ubicuos de seguimiento electrónico y recopilación de datos, procedimientos administrados por las atomizadas jerarquías de la empresa posmoderna. Más aún, Deleuze asociaba estos procesos de vigilancia, miniaturizados y móviles, a su contrario aparente: la energía voluntaria de la motivación personal obtenida y canalizada por la función psicológica del marketing. La huída de la población subordinada fuera de los moldes disciplinarios, y el abandono correspondiente de los límites genéricos y de los marcos simbólicos del poder social, se verían correspondidos por el despliegue de los sistemas que modulan el flujo de la experiencia, "como un molde autodeformante que cambiaría continuamente, de un momento al otro, o como un tamiz cuya malla cambiaría de un punto al otro". La sociedad de control se puede concebir como la aplicación puntual, pero casi ineludible, de estímulos coercitivos o persuasivos que sirven para canalizar la expresión del individuo a escala molecular, antes de que se pueda adoptar cualquier postura ética o se pueda tomar alguna decisión. El individuo, que la filosofía había concebido tradicionalmente como el sujeto de la voluntad, o que la ética tradicional había concebido como la integridad de la persona, se ve reducido a "la cifra de una materia ‘individual’ que debe ser controlada".

A partir de esas definiciones de Deleuze irrumpe una idea de nuevas practicas artísticas- quizá  extensibles para nosotros a nuevas prácticas proyectuales que Holmes, citando al brasileño  Ricardo Basbaum
, entiende que se caracterizan por cuatro criterios, a saber:     

[1] Un entorno maquínico autopoético o autorrenovante, cuya autonomía se desarrolla por variar continuamente frente a lo que le rodea.

[2] Una intervención que consiste no en la ruptura de las fronteras de los géneros o disciplinas, sino en una confrontación deliberadamente local con las formas difusas, omniabarcadoras, de la cultura.

[3] Un estatuto impersonal del artista que se convierte en vector de teatralización de un entorno vivido mediante la propagación de una “mitología individual”.

[4] Una nueva recepción de la obra artística, a través de la cual un espectador activamente participativo adopta una posición ético-estético-creativa.
Este contexto sitúa creo, algunas características de cambios epocales que definen flexibilidad, derivas, intensidad de atravesamientos de flujos territoriales masivamente virtuales pero en el marco de las nuevas formas de vigilancia y control. Pero en una escena quizá de multiplicaciones de acciones subjetivas – mas bien artísticas – que instalan un contexto de libertad molecular todavía por explorarse.
Por eso no será casual que el mismo Holmes presente en otro de sus escritos, una faceta ligada a la anterior en que emerge  la idea del nuevo museo como paradigma de modernidad crítica, por cierto en la escena de expansión del mundo terciario caracterizado por el flujo de capital simbólico lo que da lugar al optimismo del homo artisticus – en Holmes pero también en Toni Negri, padre del posmarxismo – como figura de productividad virtual-simbólica pero por ello, también con la potencialidad revulsiva de un activismo político en que pueden leerse como subversivas a acciones que procuran salirse de la axiomática capitalista
. Este análisis desde luego también aporta argumentos a una revisión de lo proyectual –como producción reinstalada en el campo de las performances artísticas– y de su modo de entender/transformar los territorios, análisis que también confluye en el esquema de cierto capitalismo evolutivo  que han propuesto Luc Boltanski y Eve Chiappello
. Estos autores indican que el capitalismo puede caracterizarse como un modo (productivo-cultural) tensado por una compulsión a la acumulación, de tal forma que deriva históricamente – para no hablar de evolución – a manera de eras en que cada era acumula y deglute las críticas producidas en la era anterior, críticas que estos autores tipifican bajo el nombre de críticas sociales (o críticas a la explotación) y críticas artísticas (o críticas a la alienación). El verdadero fin de la historia estaría entonces dado por una aptitud acumulativa infinita –no por una idealidad consumada y absoluta-, aptitud que es las que libera cierto espacio experimental para las críticas social y artística que serán deglutidas por una era subsiguiente.                  
Tal libertad pareció ser efectivamente asumida en la incipiente articulación de arte y política de la Internacional Situacionista en los tempranos 60. Las novedades de este movimiento y de su líder, Guy Debord, mezclan cierto  cinismo dadaísta con algunas invenciones técnicas como las derivas, concepto que extraen de la terminología naútica y militar y que definen  como la acción calculada determinada por la ausencia de un locus propio. Es decir, un movimiento social que se mueve a la búsqueda y captura o apropiación del espacio que no tiene. Ello dio cauce por una parte, a la provocativa textualidad de Debord
 y por otra, a los experimentos urbanísticos de Constant Nieuwenhuis, el miembro urbanista de la organización, y su proyecto teórico New Babylon
 (1958), que curiosamente pronto se distanciaría de Debord quedando fuera del movimiento.

A Constant le interesaba el método marxista y entendía que su trabajo proyectual anticipaba un territorio remodelado por la revolución, entendiéndolo como una práctica terrorista. Había participado del colectivo Cobra (donde tambien estuvieron Aldo van Eyck y Aspern Jorgn) del que se separó por considerarlo políticamente indefinido. Su noción de ciudad rescata ideas nomadistas como las que vienen de la cultura gitana y de los espectáculos de las carpas circenses; también ensayará nuevas prácticas cartográfícas
 que en realidad provenían del registro acumulativo de rutinas cotidianas  que se originó en el estudio que el sociólogo parisino Pierre Chombart de Lauwe realizó consignando los itinerarios urbanos anuales de una jovencita. Trayectorias, flujos, redes, espacios de afecto y desafecto, geografías cognitivas o psicogeografías derivaron asi en el desarrollo de una relación entre observación y actuación, entre diagnóstico y operación en los procesos mutantes de la ciudad dando incluso fundamento al despliegue actual de numerosas formas de actuación urbana desde las acciones okupa hasta el parkhour y las prácticas furtivas.
Aunque suene especulativo el pensamiento situacionista –a menudo mas cerca de los discursos provocativos y del arte político, hasta confluir con las acciones globalifóbicas de los 90 en Seattle o Génova- tiene al menos dos derivaciones: Cedric Price y Rem Koolhaas. En el caso de Price su interés en la diagramática de las dinámicas urbanas tanto como su deslocacionalidad proyectual (Fun Palace: monumentos efímeros y mutantes para el espctáculo urbano; Potteries Thinkbelt: universidad nómada que apovecha infraestructuras decadentes para reactivar una región evitando su despoblación) implica no sólo utilizar las notaciones de Constant sino también habilitar un pensamiento arquitectural que dentro de las novedades del Team X empieza a plantearse el asunto de la desmaterialidad y la necesidad de operar a escalas territoriales
. Price escribe además en 1965, un célebre manifiesto a favor del non-plan, negando el sentido y la aplicabilidad del concepto de plan político, técnico, urbanístico, etc.  

Koolhaas es un fenómeno anómalo en la escena contemporánea por la virulencia de su temperamento esquizoide ya que es perfectamente lúcido para montar una devastadora crítica urbana (La ciudad genérica) a la vez que cínicamente habilitado para desarrollar fragmentos de esa ciudad cuya calidad cuestiona al hacerse cargo del rol espectacular y mediático de la arquitectura tanto como para construir metáforas delirantes como conceptos que satirizan la vida social contemporánea
. 

Entresacando ácidas observaciones de esa idea de ciudad de RK se puede leer por ejemplo que lo que entrega la ciudad genérica es como comida japonesa, [en la que] las sensaciones pueden ser reconstituidas e intensificadas en la mente o no, simplemente se pueden ignorar… carencia generalizada de urgencia e insistencia actúa como una droga potente: induce a una alucinación de lo normal. Algo parecido a lo que Franco Berardi presenta como la prozac-culture, en la que la administración social de tal antidepresivo debe asociarse a la búsqueda política de una euforización generalizada que contrarreste y disimule las catástrofes del presente. 
Sigue RK: la ciudad genérica es fractal, una repetición sin fin del mismo módulo estructural simple…su atractivo principal es su anomia… los campos de golf son todo lo que queda de alteridad… la gran originalidad de la CG es simplemente abandonar lo que no funciona… acogiendo solamente [polaridades] tales como lo primordial o lo futurístico… la CG es todo lo que queda de lo que la ciudad solía ser. La CG es la posciudad que se está preparando en el sitio de la ex-ciudad. Y asi siguiendo en una letanía interminable.                     

En uno de sus escritos periodísticos Debord postula una imagen delirante consistente en organizar un enorme parque temático que receptaría todas las estatuas ecuestres del mundo, de manera de anular el potencial simbólico de cada pieza y juntarlas a todas en un acto de tenor surrealista. Esa imagen es usada por Koolhaas en la iconografía de emirato que acumula en un cuadrado del desierto las formas de los grandes rascacielos de todos los tiempos: los monumentos rabiosos de Debord ahora se magnifican en edificios-monumentos para poblar el u-topos árabe.
En este punto me gustaría volver a cierta explicación general del presente aludiendo si se quiere a un pensamiento espacializado plagado de metáforas territoriales porque creo que ello ayudará a fundir pensamiento y proyecto – en una perspectiva crítica – que es lo que propone este papel. Para ello me parece útil extraer algunas imágenes presentadas por Peter Sloterdijk, tal vez el filósofo mas importante y provocativo de nuestra época, cruza de Kant y Hégel actualizados y emergente casi punk de la patria filosófica por excelencia. 
Sloterdijk escribe mucho y bien, sus libros son canteras inapreciables para analizar las cruzas de sociedades y espacios y su tripleta Esferas bien puede considerarse un tratado actualizado de las múltiples prácticas posibles para engendrar burbujas habitables. Pero la potencia política de Sloterdijk o su capacidad para producir eslóganes y metáforas ácidas se desplega en las entrevistas que suele dar a los periódicos donde adquiere la virtud, menos lograda en sus libros, de acelerar y comprimir el sentido de sus teorías generales
.

Sloterdijk enfoca cierta perspectiva evolutiva del destino histórico mediante la explicación del devenir entre dos metáforas: el hombre moderno pasa del modelo (industrial) del invernadero al modelo (maquínico) del zoo y en tal pasaje adquiere la pretensión de asumir lo que llama una animalidad lujosa. Este devenir se asienta tecno-científicamente en la devastación sistemática del mundo fósil, o sea de un reservorio no renovable cuya finitud se agotará en no mas de 3 siglos: la modernidad se plasma en ese devenir y también en esa degradación sustantiva del soporte ecosférico: pero la fragilidad de lo fósil, en esta era terminal de dichos tres siglos, estipula demarcaciones territoriales y redefiniciones de lo humano. 
El territorio muta de un esquema esferológico a un magma de espuma – esa es la teoría dinámica que informa el argumento de la trilogía esférica -, lo humano, provocativamente definido como un campo manipulado: el parque humano, una suerte de acopiadero o depósito operable, resulta un ámbito caracterizado por el eugenismo revitalizado por la tecnología, habiéndose llegado a un era donde puede multiplicarse la clonación, la planificación biológica de todo lo reproducible o el aditamento  sin límites de suplementos técnicos de vitalidad ( prótesis, maquinalidades extra-corpóreas, cuerpo como interfase de múltiples tránsitos bio-químicos, etc.)                      .

La idea sloterdjkiana del eugenismo renacido en la posmodernidad es a la vez social y espacial. En lo social se propone el exterminio de lo débil-enfermo aun todavía con grandes decisiones geopolíticas de administrar selectivamente tal macropolítica (una sexta parte del mundo no alcanza el umbral calórico diario necesario para la mera reproducción biológica, el equivalente poblacional a una Francia entera muere cada año antes de cumplir sus doce meses de vida, etc.). 

El eugenismo social –bio-técnicamente posible y demográficamente diferencial- se acompaña con un eugenismo espacial o territorial: analiza Sloterdijk que lo  que queda afuera de lo global-triunfante es para el turismo y la caridad. Algo evidente dicho sea de paso, en el film Babel: la pareja norteamericana haciendo turismo en algún lugar de Africa arábiga y sus hijos supuestamente en casa, en manos de una nanny mexicana, todos sufren peligros exponiéndose a violencias emergentes de otredades.  
Si bien el concepto de paisaje proviene al menos, en su versión moderna, del siglo XVII, se trata de revisar su evolución hasta advertir su confluencia en la idea de paisajes operativos típica de la llamada geografía posmoderna. Las operaciones de análisis y proyecto de unidades de paisaje se transforman recientemente en un sentido, a partir de las grandes operaciones del New Deal americano y las ideas de la RPA (Mumford, MacKaye, Stein, McHarg, el proyecto TVA) y hasta las acciones de IBA-Emscher ya en los 90, y en otro, en manos de los land-artists como Smithson, De Maria o Long asi como en el desarrollo mas ligado a un pensamiento cultural-territorial (que estético-biológico) en autores como Van Valkenbugh, Schwartz, Walker o Hargreaves.

Por último la noción de intersticio la propongo como modelo de intervención en lo que ahora entenderíamos como sociedades y espacios caracterizados por la porosidad: frente a la presunta uniformidad de la remodelación socio-territorial del proceso de la globalización, creo que el mundo (los colectivos sociales, los sistemas de asentamientos y producción) se parecen mas a un queso gruyere y están lleno de agujeros activables, perspectiva en la que concurren analistas como Virno o Latour y que abre campos de actuación en tácticas de aprovechamiento de vacios, técnicas furtivas, acoples de procesos, saturación de week areas, etc.

El paisaje, en cualquiera de sus distintas acepciones idiomáticas (paysage o paessagio por una parte: referencias al locus singular-comunitario, pays, paese; landscape, landschaft por otra parte: lo que relaciona observación sensorial -u óptica en modo prevalente, scape- con lugar o territorio; los hechos visibles de un sitio) establece un estatus para la manipulación cultural de la naturaleza, desde la dura o técnica de las construcciones e instalaciones hasta la leve o alusiva de la representación o la realización de esas piezas de pintura del género llamado paisaje.  

En principio el modo natural-sustentable del proyecto o ecoproyecto sería pués el modo inherente a aquellas actuaciones desenvueltas en el marco del paisaje: sería el modo prevaleciente de los proyectos de paisaje.

Lo natural asi, es in-humano (si existe al margen de la cultura) y por tanto podemos hablar de un modo natural de proyecto en tanto aquello que trata de relacionar el acto o acción proyectual no desde luego, con la inalterabilidad de lo natural –pues si hay proyecto hay algún margen de des-naturalización o sea  alguna clase de pérdida de la entidad o calidad de lo natural - sino con la retención o valoración del polo natural en la ecuación cultura (o sociedad) y naturaleza. 

Suele definirse el concepto de ambiente como aquella relación racional o equilibrada de sociedad y naturaleza –en tanto ésta sea mejor entendida y comprehendida en alguna clase racional de transformación , por ejemplo, una que no altere el umbral de resiliencia de la porción o conjunto de naturaleza articulada a un uso o consumo  social– y así entonces, podríamos encontrar una analogía entre modo natural  y modo ambiental de proyecto, salvo en cuanto el segundo se mide por la calidad de la transformación y el primero si cabe, se pregunta acerca de lo que se pierde o transforma respecto del punto de partida natural. 

El segundo suele ser técnicamente optimista (por eso podría ser entendida como la última versión del modo técnico de proyecto, aquél que empieza a dudar de la omnipotencia transformadora de la tecnología); el primero trata de asumir cierta pérdida de naturaleza inherente a su puesta a disposición social y plantea asi, junto a muchos teóricos del proyecto como Laugier, la necesidad de fijar una epistemología del proyecto que parta de una ontología del momento u origen  natural (o pre-histórico, es decir, antes de  las instalaciones humanas) entendiendo que la naturaleza dialoga con lo humano  hasta el momento histórico de la complejización de las actuaciones humanas de transformación de la naturaleza, es decir, hasta el momento de las llamadas, con el antrópologo cultural Robert Redfield, revoluciones urbanas.

Las visiones cosmogónicas, o sea referentes al origen o causación del mundo, incluyen en sus diversas escenas culturales y a través del similar instrumento del mhytos (que quiere decir relato o escritura basada en una tradición oral) explicaciones sobre el origen natural y la condición de su humanización solo  a través de héroes y dioses, en ese orden. 

A veces esos relatos mito-cosmogónicos alentaron una confianza humana en competir con lo natural, como en la tradición de Hermes Trimegisto –el triple personaje mítico que conjuga al Toth egipcio con el Hermes griego y el Abraham judío- para hacerlo responsable de diferentes mythos o relatos como los 42 textos de Toth y las recopilaciones medievales y apócrifas de la Tabla Esmeralda –que el científico Newton tradujo al inglés-  o el Corpus Hermeticum o el Kybalion y diferentes escrituras sobre  la hermética como saber básico de la alquimia y en general de las formas con que se puede crear vida en algún modo artificial -sea químico o mágico- y que tuvo diferentes expresiones históricas, todas de fusión hermética, como el tripartito Hermes de la tradición islámica (que une al ubicuo Toth con un Hermes de Babilionia –mentor de la sabiduría de Pitágoras-), el saber hermético anterior al iluminismo que conjugaba magia, ciencia y astrología, limitándonos a la Inglaterra del XVI, en John Dee, Robert Fludd o Thomas Browne o la mitología de la costilla de Adan hasta la creación artificial del Golem del rabino pragués Loew en el mismo siglo.

El proyecto clásico se funda  como ontología del lugar natural, de lo cuál emergería, sobre todo a través de Platón, una teoría clásica de producir cultura y pensamiento a partir del procedimiento de la imitación de la naturaleza, otorgándose a tal noción de imitación el terreno amplio de la construcción de diversos procedimientos de abstracción y de un continuo distanciamiento del origen natural, resultado del cuál será finalmente, en la tradición grecolatina pero en muchas otras, el alcance de una oposición entre cultura (que se genera imitando la naturaleza) y naturaleza, en donde la primera es superior a la segunda en verdad y belleza en tanto triunfo del refinamiento frente a la rusticidad.

Como una multiplicada aplicación y experimentación a veces articuladas con la voluntad de construcción de un cánon clásico de carácter antropo-cósmico o universal, esas teorías imitativas se despliegan alrededor de múltiples y diferentes culturas de lugar, relacionando en general componentes míticos o religiosos, territorios experimentados (habitados, temidos, conquistados, etc.) y en general buscando características de cultura de  topofilia
  en la cuál se vislumbraría un posible protocolo genérico de la relación proyectual con lo natural como lo estamos planteando aquí y que incluye muchas experiencias históricas de la matriz eurocéntrica como la domesticación de la naturaleza en las culturas expansivo-coloniales helenística y romana y sus ciudades  legionarias pero también casos de las culturas chinas, indonesias o de los indios hopi, originarios habitantes del sud de USA y en rigor la posibilidad de configurar una experiencia históricamente evolutiva de este sistema de afectos que en el capítulo 10 (Del Cosmos al Paisaje) de su libro recién citado le permitirá a Tuan, de manera genética o constructivista alcanzar a describir el período posmedieval de los siglos XVI a XVIII en que como expresión colateral del desarrollo iluminista prevalecerá la figura de un homo prometeus ya desprovisto de sus atavismos mágico-religiosos y dispuesto a manipular (culturalizar, proyectar) fragmentos naturales inventando la noción de paisaje.
Previo a tal desenlace antropológico-histórico la idea de naturaleza en el mundo medieval se sostenía en la noción tomista de derecho natural o arreglo de lo humano a la interpretación cristiana de lo natural-divino según figuras variadas como una ciudad terrenal casi en situación extrema de barbarie (que es una manera de entender el sometimiento de lo humano a lo natural) frente a una ciudad celestial agustiniana que presenta con muy pocos detalles y garantías, un retorno al edén o las figuras selectas y restrictivas del hortus conclusus o clausus que objetivamente es el jardín cercado de los monasterios repleto de especies que emblematizan la divinidad de lo natural pero que metafóricamente es también la representación alegórica de la virginidad de María, con lo cuál se fortalece la imagen  divina e impoluta de lo natural que complementariamente se relacionará con las alegorías del paraiso perdido o un poco mas adelante, con la promesa del descubrimiento del Edén cuando se descubra América o en general el mundo de potencia natural casi absoluta, concepto religioso pero también y sobre todo, político, porque tal potencia de naturaleza (que incluye la condición natural de los pre-humanos u homínidos u homúnculos, según distintas terminologías, que habitaban América) habilita expandir productivamente el mundo central, con lo cuál aquella naturaleza total no era para conocerla y disfrutarla sino para extinguirla o explotarla.

Podríamos en ese sentido analizar a partir de ese momento, posturas que relacionan ciertas maneras de proyectar paisajes con ciertas nociones filosóficas. Es decir, posturas históricas que refieren tanto a que se entiende o concibe como paisajes, cuanto a metodologías de análisis y proyecto de los mismos.   

Debe tenerse en cuenta, bajo tales consideraciones, la relevancia que estas temáticas tuvieron básicamente en el arranque del siglo XVIII, por ejemplo en Gran Bretaña alrededor del publicista Joseph  Addison y su diario The Spectator (que sacó 555 números y tuvo hasta 60000 subscriptores, siendo el primer órgano según Habermas, en referirse a lo público, a través de un espectador ficcional que hacía comentarios, el dandy  Roger de Coverley , quién se erigió en verdadero árbitro del gusto) que se refleja por caso, en esta transcripción (el original posee la profusión de mayúsculas que se verán) de un fragmento de su número 37
:

Sir Roger me ha entretenido una Hora con una Descripción de su Finca, la cual está situada en una especie de Selva, como a unas cien millas de Londres, y parece un pequeño Palacio Encantado. A sus Rocas se le han dado la forma de Grutas Artificiales cubiertas con Madreselvas y Jazmines. Los Bosques están talados formando Caminos con sombra, entrelazados como Parra, y llenos de Cajas con Tortugas. Las Fuentes están hechas para correr entre Guijas, y de ese modo aprendieron a Murmurar muy agradablemente. Asimismo están conectadas a un Hermoso Lago habitado por una Pareja de Cisnes, el cual se vacía por un pequeño Arroyo que corre a través de un Médano Verde, y es conocido en la Familia por el Nombre de El Arroyo Susurrante. El Caballero de la misma manera me dice que esta Dama preserva su Juego mejor que ninguno de los Hombres de Campo, no es (dice Sir Roger) que ella ponga un Valor tan grande sobre sus Perdices y Campesinos, como sobre sus Alondras y Ruiseñores. Puesto que ella dice que cada Pájaro que se mate en su Tierra estropeará a un Consorte, y que ella indudablemente lo extrañará el Año entrante.
La acción de Addison –político, diplomático y traductor de las Geórgicas de Virgilio, una clásica apología de lo natural– fue a través de tales artículos leídos por tanta gente, una verdadera introducción del paisaje como parte de aquello entendido como público y observable e incluso fué de mucha influencia política  de sesgo conservador. También introduce una visión aristocrática acerca de la defensa de la naturaleza que mas tarde será anti-industrial. 

En esos años iniciales del XVIII no sólo se organizan de tal forma conceptos y jardines sino que empieza a forjarse una definición general de paisaje – entendido como modo de describir y construir estructuras territoriales sujetas a percepción y uso dominantemente naturales– por lo que a partir de tal noción se trata de analizar una historia del paisaje que abarca desde los momentos ligados al descubrimiento de lo poco conocido o misterioso del mundo natural (separando si fuera posible, magia de ciencia) hasta las operaciones de manipular lo natural como un espacio humanamente modelado y expresivo del poder hasta las instancias en que se trata de internalizar relictos o fragmentos de naturaleza dentro de la completa artificialización que supondrá la ciudad moderna. 

Mas recientemente el paisaje entendido como una cosmovisión o sistema de teoría y práctica de actuación en contextos en algún grado de antropización (ya no queda ningún residuo puro de naturaleza) se aboca a temas dominados por la problemática urbana y por la dimensión cultural, siempre manteniendo una suerte de nostalgia activa por la naturaleza perdida. 

Dicho sea paso, recuérdese que nostalgia es la palabra griega que nombra el mal que padecían los des-terrados, los que perdían la patria y el paraiso perdido es la temática del poema épico-panteísta de John Milton editado entre  1667-74 sobre la caída del mundo edénico y el carácter animista que atribuye a todos los elementos del mundo natural. 

En lo urbano se presencia el derrame de formas de asentamiento en los territorios y defectos cada vez mas graves de urbanidad en los espacios públicos y en ambas vertientes el pensamiento paisajístico aporta criterios: para expandir razonablemente los bordes de ciudades, para suturar la fragmentación de éstas o para recuperar calidades de centralidad, es decir el proyecto de paisaje devendrá ecoproyecto urbano.

En lo cultural surge un espacio que por ahora puede llamarse de los paisajes culturales o del patrimonio ambiental, en los cuáles se discute cómo manejar la complejidad de formas híbridas (sociedad/naturaleza),cómo analizar el tema de la identidad encontrando referencias patrimoniales mas amplias que las artísticas o las históricas y cómo recuperar calidades ambientales perdidas o en peligro.

Un ejemplo de dicha complejidad de lo que podría entenderse como patrimonio ambiental y su aspecto desde el punto de vista de un concepto ampliado como el de paisaje cultural vendría dado por las Terrazas de Moray, en Cuzco , un proyecto artificial realizado hacia inicios del siglo XV y que supone una suerte de talladura del territorio para disponer unas andenerías de carácter circular lo que funcionó como una especie de maqueta que posibilita investigar el comportamiento de distintos vegetales en relación a parámetros escalares de altura y posición en relación al sol, es decir un laborartorio de latitud-altitud para comprobar performances de tales vegetales; subsidiriamente hoy es una potente y sugerente  pieza de paisaje cultural. 

Hay una idea del paisaje como aspecto ligado a las tareas de descripción y reconocimiento del mundo natural que emprendieron los científicos viajeros que recorrieron la ecodiversidad del mundo –tales como Humboldt : Descripción ecológica altitudinal de los Andes Ecuatorianos) , Darwin o Haeckel
-  fundando por así decirlo la ciencia empírica y llevando adelante una primera clasificacion del mundo natural para conocimiento y producción, de dónde surje la idea de recurso o insumo natural y donde empieza a delimitarse la forma, el aspecto, la organización y la funcionalidad de determinadas estructuras naturales. 

Esos naturalistas, cuya condición de viajeros se liga a su interés científico en evidencias pragmáticas, suponen empero una segunda tanda de investigadores con trabajos de campo, precedidos por un grupo previo que supo acompañar a los primeros colonizadores, como el caso de Gonzalo Fernández de Oviedo, primer cronista de Indias con su  Sumario de la Natural Historia de las Indias (1526) o el italiano Pedro Martir de Anglería con su De Orbe Novo Decades (1516) luego proseguido por diversos naturalistas que acompañaron viajes subsiguientes mas detallados en sus exploraciones y conquistas, como Matorras, Azara o Malaspina que recorrieron Sudamérica a fines del siglo XVIII
 produciendo descripciones que oscilaban entre el realismo o cierta voluntad idealista o utópica que mostraba ese exceso de natualeza (hylea) como imágenes de ecoproyectos en los cuáles los naturales vivían en estado de naturaleza.
Una vertiente por cierto significativa, de este pensamiento dominado por la observación objetiva, será evidente por caso en algunos escritos por así llamarlos, pre-científicos del polígrafo alemán Johann Wolfang Goethe
, en los que conjuga su central interés por los fenómenos sociales y culturales con el registro de la naturaleza. 

Tanto él como el oxfordiano profesor de estética John Ruskin
 van a presentar como motivos filosóficos la observación de la naturaleza entendida como disposición científica, no ya centrada en la imaginación pero muy contributiva al forjado de la estética sublime del romanticismo. 

En una dimension que llamaríamos pre-proyectual, la observación analítica y crítica de la naturaleza es condición inicial y básica del entendimiento del locus y motor principal de una capacidad de transformación (proyectual) al menos compatible con la condición del sitio. 

El largo viaje
 del baron Alexander von Humboldt, ya una autoridad académica prusiana cuando lo emprendió, no solo –como a Darwin– le permitió terminar de proponer una vision integrada del mundo –su megalibro Cosmos , 1806– sino que le sirvió para disentir con la inteligentzia europea  que con Buffon sostenía el primitivismo americano, al menos para en su caso, admitir la preponderancia y magnificiencia del mundo natural -esa Hylea que establecía en América, una condición superlativa de naturaleza-, postular un faltante de cultura concomitante según él, con el exceso de naturaleza  y disentir de manera bastante frontal con las ideas de Hegel, otro propagandista iluminista del atraso americano. 

El documento que Humboldt produjo de su visita al cerro Chimborazo en Ecuador es una calcografía coloreada por Jean Thomas Thibaut, según un boceto del científico. Este ascendió a ese pico volcánico de 5760 metros de altura, lo que le produjo una gran satisfacción  además de la posibilidad  de registrar, junto a Bonpland, la célebre vista del pico que propone por primera vez una ecología altitudinal y una interpretación de la complejidad ambiental del mundo natural 
.        

Quizá Humboldt representa el estilo relativista que Montaigne recomendaba para entender y aceptar las diferencias entre culturas. En América, tanto por persistencia de sus características originarias como por adaptación y transformación de los modelos de la colonización, existen configuraciones de paisaje que requieren tal relativismo y capacidad de comprender y valorar tales diferencias. 

Por ejemplo, el aspecto que ofrece  las reconstrucción museográfica del Mercado en Tenochtitlán  es bastante diferente del paisaje de los espacios de intercambio comercial típicos de las urbes europeas y esa diferencia significó para Cortés cierto deslumbramiento por comparación con los ambientes sevillanos que para él eran los mayores espacios de mercado del mundo del que procedía. 

Casi un siglo antes de la irrupción del método científico la idea de manipular la naturaleza emerge como una de las características del llamado despotismo ilustrado y actores como el francés André Le Notre
 – al servicio de Luis XIV – se ocupa de plantear vastas organizaciones que pueden entenderse como imagen del poder (Versailles) en las que la geometrizacion de lo natural debe interpretarse como rasgo de dominio. 

Esta clase de actuaciones paisajísticas no sólo reiteran el modelo político que inspira todo acto emprendido transformando la naturaleza durante los siglos XVII y XVIII –incluyendo en ello el contenido sordamente reactivo al orden religioso propio de una naturaleza divina y por tanto in-humana: reacción que en  todo caso es parte del ideario humanista instaurado desde el siglo XVI- sino que también refiere a la expresión técnica por la que el poder se apropia de novedades científicas innovativas. 

Versailles es asi, en lo visible, el Palacio, su organización paisajística y su implantación urbana, pero en lo in-visible es el conjunto de operaciones de acondicionamiento territorial e hídrico de la Presa de Marly, construída para permitir el despliegue propio de la Corte y su abastecimiento y para drenar un área original de humedales.

Durante casi 5 años el jóven Ministro de Finanzas de Louis XIV Nicolás Fouquet  había encargado al trío del  arquitecto Le Vau, el paisajista Le Notre y el decorador de interiores Le Brun, realizar su mansión en Vaux-le-Vicomte, a las afueras de París que fue inaugurada el 17 de agosto de 1661 en una fiesta a la que asistió el rey y 6000 invitados. 

En ese lugar de varios cientos de hectáreas, este proyecto implicó desmontar y alisar terrenos, desviar cursos de aguas y disponer en el cercano sitio de Maincy una ciudad transitoria para los obreros que llegó a tener hospital y una fábrica de las alfombras que iba a disponer Le Brun en el palacio. 

Esa inauguración fastuosa –entre los contratados figuraba Moliere que esa noche estrenó Les Facheux– despertó la envidia del Ministro Colbert y la ira del rey; tres semanas después Fouquet fue arrestado, la obra confiscada y el trio de proyectistas invitado a construir Versailles.

Este proyecto
 es la realización mas acabada del jardin francaise y fue desarrollado extremando las formas de domesticar la naturaleza rústica  y crear completamente una naturaleza nueva .Versailles se había iniciado con la instalación de un pequeño pabellón de caza que Louis XIII había construído en 1630, en la cuenca superior de un valle tributario del Sena que contenía una meseta pantanosa. 

Las obras de acondicionamiento del terreno duraron 25 años y las ideas del jardinero Le Notre -que era arquitecto- fueron sustanciales para adaptar el predio cuyo elemento compositivo principal  fue el tridente o patte d’ oie que poco a poco, luego de decidido el traslado de la corte, incluyó el diseño de una pequeña ciudad y un redesarrollo completo del complejo parcelario rural precedente. 

La organización del sitio con componentes pseudo naturales como las coulisses (bosques/pantalla) y los bosquets (macizos boscosos), el planteo de un grand ensemble controlando las visuales y extendiendo ad infinitum el trazado o el rediseño de regulación hídrica completo incluyendo la construcción del embalse y estación de bombeo de Marly, representan un punto culminante en la historia de la relación entre proyecto y naturaleza, condicionada ésta mediante todos los artificios compositivos y tecnologías disponibles, a formar parte de un discurso proyectual entera y forzadamente controlado .
Decididamente Le Notre fue el diseñador de los grandes espacios representativos del poder, replicando varias veces sus trabajos para el ministro Fouquet en Vaux y para el Rey en Versailles. 

Representa al paisajista que extrema su saber de transformación y control de la naturaleza salvaje como una contribución a la representación cósmica del poder que requería esa monarquiía por ejemplo diseñando un espacio donde no se pusiera el sol, aludiendo al lema del Rey Sol, que gobierna tanto territorio que en alguna de sus partes es de día.

Dice Steenberger-Reh: Incluso el frugal Colbert mandó embellecer su palacio del siglo XVI de Sceaux (1670). En dirección norte/sur, atravesando el palacio, se dispuso la avenida del Octágono, trazada a través del valle, que comprendía la avenida en si, una larga cascada, la fuente del Octágono y un tapis vert. Hacia el oeste se extendía un eje de simetría que atravesaba el castillo. 

Mas tarde se excavó un gran canal, comenzado en 1690 paralelo a la avenida y al oeste de ésta. 

En Meudon, Servien, el ministro de finanzas de Louis XIV comenzó la construcción de una gran terraza de 253 por 136 metros, situada en una loma que dominaba el Sena. Desde la terraza se goza de una espléndida vista del paisaje y de la ciudad de Paris. 

Esta terraza, que formaba parte de los cimientos del palacio, se incorporó mas tarde (1679) a un  eje espacial de un kilómetro de longitud que iba desde el Sena hacia el norte, a través del eje longitudinal de la terraza, en línea recta a través de la ribera con un lago, hacia el sur, hasta lo alto del horizonte (p.195). 

 Meudon a partir del jardin de Servien, fue entretejiendo una vasta red de avenidas y diagonales que reorganizó por completo un vasto territorio comarcal de pequeñas parcelas rurales.                             

En toda esta secuencia de arquitectura y paisajismo clasicista francés el proyecto, como instrumento relacionado con  el armazón de representaciones de poder, avanza sojuzgando lo natural en un intento complejo de domesticarlo mediante operaciones perceptuales -el ver/aprehender será un dominar- y técnicas (mediciones topográficas, desmonte, reordenamiento de los cursos de agua, etc.).                                                    

También en el siglo XVII los hombres prácticos del paisajismo inglés se plantean aún en regímenes mas bien aristocráticos, ablandar o deformar el paisaje para que éste recupere ciertos valores románticos y allí jardineros como Joseph Paxton , con quién arranca la idea de gran parque libre que llegara al Central Park americano, planteará que el paisaje debe imitar lo natural en la forma de una ilusión subjetiva, buscando que el sujeto reinstale una relación emocional y afectiva con un paisaje que aunque artificial o construído, parezca natural o espontáneo.

Los  trabajos paisajísticos de Lancelot Capability Brown rematan y culminan la tradición del picturesque británico forjado con las ideas teóricas de tratadistas conservadores como Hogarth , Burke o Addison generalmente sostenidas desde el periódico The Spectator como mencionamos arriba y a la que adherían personajes como Daniel Defoe, el autor del Robinson Crusoe y cultor encendido de un retorno a la naturaleza que podía recuperar en Gran Bretaña la tradición celta y aun el espíritu silvestre de los griegos pero nunca la matriz de dramática afectación formal de los territorios de la influencia romana y francesa; terratenientes aficionados como Payne Knight y Uvedale Price se dedicaron amateurísticamente a acondicionar sus campos según estas prescripciones. 

Brown (1716-1783) era un jardinero pragmático y le interesaban las forestaciones silvestres de cada región, utilizaba el haw haw (zanjas semiocultas) en lugar de los cercos, solía acompañar a sus brigadas de trabajo en el campo y recomendaba hacer jardines que aunque siendo parte de los palacios solariegos, tuvieran áreas productivas asi como bosques nuevos y no exhóticos que a futuro dieran maderas utilizables. También se ocupó de rediseños o agregados cuya intención principal era anglificar y desordenar la anterior tradición algo acartonada del palladianismo inglés.
En  sus muchos trabajos tales como el Croome Park, 1785, o la organización paisajístico-territorial del Stowe Castle, 1783, destaca la cualidad empírica de Brown y su aportación crítica al jardin francais, lo que sin embargo no hace que su manera de proyectar fuera menos compleja, ya que toda su característica de espontaneidad natural es fruto de cuidadosos trabajos escénicos: lo rústico no es natural sino impostado. 

El temprano modelo del serpentine style que Paxton instaura en su diseño del Birkenhead Park en Manchester, iniciado en 1834 y concluído casi dos décadas mas tarde, propone por vez primera, un esquema libre y espontáneo, segregado del rígido geometrismo  francés y con la voluntad de reintroducir en el corazón de la ciudad, una pieza evocativa de la naturaleza que ahora aparecía muy lejana de la vida cotidiana. 

El parque urbano iba a significar un fragmento de recordación de aquella naturaleza, una oportunidad para investigaciones biológicas y un espacio de educación –más que de recreación- social. Paralelamente demostraba que perder unas hectáreas centrales se compensaba con creces con el aumento de renta del suelo circundante.Frederick Olmsted conoció Birkenhead y con tales ideas asi como con la ayuda del paisajista inglés Calvin Vaux, se le ocurrió la idea del Central Park neoyorquino, que en su largo debate permitió que su diseñador abordara un paso previo en su Prospect Park de Brooklin.

Esa tradición inglesa progresivamente apartada  del modelo francés y con algunas expresiones teóricas como las publicaciones de fines del XVIII de Payne Knight (An analitical enquiry into the principles of taste, 1794), Uvedale Price (Essays on the Picturesque, 1795) y un poco mas tarde el escrito de Humprey Repton (Observations on the Theory and Practice of the Landscape Gardening, 1803) quién repara que hay que construir jardines iguales a los que pintan los pintores, iba a recaer finalmente en un interés por extrapolar esas experiencias privadas en algunos espacios semipúblicos o públicos en los suburbios jardín victorianos, tareas en las que iba a destacar el tratadista John Loudon (Encyclopedia of Gardening, 1822 y la edición en esos años de la primera revista de jardinería, The Gardener’ s Magazine)  y en especial, el jardinero y constructor de invernaderos Joseph Paxton que mas tarde  se haría célebre por el diseño del Crystal Palace en 1851. 

Paxton abogaba por parques públicos y había montado una organización que acopiaba donaciones para hacer esos parques por suscripción pública además de lanzar también su publicación periódica Horticultor Register.  

La obra de Olmsted -americano de formación europea que visita y estudia los trabajos de Paxton- y el inglés Vaux  iba a culminar en el Central Park ( parque que se inicia con la compra de la tierra por el prefecto Kingsland en 1851 y el proyecto Greensward de Olmsted/Vaux que gana el concurso llamado en 1858 y luego dirijen los trabajos  hasta su terminación hacia 1870)  pero más genéricamente en el montaje de una tradición
 que confirma la línea teórica del pensamiento Golden Day (Emerson, Thoreau), la utopía de la democacia individualista consumada en el retorno a lo natural –que vincula el ideario del afrancesado Jefferson con la conquista de la frontera– y los primeros incidentes de renaturalización de lo urbano en la construcción de rural cemeteries como Greenwood en Brooklin muy cerca del Prospect Park ya citado. 

Hay clara incidencia del serpentine design en la voluntad de proceder a deslindar completamente el maquinismo abstracto de lo urbano respecto de la organicidad natural: el parque Prospect
 de poco mas de 400 hectáreas incluye The Long Meadow, el mas grande lago artificial urbano construído en USA dentro de un parque, de 36 hectáreas de superficie y varios componentes como un zoo experimental y el llamado Audubon Center para la conservación vegetal. 

En su momento fue un proyecto bastante oneroso –costó cerca de 9 millones de dólares, casi en partes iguales los fondos de expropiación y construcción– lo que buscó paliarse con la habilitación de parcelas preferenciales frontales al nuevo parque aunque no pudo evitar acciones del célebre operador inmobiliario neoyorquino de los 40, Robert Moses, que ahora busca rehabilitar en un retorno al proyecto original un grupo llamado Prospect Park Alliance, activo desde los 90. El parque se planteó según un Report de Olmsted escrito en 1865 donde valoraba la condición natural del lugar –la última estribación de las antiguas morrenas geológicas neoyorquinas en el sitio Prospect Hill– y la densidad cultural del área, escenario de la batalla independentista de Long Island.

La tradición inglesa llega a USA –no sólo en el Central y el Prospect Park y en la idea del cementerio parque– sino también en otras novedades como los parques nacionales naturales (el primero es de fines del XIX: Yellowstone) y en actuaciones como las de Benton MacKaye quién en su Apalacchian Trail  se planteará descubrir un itinerario y proponer una idea de paisaje como  memoria y reserva: memoria como lugar de recuperación de identidad nacional y reserva como área manejada para que no se extingan cualidades de paisaje. También aquí se redita la noción de una fuerte identificación topofílica entre sujeto/comunidad con el topos.                   

MacKaye no solo evoca la fuerte frontier culture de los expedicionarios que investigaban el vasto territorio americano en busca de panoramas pero también de espacios susceptibles de explotación sino que también fue uno de los fundadores de la importante Regional Planning American Association, que junto a otros miembros célebres como Lewis Mumford o Clarence Stein iban a desarrollar no sólo una fuerte crítica a lo tecno-urbano sino que iban a continuar con planteos relacionados con esquemas territoriales (el sistema del Tennessee Valley fue uno de sus ejes). 

El mismo MacKaye, ingeniero forestal de profesión, había trabajado en un asentamiento innovativo para Henry Ford dentro de la TVA –el enclave de Muscle Shoals– hasta que en 1921 escribe las pocas páginas en que propone el Appalachian Trail, un espacio lineal de casi  1500 kilómetros que tenía que convertirse en un recorrido –trail– casi patriótico y que contenía según su análisis, mas de una decena de áreas naturales de alta calidad que debían convertirse en parques nacionales (cosa que ocurrió) y que asimismo contenía las reservas minerales, madereras y de agua fósil de las que dependería todo el desarrollo del frente urbano de la East Coast (y esos reservorios se convirtieron en áreas de propiedad estatal y asi siguen). La acción de MacKaye –especialista en lo que llamaba timber mining, minería maderera– es sin embargo  contradictoria; para algunos es un avanzado ecoproyectista, para otros, representante del pensamiento mas elitista y conservador. 
MacKaye, después de muchos recorridos, escribe su artículo en 1921
 proponiendo reconocer este sendero de cresta que atraviesa los Apalaches uniendo Canada y Virginia. Lo considera un frente de expansión para la necesaria activación de la economía y la recuperación de valores ancestrales al hablar de tres objetivos (recreación, salud y empleo) organizados en relación a tres cualidades o componentes (perspectivas paisajísticas, oxígeno y producción de maderas para la construcción). Habla de que debe repoblarse una ruralidad perdida y piensa que se pueden ocupar 25 millones de acres para que se creen unos nuevos 40000 puestos de trabajo. 

El proyecto fue asumido como uno de los referentes del planeamiento regional que postulaba la RPAA, se iba a usar para desarrollar numerosos parques nacionales y para definir reservorios de madera silvestre y agua fósil consideradas estratégicas para la sustentabilidad del frente urbano que está al piedemonte y que incluye ciudades como Washington, Baltimore, Nueva York, Filadefia y Boston. En 1979 se creó la ONG Benton MacKaye Trail (BMT) que promueve recorridos pautados en un trayecto de 480 kilómetros.

Dentro del tema de reintegrar naturaleza dentro de la dominante tecnificación de la ciudad moderna emerge un tipo de paisajismo –por ejemplo en el grupo holandés West 8– en que los proyectos de paisaje son estratégicos para la revitalización urbana, para alcanzar una suerte de reurbanidad que opere a favor de la recalificacion de la centralidad urbana con fragmentos híbridos ( mezcla de componentes naturales-culturales) donde nace la noción mas reciente de paisajes culturales, tarea de expertos en material natural pero a la vez, de cientistas y activistas sociales.

El citado grupo holandés, radicado en Rotterdam  y liderado por Adriaan Geuze viene realizando la práctica mas significativa de landscape architecture europea desde una formación básica de arquitectos convencionales, lo que emerge en muchos de sus trabajos, mas cercanos al concepto de proyecto de restructuración urbana que a puras acciones paisajísticas ligadas al menos a componentes mas naturales salvo en el caso de Singapur, donde desarrollan el perfil de paisajistas dentro del plan general One North a cargo de Zaha Hadid. Si en la mayoría de sus intervenciones destaca una idea de paisaje dominantemente cultural –como es el caso de la seca e industrial plaza de Schouwburgplein, Rótterdam, 2004 , que tiene vastas superficies cementadas y unos artefactos lumínicos que evocan grúas portuarias pero también unas montañas revestidas de rosas evocando los bombardeos que sufrió este sitio en la II Guerra-  Buona Vista resulta en cambio un detallado intento de trabajar el acondicionamiento del espacio público utilizando la compleja oferta vegetal tropical del sudeste asiático y dentro del modelo green city que inspira la política de desarrollo de esta ciudad-estado.
La acción artística –y el producto consecuente, la obra de arte– es el registro de todo el proceso, ya que el objeto en si es transitorio, casual y relativamente evanescente concluído el control que el artista tiene del territorio intervenido, pero la misma tiene la virtud de poner en evidencia la condición fundante u originaria (en un sentido que podría entenderse como heideggeriano) del hacer propio del arte, que es ante todo tomar conciencia del territorio natural
.

De tales prácticas  emergen landscapes architects –que es una formación específica en USA iniciada en Harvard a fines del siglo XIX– como Peter Walker quién realizara intervenciones tales como el Jardín de Solanas, Texas entre 1984-93, la Plaza Fuente de Los Niños en San Diego, de 1998 o el Parque Tanner en Portland, en 2002. Walker dirige quizá una de las oficinas mas grandes exclusivamente dedicada al diseño paisajístico con sede en Berkeley y mas de 80 especialistas en su nómina. 

Es responsable de obras tales como el Sydney Walton Square en San Francisco, el Ashaikawa Riverfront o el Triangle Park de Saint Louis, proyectos en los que predomina un alto interés por la integración  de gestos paisajísticos muy geométricos y cercanos a discursos como los propios de los proyectos arquitectónicos. 

En otros casos como el proyecto Saitana en Japón, ahora en construcción, las ideas son por el contrario estrechamente vinculadas a ideas ecosistémicas y de potenciamiento del locus natural y en el caso del Milleniun Park, hecho para las olimpíadas australianas de 2000 en Sydney –una operación de mas de mil acres de extensión– el concepto va en línea con el montaje de un parque metropolitano de una envergadura casi inexistente durante el siglo XX
.

En esta línea destaca en Europa la acción de Jacques Simon, por ejemplo en las llamadas intervenciones paisajísticas efímeras, de 1990 –una serie de escrituras territoriales sobre predios de explotación agrícola – o el Parque Saint John Perse, en Reims, 1970, donde se trata el tema de la naturaleza exangüe o amorfa, mas que el intento de reeditar geometrías regularizadas.

Simon devino de la práctica de la arquitectura paisajística –de la cuál el mencionado Parque Saint John Perse hecho junto a quizá el mas importante paisajista francés, Michel Courajoud, es un referente importante, como se dice arriba, en la búsqueda de un paisajismo casual, lo mas natural posible o lo mas distante del forzamiento proyectual de una acción demasiado regulada por la geometría– a lo que llamó articulture, una fusión de acciones proyectuales y comunicativas operando con la materialidad rural de campos agrícolas cultivados que en definitiva abren una perspectiva renovadora dentro del espectro de actuaciones que definen acciones ecoproyectuales mas o menos vinculadas a materiales naturales y en rigor, a largas cadenas de mediaciones y culturalizaciones, ya que de eso se trata la agricultura, tampoco una actividad que pueda ser entendida como natural.

En casos de paisajistas como Ian McHarg, Dan Killey o Geoges Hargreaves la actuación paisajística aparece como intento de rescate de la naturaleza extinguida o dañada, como estrategia de remediación en las que la producción de paisaje debe entenderse  como el uso de biomas (como los humedales) y en que la acción a llevar adelante es de carácter remedial (como el célebre caso alemán del Emscher Park).

La obra de Lawrence Halprin oscila entre diversos trabajos de paisajismo, planeamiento geográfico (como la selección del sitio donde se construiría el condominio Sea Ranch, en la costa norte de California), organización de eventos (como el Mardi Gras, carnaval de New Orleans que produjo y diseñó por muchos años) y diseño y montaje de metodologías de diseño participativo (entre los  que figuran los libros RSVP y Taking Part )
. 

En sus actuaciones paisajistas se encuentran intervenciones como el Heritage Plaza en Fort Worth, de 1976, que fue pensado como espacio evocativo de la identidad lugareña y concebido entonces conjugando motivos ligados al verde y al agua según se manifiesta en la región, a lo que se agregan referencias vinculadas a la historia local o la llamada Lovejoy Fountain, en Portland, 2002 , donde vuelve a experimentar con asociaciones de agua y piedra, evocaciones de mundos naturales que despliegan estímulos de memoria local . 

Quizá de manera opuesta a Walker, los trabajos de Hargreaves, también a cargo de una oficina grande, se dedican a acciones menos artificiales o culturales o mas ligadas a trabajar con los materiales naturales como en Bixbee, que es un parque en San Francisco hecho para remediar un viejo terreno de relleno sanitario desafectado. 

Ha realizado además muchas intervenciones ligadas a recuperaciones de la calidad natural y paisajística de riverfronts, como en el caso de Crissy Field en Presidio, San Francisco, el borde del Rio Guadalupe en San José, California, la ribera del Rio Ohio en Cincinnati o el plan de manejo del Rio Trinity en Texas
.
Los trabajos de Martha Schwartz derivan entre intervenciones muy cercanas al espíritu del land art minimalista y operaciones urbanísticas: a veces como en el Exchange Park en Manchester ambos perfiles se entrecruzan en diversas escalas de resolución del proyecto. En el trabajo para la ciudad Kitagata  –un emprendimiento gender en que se convocó únicamente a proyectistas mujeres, además de Schwartz a Takahashi, Sejima, Hawley y Diller–  realizó una especie de catálogo o caja de esencias de componentes de la tradición del jardín japonés, incluyéndose versiones condensadas de jardines de cerezas, piedras, bambú, agua y un modelo four seasons que explica las mutaciones anuales. 

En el caso de sus jardines de los Docklands de Dublín –proyecto de 2002– la idea es reinsertar en el área la vegetación originaria pero dentro de unas vastas cajas de  cemento y metal que aluden a las construcciones generadas por el avance de la urbanidad hipertécnica.              

Las intervenciones de Michael Van Valkenburgh atraviesan un espectro complejo que aúna diseño de jardines, arquitectura y arte conceptual. Esta  tendencia queda revelada en trabajos como sus jardines de hielo o de fuego: este último es el caso del jardín de la empresa General Mills el cuál es rozado/tumbado/quemado una vez por año usándose esa modalidad de cultivo y reverdecimiento de áreas vegetales tropicales. 

En el caso de la intervención para un segmento del parque lineal costero conmemorativo del bicentenario en Boston, la propuesta de Van Valkenburgh remite a proponer una experiencia constelada de una sucesión de eventos o fenómenos que eslabonan una experiencia de gran incidencia aleatoria y abierta a cada perceptor/usuario. 

Este paisajista –que tiene intereses o temáticas afines a las de los land-artists como sus trabajos con hielo o fuego- también incursionó en un proyecto participativo, el llamado Kraus Campo , hecho con alumnos de la Carnegie Mellon University en 2002 y que es una reflexión sobre elementos conceptuales del paisaje como forma, color, textura, etc. 
También en el sentido de operaciones de rescate de calidades territoriales perdidas o en riesgo se puede mencionar el trabajo de la sociedad de paisajistas Mia&Lehrer en el caso de la restauración territorial de ex campo petrolero en Baldwin Hills, California, 1998-05 o en el caso, de actuaciones mas bien preventivas, el caso del Parco Agricola Milano Sud, un semi-anillo que opera de cintura agrícola de Milán que incluye a mas de 1400 establecimientos agroproductivos en una superficie de 46000 hectáreas  que fuera instituída por la Provincia de Milán como área tutelada y gestionada desde 1990 . Este caso es mas bien una gran operación de control y manejo antes que de acciones interventivas.

Es a través de Humboldt que América será objeto de conocimiento científico de interés europeo y sus observaciones se suman al debate que desde su descubrimiento se había planteado en relación a su estado de naturaleza, celebrado y quizá valorado por Montaigne y hasta por el Shakespeare de La Tempestad, su última pieza teatral, de 1611 (si es que sus figuras arquetípicas Próspero, Ariel y Calibán refieren a América puesto que podrían también aludir a Africa) tanto como denostado por Buffon y Hégel, en tanto territorio de barbarie por exceso de naturaleza y ausencia de rasgos culturales.

Desde luego que el aspecto de exceso de naturaleza impregnará buena parte del pensamiento engendrado en América como la propia interpretación de los héroes shakesperianos en el Ariel del uruguayo José  Rodó (1900) hasta el Calibán del cubano Roberto Fernández Retamar (1971), éste valorando a Calibán –palabra que el inglés compone entre caníbal y caribe- que representa lo americano, expresión de apego a lo terrenal que también le otorgaron el socialista Anibal Ponce o el poeta caribeño Aimé Cesaire y que por lo demás parece que Shakespeare extrajo de Montaigne.

El Facundo sarmientino subtitulado Civilización y Barbarie e impreso en 1845 completa este muestreo y presenta tanto el  rechazo a los personajes de la tierra, los gauchos bárbaros, tanto como una suerte de atracción y respeto por sus prácticas (por ejemplo, las del rastreador o lector de los signos del territorio) y valores e instaurando si se quiere, un punto central de repulsión y deseo en torno de lo natural americano, que atraviesa toda su historia y permea todas sus expresiones culturales. 

De modo que por una parte sería claro reconocer el predominio de lo natural en la vida americana asi como considerarlo un defecto de progreso, situación en la que no incurre por ejemplo el cubano José Lezama Lima pero sí el mexicano Octavio Paz.

Si el debate sobre nauraleza dominante o excluyente también atraviesa la primera y política confrontación entre colonizadores y conquistados (representados en los Juicios de Valladolid de 1550 respectivamente por el abogado real fray Ginés de Sepúlveda y el fray Bartolomé de las Casas a nombre de los aborígenes en que los primeros negaban humanidad por abundancia de naturaleza a esos hombrecillos, homúnculos, casi monos para asegurar la conquista cuya juridicidad dependía de apropiarse de lo natural in-humano o sin dueño y contra lo que Pablo III en su bula Sublimis Deus de 1537 había dictaminado: Nos, que aunque indignos, ejercemos en la tierra el poder de Nuestro Señor… consideramos sin embargo que los indios son verdaderos hombres y que no solo son capaces de entender la fe católica, sino que, de acuerdo con nuestras informaciones, se hallan deseosos de recibirla , lo cierto es que la voluntad política de la conquista onnubilaba a los pensantes europeos incluso a aquellos que como Francisco Vitoria esgrimían las últimas flexiones del derecho natural tomista lo cuál no lo inhibía para declarar cosas como éstas: Esos bárbaros, aunque, como se ha dicho, no sean del todo incapaces, distan, sin embargo, tan poco de los retrasados mentales que parece no son idóneos para constituir y administrar una república legítima dentro de los límites humanos y políticos. Por lo cual no tienen leyes adecuadas, ni magistrados, ni siquiera son suficientemente capaces para gobernar la familia. Hasta carecen de ciencias y artes, no sólo liberales sino también mecánicas, y de una agricultura diligente, de artesanías y de otras muchas comodidades que son hasta necesarias para la vida humana.

Desde luego que las experiencias de los pueblos originarios antes de la conquista habían desarrollado un estatuto de poder y saber bastante sofisticado a pesar o mas bien, debido a que se basaba en el poder simbólico y ritual de religiones de la tierra, panteísmos diversos que daban pie a maniobras prudentes aunque técnicamente ambiciosas de antropizar esas naturalezas según se advierte en los sofisticados emprendimientos hídricos o agronómicos y hasta en una pasión observable sobre innumerables  toponimias o modos de nombrar lo territorial invistiéndolo de resonancias míticas asi como tales manejos del agua y los cultivos desembocaban a la vez en una modelación técnica de naturaleza tanto como en su divinización, por ejemplo como se registra en el Popol Vuh de los quichés alrededor del mito del  demonio blanco, que sería el mito del maíz.

La relevancia religiosa y a la vez práctica o política otorgada a la naturaleza (y su subjetivización en torno de un parnaso que divinizaba sus rasgos según se advierte en dioses como Inti – el sol o Illapa- el trueno, etc.) no desembocaba simbólicamente en una producción de cultura monumental sino al revés en multiplicadas experiencias de intensa relación empática entre sujetos y territorios como ocurría en las derivas y peregrinaciones de paisaje: las prácticas de viaje de formación para explorar los efectos iluminadores de alucinógenos que practicaban y aun practican los huicholes de Jalisco son justamente lo opuesto a la idea de monumento y sus prácticas de intensificación de la implicación en lo natural los acercan al mencionado y críptico saber de los lectores de territorio mediadas, instruídas y dirigidas por la conducción de unos chamanes-sacerdotes-baqueanos, los marakames. 

Es decir, cultura mediada por naturaleza, como por otra parte alcanzó a determinar la índole de anti-monumentos como las huacas preincaicas y su instalación en redes territoriales y que son obras artificiales para enterratorios que sin embargo se disimulan debajo de un montículo natural ingresando asi a un estadio de invisibilidad por su casi completa disolución en naturaleza. Expresiones cúlticas complejas anteriores al siglo I antes de Cristo, como las de los mochicas de las huacas del Sol y de la Luna, cerca de Trujillo en Perú, que son por completo subterráneas. La huaca del Sol que tiene mas de 40 metros de altura y una planta de 230 por 140, según registros criptográficos acumuló los 130 millones de adobe que la componen mediante el trabajo de un cuarto de millón de operarios que hicieron el complejo en solamente tres días.  

En el libro de Teresa Gisbert
,  El Paraíso de los Pájaros Parlantes  en el capítulo de ese nombre -pp.149-181- se ofrece una buena introducción a los aspectos que conectan evangelización y naturaleza, dentro de la voluntad ideológica imperial general de desterrar todo vestigio idolátrico de cultos panteístas precisamente ligados a entender lo natural como sobre-natural en tanto fuente de las creencias religiosas. De allí que no se vacila en retornar a ciertos tópicos medievales como la identificación de María y la liturgia mariana con la referencia al hortus conclusus monástico.  

El célebre memorial de Felipe Guamán Poma de Ayala (supuestamente mestizo de ascendencia incaica al servicio del sistema colonial de recaudación de impuestos) dirigido a Felipe III -a quién nunca le llegó- para dar cuenta de aquello que se corría riesgo de perder, es decir los logros incaicos, incluye en su peculiar sistema de láminas comentadas una voluntad de dejar registro iconológico completo de la cultura que pretende describir y en tal conjunto así como hay conocidas series dedicadas a mostrar las ciudades de la región o las prácticas de los diferentes trabajos y actividades, hay tambien referencias descriptivas de sus lecturas de naturaleza, dentro de sus casi 4000 dibujos de página completa que componen la Nueva Corónica y Buen Gobierno, cuya escritura concluye en 1615.                 

La actitud cronista de Guamán es sintomática de una voluntad americana precolombina muy interesada en la producción de registros como los que los europeos luego llamarán códices, típicos de las culturas quiché de Mesoamérica que se interesaban primordialmente en documentar las  historias de personajes relevantes de las respectivas sagas gobernantes en sus territorios, indicando su movilidad a la búsqueda de mejores condiciones de asentamiento y siempre muy detallista en la descripción de las características naturales. 

En los escenarios andinos los estudios de Rolena Adorno
 sobre la Nueva Coronica o en mayor despliegue a la búsqueda de lo natural en el trasfondo de la literatura americana en su De Guangane a Macondo. Estudios de literatura hispanoamericana
 en que une la región imaginaria de Guangane, especie de paraíso que Garcilaso ubica en su sitio imaginado de La Florida, con la región mítica de García Márquez  y los del Henrique Urbano (en su página web idolátrica se insertan sus ensayos Idolos, figuras, imágenes. La representación como discurso ideológico y Tanki Onkay y mesianismo andino en el el siglo XVI) sobre las fusiones o confrontaciones entre lo autóctono y lo moderno, que también encaró Rodolfo Kusch
 en Geocultura del hombre americano) se ocupan asimismo de destacar la preponderancia de la naturaleza en la vida y en el imaginario simbólico de los pueblos originarios, siempre extremadamente atentos a los signos de la naturaleza tanto como desconfiados de los controles técnicos de la misma.

En Sudamérica también florecieron filósofos de lo natural, quizá no tan unilateralmente orientados a hipervalorar lo natural-territorial ni tampoco articulados a proyectos políticos pero si que observaron y valoraron esa dimensión como cualidad fundadora de una posible identidad tales como el Sarmiento del Facundo, William Hudson, Carlos Astrada, Ezequiel Martínez Estrada, Rodolfo Kusch, Félix Schwartzman,  Leopoldo Zea, Enrique Dussel, Gilberto Freyre, Jose  Lezama Lima, Darcy Ribeyro.

Algunos episodios americanos resaltan la voluntad de fundir o mezclar arte y naturaleza como por ejemplo el surrealista proyecto de Xilitla en Las Pozas, México, llevado adelante por el excéntrico mecenas y poeta surrealista inglés Edward James hacia 1970 con la ayuda de artesanos y campesinos como Plutarco Gastellú y José Aguilar que implantaron en sus 32 hectáreas unas treinta mil orquídeas y diferentes construcciones como un homenaje a Ernst o la llamada Casa de los Peristilos dentro de un utópico propósito de fundar un Jardín del Edén como una vuelta reverenciadora del territorio ajena a las apetencias funcionales o utilitarias y disponiendo criterios de la estética moderna para desarrollar un proyecto de paisaje.        

Y también la conocida aficción de Luis  Barragán por el arte de jardines y sus actuaciones  en El Pedregal  o la larga actividad de Roberto Burle-Marx, Lucio Costa o el proyecto de Oscar Niemeyer en Pampulha, proyectos en/con naturaleza y materiales naturales de Lina Bo Bardi, las indagaciones y experimentaciones con la guadua colombiana desarrolladas por  Simon Vélez, los trabajos basados en explotar la condición de locus naturales de German Del Sol y hasta algunas intervenciones revitalizadoras de actividades productivas del vino y el aceite en proyectos de Bórmida&Yanzón, Ana Etkin o Gullermo Hevia, etc. 

Por mucho tiempo –Hégel, Humboldt y Marx mediante y nuestra a menudo  complacencia de búsqueda  de identidad, por otra parte, necesaria o funcional al modelo de la dependencia–  América fue sobre todo y casi nada más, Naturaleza. 

Naturaleza in extremis, hylea, exceso, rotundidad feliz, en autores taciturnos como Rodolfo Kusch o José María Arguedas o en pensadores románticos como Alejo Carpenter, José Lezama Lima o Gilberto Freyre. Toda cultura genuina lo era si traducía, evocaba o tematizaba lo natural, como si aquella inasible identidad rastreable en los ancestros, obligaba a mantener una cosmogonía numinosa, una posición defensiva y respetuosa de lo natural excesivo. 

Había necesidades y oportunidades políticas, en todo caso bien aprovechadas por artistas como Pablo Neruda o Wilfredo Lam, pero la idea de una estética acorralada por el territorio empezó a resultar estrecha, no sólo por el impacto global aun con su heterogeneidad de acceso a bienes y servicios pero con creciente homogeneidad de consumos sino sobre todo por la progresiva hibridación de las culturas urbanas americanas. Las estéticas vegetales o rurales casi quedaron como vestigios conservadores y en cambio nació una mezcla turbulenta de massmediatización propia de tribus urbanas, con shoppings, barras bravas, políticas paternalistas, violencias de las pobrezas y desaparición del espacio público. 

A la escala de desarrollar propuestas americanas de paisaje territorial y urbano a veces cerca de proponer criterios ecoproyectuales, destacan las experiencias del chileno German del Sol y del brasileño Roberto Burle Marx.

Del Sol acompaña sus proyectos con unos textos bastante peculiares, en este caso con una breve descripción casi técnica de sus Termas de Puritama: Bañarse en una terma, tal vez sea la mejor actividad que se puede hacer al aire libre con gusto todos los días del año, porque está en su plenitud en el frescor del bosque si es verano, o si amanece, llueve, nieva, o empieza a oscurecer. El proyecto consiste en habilitar unas fuentes de agua caliente termal; sesenta y tantas fuentes de pura agua caliente termal, que suman más de 15 litros por segundo y que brotan naturalmente a 80° de temperatura, en una quebrada casi inaccesible, en medio de los bosques nativos del Parque Nacional Volcán Villarrica, en el kilómetro 13,5 del camino de Coñaripe a Pucón.

En este sentido el proyecto empieza con el descubrimiento de los materiales potenciales del proyecto, en este caso, componentes o atributos de un sitio natural que tiene que ser descubierto, evaluado, negociado, etc. El proyecto no sólo arranca definiéndose un marco de viabilidad – obtener el dominio del sitio, establecer si cabe, las formas de negociación respecto de los organismos que controlan esos sitios si fuésen de carácter tutelado, etc.- sino abriendo una instancia de conocimiento y aprendizaje, donde hay que re-conocer, relevar, medir, recoger y ensamblar opiniones de expertos o de pobladores locales, etc. 

En ambas tareas, bien distintas a las habituales de un proyectista mas convencional, Del Sol participa y a menudo actúa como motorizador de los emprendimientos. Fue por ejemplo, ejecutivo a cargo de los hoteles de la cadena Explora y según el menciona, tal tarea no fue el punto de arranque sino otra consecuencia del proceso de desarrollo. 

La Terma Geométrica permite experimentar / la seducción primitiva de purificarse con agua / o encendiendo fuego / y dejarse llevar por su constante movimiento / que retiene y calma.

La geometría destaca lo que es natural / y lo separa de lo construido / Esta característica distingue a este lugar / y quizá, lo hace irrepetible para bien.
Este registro escrito describe algunas instancias del proyecto que lo acerca al dispositivo zen explícitamente visible en los trabajos del ecoproyectista japonés Tadeo Ando, quién también proyecta sólo si encuentra resonancias con los lugares en que le encargan trabajos. El proyecto desde esa perspectiva, sólo puede resultar logrado si alcanza un grado de fusión con el territorio y paisaje de soporte; el paisaje –usando la concepción europea de esta noción– sólo resultará logrado si la nueva intervención encuentra el sentido procesual del desarrollo de la matriz natural ya existente. 

En otro texto
 que acompaña la presentación de entre otros proyectos, las Termas Geométricas, en similar estilo narrativo dice Del Sol lo siguiente:

El privilegio en las Termas Geométricas es en cambio/bañarse en una piscina de piedra / llena con pura agua caliente termal/ en medio de la naturaleza brutal. / Hacer arquitectura, es hacer que ese goce vital / alcance su esplendor en ese lugar. / Ese era el objetivo que la arquitectura debía cumplir / con una precisión poética. Es decir, que sea una experiencia común y evidente/Aunque parezca contradictorio con lo antes dicho, / dibujamos todo con extrema precisión. / Pero, además, tratamos de incorporar el error, / y el cambio que hay en la construcción. / Es como hacer un vestido de lino: Adolfo Domínguez, / dice que piensa en el vestido de lino siempre arrugado, / no planchado; porque planchado va a estar cinco minutos. / El vestido y su tela son la misma cosa, / el vestido recibe su belleza y dignidad / de lo que hacen de la tela, / el ingenio y las manos del modisto./ El material con el que se construye, / es indisoluble de la obra.
En estos pasajes aparecen ideas ligadas al gusto, a la recepción del objeto proyectado – esa instalación posada sobre una matriz de paisaje – fuera de prejuicios de uso y percepción y potenciándose tal vez el modo popular, local o ancestral de valoración de un lugar. Y la referencia a los casual suits de Domínguez alude a otra idea que es la de uso, deformación, consumo estetizado e incorporación prevista del modo que el tiempo de-forma lo instantáneo. 

Roberto Burle Marx osciló entre las artes (que estudió con Costa y Portinari) y el paisajismo, desde su inicial deslumbramiento con el Botánico de Dalhem en Berlin además de conocer las experiencias de arte y cultura afrancesada tanto en viajes formativos a Paris como a las tareas urbano-paisajísticas habituales en Brasil que si bien las admiraba, se apresuraría a rebatirlas en los pequeños jardines cariocas que haría para Warchavchik y Costa, en sus trabajos de jefe de forestación urbana en Recife en los 40 o en su tarea junto a Niemeyer en el jardin del MES de Rio y en Pampulha. 

Toda esa práctica estuvo siempre nutrida de un programado y casi científico (o nada romántico)   descubrimiento de lo propio-natural asi como una ingente voluntad de devenir coleccionista de cosas vivas, que para él eran tanto los elementos naturales como los objetos del arte popular. Alternando con sus trabajos solía realizar varias expediciones de selva al año, en una de las cuáles se muere Rino Levi (arquitecto para quien hizo el jardin de la Casa Gomes y uno de los colegas de su proyecto etno-ecológico). 

En 1949, ya sin saber dónde instalar semejante coleccionismo, compra una finca de casi 37 hectáreas en Sao Antonio da Bica, Barra de Guaratiba, cerca de Rio, que incluía además de áreas naturales una casa y una capilla del siglo XVII que se propondrá restaurar así como usando ensamblajes de diferentes piezas de obras en ruinas arma su casa-taller en la que vivirá desde 1973 hasta su muerte en 1994.            

Casi una década antes de su deceso había donado el sitio para que fuera un monumento nacional que pasó a llamarse Sitio Burle Marx, donde en 1999 se reinauguró restaurada y sistematizada su casa-taller.  

El Sitio alberga mas de 3200 piezas de la colección de Burle de arte y artesanías populares y por supuesto es una especie de muestrario del Brasil tropical con unos 2 millones de ejemplares vegetales de casi 3500 especies, especialmente palmas y bromeliáceas, que eran sus preferidas.    

Cuando acomete este proyecto pensado como una cosa viva, fluyente y redefinida permanentemente (incluso por sus propios avances autocognitivos en el aprendizaje de la biología natural) Burle sabe que se trata de un taller mas que de un museo y expresa su temor sobre el futuro de los proyectos vivos, de hecho sabe que en una década sobrevivirá una décima parte del material y çel ya no estará para decidir que reponer. 

En el fondo se trata de la pregunta americana humboldtiana, que el científico resolvió documentando lo natural, no poseyéndolo ni manipulándolo. Burle también se preguntaba de que manera era posible articular una práctica y un saber individual (el suyo: también o sobre todo, una sensibilidad subjetiva) con las cuestiones colectivas, no sólo para seguir gestionando el futuro de su laboratorio sino incluso para elementales tareas de mantenimiento. 

Pregunta cuya respuesta  da a su experiencia una reiterada referencia al eterno comienzo de la urbanidad en la situación americana, a la acuciosa incertidumbre sobre el destino de las cosas desaparecidas y los sujetos que las inventaron y sostuvieron. Y  también a como sigue siendo precaria la ecodiversidad natural y la vida activa de los ecoproyectos.

7
VIVIENDA & PROYECTO
Apuntes retros-pros-pectivos sobre el Housing
Avant propos

Proponemos iniciar la consideración de la relación entre vivienda y proyecto mediante el análisis comparativo de relaciones y diferencias en que dicha relación se expresaría en las escenas eurocéntrica y americana según los postulados del siguiente gráfico:

Un primer interrogante respecto de la esfera integrativa o comprehensiva del concepto de vivienda (o si se quiere, esas expresiones comunes en la modernidad como vivienda popular, vivienda social, etc.) es confrontarla con la idea que en inglés se denomina housing y que parece referir mas a una acción o serie de acciones que a un objeto o serie de objetos.

Acción o sistema psico-social de acciones que refieren a múltiples prácticas relacionadas a la cotidianeidad de la vida urbana que van allá de algunas delimitaciones clásicas de la esfera de la arquitectura, desde su centramiento en la provisión de dotaciones edilicias hasta las categorizaciones tipo-topológicas de esas dotaciones. Digamos genéricamente que la institución-arquitectura pareciera muy articulada a las ideas gravitatorias de la revolución industrial y a lo sumo, de las cadenas de montajes y economía de stock del fordismo, pero todavía desorientada frente a la irrupción del paradigma posfordista que licúa geografías y acelera los movimientos de radicación física de capital.               

Qué es el housing en español, acaso viviendeo o viviendar, no tenemos verbos referidos a las acciones de producir, consumir o usar esos objetos llamados viviendas
 ? Se trata pués en pleno sentido común de apuntar  los límites de la noción de vivienda y lo inabarcable en términos puramente objetuales  de la noción de habitabilidad. Traduciríamos housing como hábitat, que por otra parte remite a un término latino de origen biologista? Pero en tal caso debe reconocerse una cierta inercia del hábitat – como soporte o plataforma habitable frente a la dinámica del habitar – como aquél campo que refiere a la dimensión socio-subjetiva de la funcionalidad en sentido amplio, que deviene de las acciones habitativas. Podríamos pués, adscribir la idea de housing a un campo que relaciona lo físico del hábitat con lo funcional-prestacional del habitar?     

Percibiríamos en tal proposición relacional o articulatoria cierto filamento ambientalista puesto que tal relación HT<>HR ha sido propuesta como relación ambiental o  como cierta forma de traducir a la dimensión mas bien urbana o avanzadamente artificializada de aquella proposición mas básica o general que define la noción de ambiente como relación entre naturaleza y sociedad, distinguiendo así de paso, la idea de ambiente de la de ecosistema, que remite mas bien a la naturaleza que articula un medio o soporte abiótico con un universo biótico (incluyendo al hombre pero como especie biológica no como ente cultural). 

La proposición relacional HT<>HR reintroduce a la vez una formulación de origen marxiano  que es aquella de segunda naturaleza, que podría hacerse equivalente a la idea de hábitat (en tanto naturaleza culturalizada o fuertemente antropizada)
. Esta noción adquiere ahora cierta significación estratégica de cara a los intereses ligados a la llamada sostenibilidad (de lo social en lo natural) o sustentabilidad (de lo natural respecto o frente a la presión social). 

Pero así como aquella dicotomía hábitat/habitar presenta dificultades en caracterizar operativamente el hábitat (como territorio físico o plataforma técnicamente compleja que incluso debe dar cuenta de cierta calidad de manejo de la naturaleza primaria que sustenta tal matriz) también admite una alta complejidad del otro polo, la noción de habitar. No sólo por la superación del determinismo moderno propio del funcionalismo – y de las alternativas de ciudades cartesianas de neta discriminación de las funciones básicas del habitar urbano – sino también por las violentas transformaciones ligadas a lo que ahora se llama funcionalidad flexible como etapa que expresaría el grado actual del desarrollo capitalista equivalente a lo que también se definió como posfordismo o llegada al estadio de los imperativos logísticos del justo a tiempo de los flujos info-socio-económicos globalizados. Si las ideas viejas de funcionalismo resultaron inútiles en la producción de la ciudad moderna (digamos: la ciudad del CIAM y Le Corbusier, pero también, derivativamente, la ciudad del zonning americano) ahora atravesamos una suerte de desierto conceptual vinculable a la pérdida de locacionalidad o arraigo de las actividades económicas, a la velocidad de rotación del capital y a lo que Richard Sennett llama fin del paradigma del trabajo
.

Pero quizá también pueda proferirse ese célebre axioma –muerto el funcionalismo; viva el funcionalismo- simplemente tomando en cuenta aportes tales como la renovación deleuziana de la noción de maquinalidad, los procesos de des y territorialización, la conjunción/disyunción  de lo molar y lo molecular, la clasificación de lo espacial según las categorías liso/estríado o las confluencias de los procesos paralelos de esquizofrenia y capitalismo.         

I 
Tormenta: diluvios del porvenir

Arrasada la era que culminó con el welfare state (sea del socialismo o de los capitalismos inclusivos) se acabó con ella la idea de la vivienda como componente esencial tanto de lo urbano (módulo básico de su tejido) como de lo social (la idea de un derecho a la vivienda que algunos utopistas modernos como Henri Lefebvre extendían en los 70 a un derecho a la ciudad). Pero muerta esa idea de vivienda, crece y se espesa una sensación – por ahora mas problemática que solucionática– acerca de una idea de housing como aglutinante necesario de la socialidad urbana que viene, socialidad de derrame y expansión territorial, de deslocacionalidad y difuminación de las funciones básicas del habitar de tinte ciamesco  pero también referida al magma de las nuevas condiciones donde se cuecen las malevolencias de mercado junto al retiro paulatino del Estado sino benefactor tampoco regulador, las fricciones multiculturales (como otra cara mas compleja de la clásica lucha de clases ) y la reticulación de flujos de gente, cosas e información que ha desguarnecido la vieja idea –fuertemente arquitectural– de los nodos territoriales de acumulación (refugios, moradas, depósitos, sitios de estancia mas bien inmóvil o de movimientos pausados y previsibles). La logística ha desbaratado la arquitectura, son esferas que no conjugan, una es apologista de la movilidad y los flujos, otra diseña receptáculos de captura y detención de aquellos flujos.

Esto no quiere decir sino que caduca un momento de la arquitectura como saber de localización y deberá nacer otro como saber de movimiento. Las siguientes notas revisan cierto statu quo actual sin pretensión aún (debe ser una agenda experimental) de aventurar nuevos ejes de tal futuro saber.

Una parte del problema de las relaciones entre habitat/habitar que en cierta forma designa la expresión housing tiene que ver con dos campos que parecen antagónicos: los shelters (refugios, abrigos, extensiones corporales-micro sociales que aseguran cierto umbral de confort, etc.) y las medias (campos generadores de información, empezando por la revisión de funciones tradicionales del habitar conmovidas por la web: teletrabajo, teleconsumo, capitalismo cognitivo y terciarización blanda en perspectiva).  
Dialéctica entre lo  concreto/virtual que se presenta como tema global, es decir, de polos desarrollados y de áreas emergentes, de estratos sociales altos y de multitudes sometidas a la brutalidad de la segmentación de la acumulación diferencial que es el signo dominante del capitalismo de los últimos 15 años (que la crisis desatada hace medio año solo decodifica pero para nada resuelve). Hoy todo el mundo en todo lugar se confronta con esa polaridad entre abrigos y flujos. 
El conocido esquema proyectual que Toyo Ito imaginaba hace una década para alojar a mujeres solas de Tokio, pensado como una cruda máquina de articulación social de un sujeto recién venido a la globalización (la mujer sola que trabaja), con sus submáquinas de resolución de cuestiones metabólicas (el lugar de ingestión / digestión / desechos), cuestiones informáticas (el lugar de la interacción comunicativa) y cuestiones simbólicas (el lugar del makeup) fuera del carácter provocativo y de cierto sexismo de la proposición ponía en juego algunas cuestiones inherentes a la escena actual-futura: transformación drástica de las unidades familiares, molecurización de lo social, inestabilidad y competitividad, desarticulación del trabajo estable, emergencia de nuevos colectivos sociales (género, minorías, etc.), tacticismo furtivo en la captura de oportunidades urbanas, mezcla de la anterior segregación moderna de momentos/clases de actividad urbana (como la fusión de trabajo y esparcimiento), etc.                            

Se ha hablado ya de manera abundante del fenómeno genérico de la    deslocalización como rasgo territorial  dominante del momento económico tardocapitalista conocido como posfordismo (según el modo negativo posmoderno de designar una fase histórica como alusión a lo que supera) aunque positivamente podría también designarse con el just in time de la logística que introduce la automotriz Toyota y que a los efectos de los saberes espacialistas –los de la geografía, la ingeniería de infraestructuras,  el planeamiento, la arquitectura o el land-art– implica una suerte de            suspensión/revisión del arraigo, es decir del anclaje físico de una cosa o actividad a un lugar en especial. El mundo de la aceleración de rotaciones (de información, servicios, dinero o cosas: no todavía de personas, aunque éstas igual se mueven mas bien por desesperación) instaura algunas conclusiones o efectos: uno sustancial es la desaparición de las ideas de stock o acumulación fija ligada a una estrategia de abastecimiento de mercado. 
Pero la idea de acumulación fija también hay que asociarla a las dotaciones de facilidades del habitar: el llamado parque edilicio tambien es (era) un stock además vinculado a cierta estabilidad de los rasgos socio-antropológicos, eso que ahora autores como Sloterdijk consideran – en su definición de parque humano – algo que también es mutable/operable. O lo que Deleuze instala como advenimiento de lo que califica como sociedades de control (que Lühman revisa como sociedades de control/riesgo) y que supone una fase histórica ulterior a lo que Foucault había considerado como sociedades del disciplinamiento/vigilancia.

Sloterdijk se ocupa de aceptar la versión deleuziano/lühmaniana en la definición del presente social al plantear que el límite de riesgo de la calidad de una sociedad controlada es su insustentabilidad ligada al contrato socio-productivo basado en un mundo dependiente de sus reservas fósiles de energía, una etapa de solo tres siglos que está concluyendo. 
Es interesante constatar como economistas como Jeffrey Sachs
 ( y otros que pertenecen al equipo Obama, como Stephen Chu o Harold Varmus ) están analizando que la crisis actual de la forma capitalismo está asociando la superación (clásica) de la crisis con la remodelación (sustentable) del stress de riesgo por ejemplo mediante el salvataje de empresas que como GM implica no sólo o no tanto una actuación económica sino la introducción de un partner – el Estado– que fuerce y acelere el abandono del modelo de transporte basado en energía fósil. Y eso porque GM es la empresa que más ha desarrollado investigación sobre energías híbridas. Y lo mismo ocurriría con el acuerdo USA-Brasil para auspiciar el etanol de maíz (Brasil tiene ya mas del 50% de su parque móvil motorizado con energía renovable que le demanda – contra los que plantean el falso dilema combustibles versus alimentos – sólo el 5% de su territorio fértil).                                           

La relación entre la estrategia del posfordismo -que hoy en parte parece jaqueada por el estrés de la energía fósil que ha disparado el costo de los fletes y que limita el ideal del just in time– y una salida de la crisis basada en una renovación energética que no limite la densidad de la movilidad no modificará el patrón de achicamiento de la geografía de las distancias aunque la perspectiva de una conectividad otra ( igual o mayor de densa pero diferente) recombinará porciones de territorio, aumentará la crisis del paradigma del empleo (la sustitución de la producción a base de fósil por otras fuentes energéticas conlleva una caída de un 30% de puestos de trabajo) y aumentará el modelo de mundo segmentado, con otras clases de tensiones, violencias y movilidades y en general, sosteniendo un esquema de posurbanidad (esencial para moderar la sustentabilidad) todo lo cuál complejiza el futuro del housing, muy relacionado en los últimos dos siglos a la idea de una economía de aglomeración. 
La vivienda social se soportó como excedente a pérdida de economías de escala que generaban un concepto de solidaridad de futuro por el cuál el habitante instalado cofinanciaba al nuevo habitante. Esa ecuación queda desbaratada.

De allí que emerje una microeconomía del housing, no ya la de la urbanidad ascendente solidarista (el modelo Weimar y de la London Housing) ni la del subítem del capitalismo financiero inmobiliario (que colapsó a mediados  de 2008) que en todo caso seguirá atendiendo en exclusividad los procesos de gentrification urbana y los ghettos de elite, sino una muy variopinta y cuasi anárquica basada en cooperativismos microfísicos (como el modelo CoHo de USA) , corpúsculos emergentes de lo que Latour
 llama teoría del actor-red (modelo ANT en su sigla inglesa), reagrupaciones táctico-reivindicativas en el seno de la sociedad de multitud (según las hipótesis de los neomarxistas italanos Negri, Bifardi, Lazaratto y Virno) mas o menos conectadas con una escena del bricoleur desencantado (no una idea romántica del man-in-your-castle ni siquiera del neorromanticismo de los hippies de roulette, sino la de ensamblador urbano y posurbano de materiales, dispositivos y estrategias adaptativas, una de las cuáles se conecta con el reciclaje del profuso ambiente arqueológico de las ruinas del modelo energético-fósil).                                       

La consecuencia físico-espacial-material de las observaciones precedentes conspira contra el que todavía es un  núcleo duro y actual de las investigaciones del housing, a saber el trabajo reconstructivo en las   urdimbres urbanas y el manejo proyectual de las metáforas textiles (tejidos, redes, mallas) o biológicas (enjambres, rizomas, neo-organismos). La idea de una ciudad o una parte de ciudad entendible como tejido y/o como organismo va camino inexorable a su desarticulación y en rigor aspectos de las últimas dos décadas del planning fáctico de producción de mercancías de housing basó su estrategia de generación de valor diferencial en la ruptura de ese modelo en base a la clusterización , la fronterización estricta de favorecidos respecto de no favorecidos (lo que invirtió el modelo del ghetto: si antes eran los indeseables, como los judíos de Venecia que dieron origen a este nombre, o los judíos de Varsovia durante los nazis o las villas miseria americanas enclavadas como partículas infamantes en la totalidad urbana  ahora es precisamente al revés, en los ghettos están los elegidos), la estratificación estricta de segmentos socio-urbanos, el abandono del financiamiento solidarista del desarrollo faltante del housing, etc. son todas características anti-tisurales. Por tanto deberán pensarse reformulaciones del housing mucho mas corpusculares y fragmentadas en relación a esa idea metafísica de continuidad del tejido espacial y social.                          
Pero la discusión acerca de las tramas o los tejidos puede obviamente darse allí donde existan rasgos de trazados urbanos y materia edilicia constitutiva de tales tejidos. De hecho una política urbanística correcta es aquella que tiende a valorar cierta estabilidad de tales estructuras admisibles en tal caso, como una naturaleza secundaria: la estabilidad de los tejidos preexistentes es un dato que puede llegar a encauzar la agresividad fragmentarista del mercado inmobiliario orientado a una maximización desenfrenada de valores de renta. En tal escenario, las políticas patrimonialistas extensivas (siempre que no abusen de la gentrification) hoy deben entenderse como defensas progresistas contra la clusterización segmentada del mercado libre.

Quiero entonces plantear una antinomia entre los actores intersticiales y los actores clusterizantes: una cosa en aprovechar de modo microurbano y prosocial los vacíos densificables/ocupables y otra es extraer del totum de ciudad un trozo controlado que opera en un rango sideralmente diferente de generación de renta además de su generalizada irracionalidad de impacto en la lógica urbana de redes (de transporte público, de espacio libre accesible, de servicios, etc.).               

Se trata pués de maneras relativamente diferentes de pensar los tejidos frente al hecho inexorable de las diversas fuerzas socio-productivas que alimentan su descalificación y pulverización.     
En las ciudades consolidadas – la escena europea si se quiere – el tema central pasa así por darse políticas de tejido, dentro del esquema general de acondicionar grupos sociales diferentes o deslocalizados. Pero en el caso americano ( incluyendo buena parte de USA ) o asiático se presenta además el tema de la periurbanidad como un peculiar desafío reticular, puesto que en general una parte significativa de los procesos de desarrollo urbano se basan en la expansión de la ciudad, en parte una expansión débil, pobre y de baja densidad que consume demasiado suelo. 
Y aquí aparece la paradoja entre la supuesta economía local que es solucionar la expansión del suelo librando suelo periférico (a menudo directamente invadido) frente al despilfarro local que implica urbanizar a densidades mínimas recursos valiosos. 

El consumo de suelo periurbano es entonces, otro dato flagrante de la baja calidad ambiental de las grandes aglomeraciones latinoamericanas, ya que una consecuencia de la planificación imposible en las ciudades de América genera ocupación sin mas del suelo disponible, en muy baja densidad y nula infraestructuración. 
Un par de datos al respecto: el área metropolitana de México pasó de tener 28000 hectáreas en 1950 a 147000 medio siglo después; en enclaves urbanos dispuestos en territorios típicos de oasis – como la implantación de Santiago de Chile o Lima, dentro de estrechos valles - se pierden casi unas 1000 hectáreas al año fruto de la mera expansión informal de las ciudades. 
Además la densidad mínima implica la ausencia casi total de tejido puesto que se liga al mínimo de operaciones de infraestructura. La periurbanización informal engendra un hábitat peculiar que sólo en casos contados alcanza niveles de racionalidad como sería el solitario ejemplo de Villa El Salvador, periferia de Lima que arrancó con 90 familias invasoras en 1970 y que hoy supera los 350000 habitantes en un modelo de comunidad autogestionaria.
En párrafos anteriores bajamos de ciertas consideraciones generales a esferas concretas en las que la temática del housing se define como espacialidad, sobre todo en torno de la idea de tejido urbano y de los problemas de extender periféricamente las estructuras urbanas en procesos de crecimiento demográfico de baja calidad, es decir, propio de contingentes sociales marginales y prácticamente sin inversión. Otro tema relativamente reciente (aunque ya había sido tratado por la Escuela de Ecología Social de Chicago en los años 20) es el de los procesos de descentralización de las ciudades, que vacían centralidades y crean otras y que pueden originar multicentralidades con cambios en la intensidad y calidad de las actividades tales que redefinen por completo estructuras preexistentes y en concreto, sus plataformas materiales  tejidos dominiales, tramas de infraestructura, redes de prestación de servicios, conectividades, precios relativos del suelo, etc.) todo lo cuál tiende a generar organizaciones laxas y mutantes, con crepitaciones que originan áreas pasivas (terrains vagues) y áreas activas (bolsas de oportunidad). 
Las derivas emergentes de las descentralidades en términos generales –y refiriendo sobre todo a sistemas metropolitanos– suscitan las diferentes teorías del in-fill o relleno urbano, de la índole y tipo de estrategias posibles y del despliegue o no de ciclos virtuosos o de sinergia positiva en tales escenarios en que las ciudades pulsan momentos expansivos y momentos deprimidos. 
En realidad la dinámica pulsátil de las ciudades que en ciclos relativamente cortos alteran sus patrones de centralidad resulta por una parte, uno de los procesos frente a los cuáles está mas atenta la lógica de la capitalización inmobiliaria (que opera a favor de capturar estados bajos o deprimidos para garantizarse las diferencias de renta respecto del siguiente ciclo expansivo o sea de aumento de centralidad relativa del área en cuestión) y por otra, aquél que debería ser central en los análisis de las oficinas de planificación a fin sino de promover inversión pública al menos, de acompañar sus disposiciones regulatorias con cierta captación de la renta diferencial privada.                  

En la última década europea se han operado procesos exitosos de recentralización sobre todo en ciudades de porte intermedio, a veces en torno de opciones de especialización terciaria, a veces facilitadas por cambios cicunstanciales de la macrogeografía territorial (ya sea por efectos de las redes ferroviarias de alta velocidad o por la consolidación de ciertos corredores productivos) y tales procesos de recentralización, que activan cambios en la economía relativa del suelo urbano inmediatamente han repecutido en cambios del housing, esto es, las propuestas de mix de usos/densidades que se operen en las nuevas centralidades.        

En el panorama latinoamericano las cosas son distintas por la baja envergadura de las inversiones de los mercados inmobiliarios salvo en pocos casos de enclaves de alto estanding tales como Puerto Madero en Buenos Aires, Barra de Tijuca en Rio o Santa Fé en México DF, procesos todos que han partido de costos bajos o nulos del suelo inicial.    

En otros escenarios como por ejemplo la exitosa recuperación del centro histórico tugurizado por varias décadas de Bogotá, el llamado Barrio de La Candelaria, el proceso si bien forma parte de estrategias ligadas a cierta gentrification vinculada a modelos terciarios, tuvo componentes de activación que merecen cierto análisis, debiéndose reconocer cierto punto de inflexión de la recentralización en el montaje del conjunto de viviendas de promoción social que Rogelio Salmona proyectó en las ocho hectáreas del complejo de Nueva Santa Fé, de 1982. 
Este proyecto, que fue polémico porque demolió una de las fracciones mas tugurizadas del viejo centro, reemplazadas por un modelo de bloques de fachada continua pero con un sistema mixto de patio/plaza/parque en la conexión de las diversas escalas de espacios abiertos de la nueva trama, tuvo éxito en operar como punto de arranque de una sumatoria de operaciones de rehabilitación y recentralización como aquellas que fué sumando este mismo arquitecto (Archivo Nacional, Centro Cultural García Márquez, Eje Ambiental Jiménez) dentro de otras acciones mas puntuales y convencionales de mercado tales como el centro comercial del Chorro de Quevedo o la multiplicación de programas terciarios (restaurants, museos, galerías de arte, etc.) muchos respetando la estructura  tipológica del damero fundacional y construcciones antiguas todo lo cuál reorganizó una estructura de housing relativamente gentrificada y con cambios sociales en el patrón de ocupación pero manteniendo grados de integración aceptable en comparación con los clusters de alto estanding antes mencionados. Otro proceso de recentralización exitosa en América Latina, por los cambios concretos de la habitabilidad y por su importancia política es el suscitado alrededor del Eje Carabobo en Medellín.
Otra característica típica de los procesos de inicios modernos de las ciudades concomitantes con el desarrollo industrial fue el de la alta densidad central, tanto de funciones específicas (el downtown de negocios, la cité des affaires corbusierana) como el housing en general. Desde el punto de vista de la sustentabilidad basada en economía de uso de suelo y en optimización de oferta de redes de flujos, la alta densidad fue considerada una panacea, desde el Le Corbusier de los 20 hasta el plan de Neutra para Los Angeles siguiendo hasta Dioxadis y los metabolistas para concluir en el último alegato conocido que es el de Richard Rogers con su proyecto no realizado para el suburbio de Pu Dong, rio Amarillo por medio de Shangahi y que en su caso motivo su pequeño librito progresista
.
 No es casual que el hiperconcentrado proyecto de Rogers haya sido finalmente rechazado por los burócratas chinos puesto que se empeñaba en formular un planteo urbano pensado como mega-arquitectura con sus inconveniencias de concentración, fricción y contaminación solamente paliado por la disminución de exigencia de movilidad dada su pretensión de peatonalidad.  Rogers plantea que la única fórmula de ciudad sostenible es la ciudad compacta: éste es mi caballo de batalla. Una ciudad con buen transporte público, donde la gente pueda trabajar, vivir y entretenerse sin recorrer grandes distancias, donde no haya un centro sino muchos centros vitales, y una ciudad sostenible desde el punto de vista medioambiental, con un cinturón verde a su alrededor, para lo cual hay que reconvertir lo que llamamos en inglés “campo marrón”, o sea, los polígonos industriales, donde normalmente se emplazan los centros comerciales que vacían los centros vitales de las ciudades, que de este modo quedan reducidos a guetos, como ha ocurrido en tantas ciudades norteamericanas. 
Esta apología genérica quedaba empero muy minimizada en Pu Dong, en su enfoque concentracionario pero también es interesante cotejar como Rogers entró en la liza política frente a otra corriente suburbanista propia del llamado new urbanism, debate en que quedaron involucrados líderes políticos como Blair o Hillary Clinton. Desde el punto de vista de la economía urbana la opción entre baja densidad periférica y alta densidad central es una mera investigación sobre el rendimiento del costo del suelo equipado en cada caso, en función de su intensidad de uso y como esa relación no es matemática da curso a procesos variables de manejo de cambios de densidad.    
Hablando de economía urbana en una escena en que emerge un segmento propio del capitalismo urbano o inmobiliario y dónde en muchas partes del mundo se ha conformado casi un retiro absoluto de la inversión pública en la materia, las cuestiones inherentes al costo del housing cobran una relevancia superior, dado que hoy define los rumbos específicos de viabilidad de las políticas.

Por ejemplo, en el caso americano, CEPAL informa que el parque de viviendas de América Latina es de 90 millones de unidades pero a su vez que el déficit habitacional asciende al 30% de esa cifra, lo cuál implica admitir que faltan unos 27 millones de viviendas asimilables al mínimo habitativo elemental, cifra que incluye a los sin techo de diferentes clases, desde homeless absolutos hasta tugurizados y hacinados. En un esquema razonable sería preciso construir unas 2.7 millones de vivienda-año en las ciudades de América Latina. Actualmente se construye menos de un tercio de esa cifra, de las que a su vez, un 75% se trata de vivienda autoconstruída e informal, es decir al margen del mercado de suelos (a menudo son viviendas construídas sobre terrenos invadidos), de materiales (la proporción de reuso de desechos es muy alta) y del marco ténico-legal (son, en gran medida, viviendas sin autorización y sin asistencia técnica).  
Lo que sociólogos enjundiosos llaman vivienda subnormal –eufemismo que permite no referirnos a miseria extrema o enfermedades sociales– alcanza el porcentaje del 60% en Bogotá, del 50% en Caracas o Quito o del 40% en Lima o México. En Rio de Janeiro tanto como en Sao Paulo se admite que hasta un 20% de su población es favelada.

Por otra parte el problema no es meramente de vivienda como artefacto autónomo o solución extra-urbana sino que al contrario, esas expresiones se computan delineadas sobre enormes problemas infraestructurales visibles en apenas otro par de datos: de los 90 millones de viviendas citadas, 25 millones no disponen de agua potable de calidad razonable (agua de red o de pozos bajo control mínimo de calidad de agua) y unos 35 millones no poseen cloacas con alguna clase de tratamiento elemental de las aguas servidas. 

Volviendo a la cuestión del housing se trata en estas descripciones de factores extremadamente básicos o de supervivencia, puesto que el concepto lote+célula+servicios alude a prestaciones muy mínimas (no se incluyen por ejemplo prestaciones ligadas al equipamiento social, a la accesibilidad/conectividad, etc.) 

Hoy los 30 dólares mínimos por disposición de una tonelada de basura o el 1.2 dólar por acceder a un metro cúbico de agua lo debe pagar de modo directo cada usuario, en sociedades urbanas donde un tercio de su volumen está en régimen de indigencia. Si para un salario testigo considerado básico a nivel de susbsistencia en 1960 el costo relativo de los servicios urbanos esenciales (incluído el transporte público) no superaba el 7% de tal ingreso, hoy supera el  35%.    

Por último los problemas de gerencia urbana en América Latina son muy graves por la escaséz presupuestaria: un estudio patrocinado por CEPAL – que tiene datos de hace una década pero que seguramente los mismos se han agravado en ese lapso – indicaba que el promedio anual de contribuciones impositivas (impuestos y tasas por servicios) que pagaban habitantes de unas veinte ciudades americanas de un rango que iba de 0.4 a 1.2 millones era de unos 40 dólares/año. 
Complementariamente debe decirse que los mecanismos de redistribución de los impuestos captados a escala nacional son de los mas retrógados a nivel mundial, incluso en los  únicos 3 estados nominalmente federales (Brasil. México y Argentina) que se agregan en el continente a USA, el restante organismo nacional de corte federativo. 
La situación descripta para Latinoamérica con ser muy específica y bien diferente de otras escenas –Europa, USA, Sudeste asiático, etc.- de todas formas también refiere a otras características actuales del mundo urbano contemporáneo como la fenomenología ligada a lo táctico y lo furtivo, al desarrollo de flujos intensos de movimientos, apropiaciones repentinas de focos de actividad, adaptaciones a cambios situacionales, camuflajes para permitir tales adaptaciones, etc. 
Fenómenos que caracterizan comportamientos de colectivos sociales o de partes de ellos pero también a sectores de la funcionalidad  urbana como el transporte, los servicios o el comercio. Estas características remiten en un sentido a una era trasfuncional (en referencia a la superación de la especialización y espacialización de las actividades urbanas) y a cierto acople con la dinámica logística posfordista también visible ahora en la dinámica urbana y no sólo a escalas territoriales (hay por así dercirlo, un microposfordismo corpuscular y fragmentario, por ejemplo en las economías de servicios delivery) y por otro, evocan los planteos que habían emergido en el campo del pensamiento y las prácticas  situacionistas que si bien mezclaban para el caso de Debord, el arte y la política y devenían en activismos ideológicos, en otros aportes como los del urbanista del grupo, Constant Nieuwenhuys, en sus desarrollos New Babylon aplicados entre otros casos a Ámsterdam, empezaban a formular el desacople de la ciudad localizada respecto de la dinámica de sus actores (habitantes, usuarios, administradores) anticipando procesos ulteriores y concepciones mas tácticas y operativas como aquellas del urbanismo sui generis de Rem Koolhaas.   
En un entorno mas ligado a la crítica política de raiz estética, poco después de los últimos planteos de Constant –que reverberan en proyectistas urbanos mas convencionales como Aldo Van Eyck o Cedric Price– aparecen actores-provocadores urbanos de la destrucción-reconstrucción-resemantización como Gordon Matta-Clark y de sus propuestas todo un arco variopinto que va desde los artistas callejeros (Bansky, Basquiat) hasta las experiencias okupa (como el grupo de Via Moriggi en Milán), el parkhour y las derivas urbanas de riesgo  o las incrustaciones furtivas y efímeras de Santiago  Cirugeda.
Buena parte de la literatura socio-política reciente como el caso de uno de  los últimos seminarios de Roland Barthes 
 se empieza a ocupar de las cuestiones ligadas al cómo vivir juntos, de aquellos grupos que, bajo el emblema de los anacoretas y monásticos, se esfuerzan por mantener su entidad/identidad, planteando temas de articulación de la colectividad y la multitud con la grupalidad de lo social depurado de la fricción física y el problema y a la vez las ventajas de segregar diferentes temáticas que Barthes encontraba y estudiaba en las comunidades de distintos. 
Toda esta corriente de pensamiento, quizá ligada a cierto impacto de las ideas debordianas, se dirije a diferenciar y valorar corspúsculos de ciudad, fenómeno que interesará a diferentes proyectistas urbanos contemporáneos desde Bernard Tschumi hasta Lucien Kroll y deviene en experiencias como el del  cohousing, las ecocomunas, y múltiples esfuerzos neoutópicos (y en algunos casos directamente pro-fascistas, legitimación heideggeriana mediante) de recuperación de identidades de lugar.

Al mismo tiempo que los cursos de Barthes, incursionaba Foucault
 sobre la cuestión de la biopólitica, que remitía a la construcción ilustrada de un concepto de policía urbana y administración sistémica de las relaciones socio-urbanas a través de los dispositivos de vigilancia. Foucault remite a una genealogía anti-corpuscular y mas bien de flujos fluídos que llega hasta los mutitudinaristas italianos (Negri, Lazzarato, Virno) y a los filósofos del cinismo contemporáneo (Espósito, Agamben, Sloterdijk).
Es interesante contrastar ese doble sistema filosófico analítico de sociedades urbanas – el primero fragmentarista, el segundo totalitarista– porque introducen el debate tardomoderno sobre el final del estado de bienestar o las disfunciones urbanas que emergen en el momento por así decirlo, en que los ciudadanos devienen consumidores.
Pero con un enfoque u otro siempre emerge visible una analítica posible de la microfísica de lo pos-social: microfísica que florece en múltiples metáforas como queso gruyere, ghettos, clusters, fronteras, fragmentos, y que permite u obliga leer las socio-territorialidades con una lupa de buscador de intersticios, cosa que en realidad hacen en la práctica todos los actuales actores urbanos: habitantes, usuarios, promotores, marginales, administradores, delincuentes, etc. 
Proceso de lectura y activación de esa doble porosidad social y espacial que conmueve o transforma el sentido del housing y que puede usar los enfoques fragmentarista de Barthes o totalizador de Foucault operando sobre la misma realidad: unos fortaleciendo el nicho y edificando fronteras, otros buscando los aceites que fluyan entre las cavidades múltiples de tales figuras (aceites tales como normas jurídicas, estrategias comerciales, expansión del consumo, terciarización de lo duro, etc.).   

Si apeláramos a la célebre manera con que Gian Battista Nolli dibujara sus planos de Roma a fines del siglo XVIII en que era capaz de dibujar negro sobre blanco la delimitación puntillosa del recorte de la forma blanca de lo público emergente como contraforma del negro privado (pero que el poder barroco–eclesiástico había hecho grandes esfuerzos a menudo escenográficos, para delimitarlos como plataforma que modelaba el espacio colectivo) advertiríamos que hoy tendría grandes dificultades como lo comprobó hace dos décadas Colin Rowe cuando, en Collage City dibujó de la misma manera un fragmento de una ciudad italiana del XVII y un trozo de urbanismo corbusierano. El segundo resultaba anómalo, fluido, inapropiado, licuaba las calles y las plazas sin proponer alternativas en la terra incognita de sus planos térreos.

La inestabilidad de la geometría de lo lleno-vacío, la latencia de innúmeros agujeros, la movilidad cancerígena con que fluye un tejido hacia el vacio circundante, la mutación rápida de las centralidades son entre otras, algunas características en que pensar una refundación del housing.  
II
Gotas de Agua: nostalgia de lo social

Frente a la complejidad de las características comentadas en la sección precedente – que presentan enormes desafíos para definir la naturaleza de unas nuevas artes del housing susceptibles de operar en la escena socio-productiva que viene – emerje como primer reflejo disciplinar, cierta nostalgia por un pasado en que lo social formaba parte del imaginario técnico del proyecto. 
Se puede ahora hacer una crónica minuciosa de los fracasos modernos del housing –desde Le Corbusier hasta Candilis pasando por la agenda sesentista del Team X; desde las villes nouvelles a las new towns; desde las utopías de Archigram y Cedric Price hasta las teorías de Yona Friedman y las fantasías metabolistas– entendidos como operaciones proyectuales que fueron incapaces de anticipar y adaptarse a los cambios sociales del tardocapitalismo e incluso mas allá, trazar un arco crítico que revisáse intenciones y logros de las cités ouvrieres del fines del XIX hasta la ilusión político-técnica del modelo weimariano encarnado sobre todo en la Frankfurt de Ernst May.

Prepararse para una experimentación acerca del housing futuro puede sin embargo, alimentarse, más allá de una mera nostalgia por formas de evolución social que parecían viables, de cierto análisis de episodios que decantaron análisis y propuestas en la articulación de saberes de la arquitectura y la ciudad respecto del housing. 
Asi como hoy se reconsidera el exámen de la tradición moderna en la cultura en  general y la arquitectura en particular (que al menos desde el punto de vista estético y también técnico no parece demasiado sustituída o extinguida por la etapa posmoderna) creo que parte de la teoría faltante para el housing futuro debe ensamblarse en el análisis y la crítica del housing pasado, sobre todo en el plano de la relación entre urbanismo y política, ahora revisitado como cierta meditación sobre como cierto urbanismo fortalece u otorga empowerment y governance (como ahora se dice) a los vestigios de formas de poder local frente al aplanamiento abstracto de los flujos económicos globlales. Nuevamente vengo a postular (aceptando mi desviación profesional de historiador que matiza su tarea haciendo incursiones crítico-teóricas) que no creo posible una teoría sin apoyo en la crítica histórica, es decir no creo posible imaginar políticas nuevas sino en el cauce de procesos históricos. 
La visión retrospectiva del housing, fuera del efecto noslagia ligado a la pérdida de la utopía socialista de la integración urbana entre clases y de la vivienda asistida como política pública en el sendo de acciones de construcción de cierta socialidad ilustrada ( vivir+funciones de la modernidad social: trabajar, recrearse, asistir-se en las dimensiones de la salud y la educación, etc.) remite a la persistencia de modelos de subsistencia elemental-animal – una imagen entre miles puede ser el de un enjambre de carpas hechas con desechos en las afueras de  Addis Abeba – tanto como a la adjudicada potencia universalizadora de modelos de vivienda colectiva clusterizada que la modernidad tardía pareció expandir por todo el mundo en un arco que va desde el moderado bienestar de los 60 hasta el fin de la bonanza energética sumada a la caída del bi/multi-polarismo de los 80 – visible por ejemplo en la híbrida apropiación de dicho modelo mundializado en un barrio de posguerra en Ho Chi Minh, ex Saigón, donde se advierte la   supervivencia de esas pautas de pretensioso diseño universal superpuestas a las formas de banalización de lo moderno tanto en el manejo comercialmente bastardizado de las ofertas proyectuales como en los criterios de diseño emanados de las políticas públicas. 

Pero tras la comprobación del colapso de la calidad social de estas máquinas habitativas universales, emblematizada en la demolición con explosivos del complejo  Pruitt Igoe en Saint Louis –que Jencks saluda razonablemente como el inicio de la posmodernidad puesto que debe ser entendido como cierto fin de la modernidad mas socio-política que estética y que inicia la saga trágica de los megaedificios de Yamasaki– se generaliza cierta clausura de una idea de vivienda colectiva social sin que ello sea remplazado por ninguna otra propuesta ni socio-económica ni proyectual,  

Destino negativo el de la degradación social progresiva de aquellas novedades progresistas de la modernidad, con sucesos de mayor o menor virulencia que ocurrirán en todo el mundo como el caso de un par de ejemplos latinos:   el conjunto de Ciudadela, a la vera de Buenos Aires, proyectado por el vanguardista grupo STAFF en 1970 y rebautizado por el ingenio popular como Fuerte Apache, nombre que designa uno de los enclaves delictivos mas peligosos del área metropolitana porteña o el megaconjunto  23 de Enero, en Caracas, proyecto de Carlos Villanueva devenido en tejido equivalente al de las circundantes barriadas marginales y ahora renacido como bastión político del populismo chavista  pero como mera explotación de su conflictiva y mediática socialidad, para nada alternativa exitosa de modernidad socialmente comprometida con el housing popular.

Seguramente las diatribas de Engels o el movimientismo generado alrededor del progresista Prince Albert desde mediados del SXIX quiso paliar en parte los desastres devenidos de la ciudad industrial, a veces con invenciones patronalistas desde Owen hasta Titus Salt, a veces con actuaciones estatales como la institución de las workhouses – que aunque legislada a fines del XVII prolifera a mediados del XIX por ejemplo en la obra de Samuel Wilkinson – o como las propias casas populares auspiciadas por Alberto. Sin duda gotas insuficientes en el magma decadente de la vida urbana popular de esos años que dio por ejemplo, curso a la Hygeia, el modelo de urbe sanitarista del médico Banjamin Richardson y lueho a las diferentes propuestas de  microciudades integrativas de diferentes sociales (como el Conjunto Clerkenwell, un emprendimiento del  Peaboby Trust Housing, financiado por el filántropo norteamericano Samuel Peaboby, 1870 o como el emprendimiento privado de la firma Hellemans&Brunfaut conocido como Cité Hellemans,  Bruselas, 1905).

Y de allí una producción sistemática y mundializada aunque marcadamente insuficiente y mas bien ejemplificativa del socialismo utópico –asi descalificado por el propio Marx– actuaciones que atraviesan todas las ciudades con desarrollos proletarios y que tardíamente puede ejemplificarse con la obra de  G. Forrest, el Conjunto Levita promovido por la London Council Company, en1926, casi al final de estas voluntades de armar modelos de housing que hicieran ciudad multiclasista con enérgico estímulo desde el sector público. 
Fuera o complementariamente de estas actuaciones de pretensión y dimensión urbanística existe en paralelo la tradición, que viene de Alberto, de unas llamadas  edilicias pertinentes, es decir los artefactos específicos para alojar comunidades obreras, que va desde las escasísimas utopías productivo-habitativas concretadas como el falansterio de Guisa, activo hasta los 60 del siglo pasado en formato cooperativista hasta las diversas propuestas de maison ouvrieres como la emblemática de la Rue Marconi, en Bruselas, proyecto  de Louis Govaerts, 1901 .

En la segunda década del siglo XX, en que se extinguen los intentos de actuaciones públicas de tenor caritativo, no sólo se teorizan algunas variables en la URSS de los años 20 (como el Narkomfin de Ginzburg tan influyente por caso, en las unités corbusieranas) sino que es la época de la efímera primavera de la experiencia weimariana visible en la gestión integrativa de Ernst May en la Frankfurt de esos años y en el montaje de la noción de siedlung como unidad periférica de desarrollo urbano ligado a la dotación de vivienda social y que también dará curso, aunque epigonalmente al socio-romanticismo de Bruno Taut cuyas ideas cristalizan en sus propios siedlungs y también en las propuestas de Scharoun y Haring en Siemenstadt, 1929 o en el paisaje tecno de las 4 casas sociales de Gerrit Rietveld en Utretcht, 1931, mas bien un testimonio de obra-de-arte-total para la vida obrera, un concepto emancipador en base a una cultura material ad-hoc que también sedujo a Mart Stam.

Máquinas urbanas y máquinas arquitectónicas que forman parte de la modernidad social alrededor de ideas economicistas como las tablas de Klein y el existenz minimum o la frankfurter kuchen, genealogía que atraviesa los discursos modernos progresistas, especialmente arraigados en las políticas públicas neerlandesas
.        

La posguerra europea –y sus replicaciones mundiales en cuanto a acompañar procesos de housing por ejemplo en las ciudades norte y sudamericanas en expansión– produce, procesa y banaliza si se quiere,   el modelo del zonning CIAM con su tajante especialización de ciudad y la tendencia implícita a generar en un sentido, módulos periféricos de ciudad-dormitorio (villes nouvelles, new towns, etc.) y en otro, suburbios asimismo unifuncionales que de todas formas implicaron política públicas con magnitudes significativas de inversión como lo que ejemplifica, nuevamente para Londres, una suerte de ciudad temática para la evolución crítica y empírica del housing, el conjunto Goldenlane, desarrollado por el grupo Chamberlain,Powell&Moya hacia 1951, una vasta agrupación pabellonaria con bloques racionales organizados en torno de vacíos pensados como áreas de equipamientos complementarios (áreas deportivas, recreativas, comerciales y educativas). Este concepto de grand ensemble deviene de ideas corbusieranas popularizadas por las proyectos sociales de sus viejos discípulos del atelier africano (Candilis, Josic, Woods) y será un modelo referencial en todo el pensamiento viviéndologico de los 50 y 60, con fortunas sociales diversas en su grado de recepción y uso. Variantes de este concepto se forjaron urbi et orbi, por ejemplo en el ejemplar Pedregulho de Affonso Reidy, de 1956, cuyo destino no escapará sin embargo al deterioro y tugurización social.        

El despliegue político del modelo laborista inglés si bien no exitoso en el campo de la economía si es relevante a la hora de las políticas del welfare state de la posguerra y en particular en su concepción de desarrollo de una ciudad de partes o fragmentos planificados, montados en base a minuciosos surveys, criterios participativos de colectivos de usuarios y proyectos realizados por las oficinas técnicas de los councils. 
Hay mucha producción de este momento que se puede ejemplificar, con cierto ánimo de marcar enfoques tipológicos y una cierta evolución con el conjunto de Heygate, realizado por el  London Borough of Southwark en 1965 con el criterio –en parte obtenido– de promover un fragmento integrado de ciudad con un buen ensamble de la traza de la ciudad y sus accesibilidades con la concepción de este conjunto. 

Una sostenida idea de generación de  células microurbanas, en este caso reurbanizando remanentes urbanos descalificados por grandes obras viales se verificará en el conocido conjunto Robinhood, que A&P.Smithson proyectan en 1968 y que es laboratorio preparatorio y a la vez verificación de sus ideas urbanas motorizadoras del pensamiento Team X
  o algo después en las obras que Neave Brown hará para la agencia CBA en Dumboyne St. 1966-77 y Alexandra Rd. ,1969, estimulantes ideas alrededor de una elaboración de pequeños grupos comunitarios armadas en torno del valor conectivo de una calle o espina circulatoria centralizada.  

La evolución tipológica del housing de inspiración laborista londinense prácticamente concluye a inicios de los 70, en coincidencia con el agotamiento de la experiencia política y del criterio de origen abercrombiano de gestión metropolitana. Obras como el conjunto de Cresffield Close, de Tribe&Baker para la agencia CAD, 1971 continua la idea de articular bloque y espacio público de calle-plaza, lo mismo que en el bloque de Weedington Rd., de Amstrong&McManus,1971 o en el de Lamble St., de Benson&Forsyth, 1974, aunque en la evolución de ese lustro ejemplificada en esos proyectos contemplan la creciente minimización del interés en el diseño de la interfase privado/pública si bien todavía persisten ideas ligadas a agregar pequeñas dosis de vivienda enfiladas como criterio de armar y densificar ciudad, en algunos casos,  ciudad de borde para resolver programas del housing popular como el conjunto Brentford Dock que P. Barefoot diseña en 1970, al borde de terrenos en desuso sobre un fondeadero, criterio que si en este caso sirvió para, en base al bajo costo del suelo, ubicar housing asistido, después pasará  a elitizarse en los sofisticados emprendimientos de los Docklands ya en pleno período ultraprivatista tatcheriano.  

La idea de ocupar espacios urbanos vacantes para relanzarlos mediante operaciones de vivienda subsidiada si bien compite con la puja privada por desarrollar tales predios, todavía está activa como por ejemplo en el reuso del área  industrial de la Junhans en la Giudecca veneciana donde se edificaron los pequeños pabellones de  Carlo Zucchi en 1996. 
Y en otro orden, dentro de este suscinto comentario sobre algunos hitos de la historia del housing –centrada en la experiencia inglesa dado su condición pionera en muchos casos– es destacable la perduración de algunas instituciones de promoción de vivienda social como el ya comentado  Peabody Trust, de mas de un siglo, cuya ideología básica para financiar proyectos ha pasado de los experimentos integrativos como el comentado conjunto de  Clerkenwell a la promoción de vivienda sustentable de baja demanda energética y mínimo impacto ambiental, ejemplificable en el proyecto de L. McLoughlin, de  Evelyn Rd., 2004. 

Una última nota referente al proceso de desarrollo de propuestas ligadas al concepto de vivienda social (y ya no por tanto, vinculadas al mas abarcarcativo concepto de housing) remite a cierta caracterización de la producción reciente de tales arquitecturas, mas restringidas y acotadas y en general vinculadas mas que a suscitar procesos de reactivación o integración urbanas a experimentar en ítems mas puramente edilicios como las indagaciones innovativas en tecnologías y tipologías o los acentos puestos en generar una cierta retórica para estos edificios para que tematicen temas actuales o para que propongan ciertas aportaciones a las estructuras del paisaje, a veces connotado por situaciones marginales de la ciudad.

Pueden referirse asi a ciertas fenomenologías topológicas que van de la búsqueda de  efectos leves (como en las arquitecturas holandesas en este rubro de Jose Luis Mateos o los trabajos del grupo danés Tegnestuen, como el conjunto Teglvarshaven) a las metáforas espaciales del MVRVD: acumulación (Silodam), vacio (Parkrand, Mirador), excrecencias (WoZoCo).
Pudiera parecer que estas referencias a objetos paradigmáticos actuales de la producción de edilicia habitacional social hecha desde encargos oficiales y con la intención de dotar a tales trabajos de cierta densidad teórica para sus propuestas proyectuales resulta ciertamente interesante aunque poco potente, propuestas que parecen reportar mas al horizonte disciplinar que al núcleo problemático de la demanda y propuestas fuera que se  instalan en la cuota política de sociedades excedentarias aunque su magnitud no sea para nada compatible con la demanda real ni tampoco disimule la mala calidad de las arquitecturas directamente comerciales que son las dominantes. 
Asimismo aluden al ensanche de las brechas que en este rubro también se manifiestan en el mundo global actual y desde luego estos minimalismos elegantes pueden, a pesar de su sentido de lugar y época, resultar provocativos en otros lugares de la misma época.

Cerrando este capítulo emerjen en síntesis varios campos quizá algo desconectados: por una parte las transformaciones del habitar contemporáneo fruto de las expresiones territoriales de los cambios en los modelos genéricos de producción; en un segundo campo, la necesidad de construir argumentos teórico-críticos para nuevas acciones de housing que probablemente deban emerger del análisis de la historia moderna de esta noción y de sus prácticas; en tercer término el deslizamiento de las aportaciones centrales de las vanguardias disciplinares actuales a algunas reflexiones mas bien estéticas y ligadas a ciertos diálogos con las condiciones contextuales de los encargos y finalmente, las tajantes dicotomías entre las necesidades de diferentes estratos de la sociedad mundial y entre las formas proyectuales de intentar satisfacerlas.

Campos que aquí fueron meramente consignados y aludidos a partir de casi arbitrarias referencias pero de cuya profundización e imbricación seguramente decantarán agendas para entender y proyectar el  housing que viene.                     
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HISTORIA & PROYECTO 

Hipótesis para entender la arquitectura americana
Enfocamos este tratamiento relacional entre  historia y proyecto mediante una preliminar confrontación de como tal relación se expresaría diversamente en las escenas eurocéntrica y americana según planteamos en el siguiente gráfico: 


Plantearse un abordaje para la interpretación de la peculiaridad de la modernidad en el campo de la cultura en general y la arquitectura en particular referente a todo un continente de relativa historia corta – en comparación con los otros – implica tanto una necesidad como un problema metodológico.

La necesidad estriba en el fortalecimiento de un grado de autoconocimiento que recientemente cobró más relevancia pero que todavía está lejos de aportar a un análisis de tendencias, situación  y prospeccción acerca de la identidad de su historia cultural, trabajo en todo caso necesario vista la inadecuada maduración de las estructuras culturales, políticas y socio-económicas del conjunto de naciones que problemáticamente integran Latinoamérica. 
Estamos ciertamente bastante lejos de la construída introspección de eso que bien puede llamarse europeidad y que es una elaboración bastante reciente asi como de la contundente identidad basada en historias de larga duración – y de aislamiento de circuitos internacionales de modernización, al menos hasta hace unas cuantas décadas – que caracteriza a Asia o Africa . 
Latinoamérica comparte una territorialidad continental (y ciertas carácterísticas novohistóricas) con Anglo o Norteamérica que asume el mayor desarrollo sociotécnico de modernidad y toda América – la católica sureña y la protestante norteña– fue escenario de la primera y mas relevante empresa histórica de globalización política, religiosa, técnica y antropológica que resultó ser la conquista europea de estos territorios concretada desde el siglo XVI en adelante y cuya significación en las matrices socio-políticas actuales no puede  discutirse.                           

El problema radica en esa misma falta de madurez e integración, o sea en como la región remite a un grado de diversidad y heterogeneidad en todo caso expresivo de la figura de patchwork o retablo de diversidades confrontadas y apenas conjuntadas en precarias totalizaciones, sean éstas de orden  cultural o político.

Imágenes urbanas de Asunción o de Maracaibo, por poner un par de ejemplos cualquiera, en que se ve una superposición bizarra de arquitecturas de voluntad comunicativa banalizada –una especie de modestos Las Vegas o Miami, por otra parte, verdaderos desiderátums del melting pot que expresa la violencia cultural de apropiaciones populistas, mas que democráticas, de los frutos supuestamente excelsos de la cultura eurocentrada– a veces con expresiones curiosas como la apelación a elementos clasicistas pero crudamente seccionados o despojados de su aura de orden  o componentes del paisaje urbano como un coche fúnebre que retoma el origen simbólico mediterráneo pero lo tropicaliza en cierta de-formación de su ornamentación (aunque sin eliminar el necesario color negro de una ritualidad en este caso, bien exhótica que va a negar en tal caso, el estridentemente colorido cementerio de Areguá, muy cercano a la capital paraguaya) permiten abordar materiales cotidianos que son estrictamente mestizos en la libre y populista concurrencia de rasgos que vienen de otras culturas y que aquí simplemente se mixturan y banalizan, en orden a desposeerlos de sus orígenes mas elitistas.  
Se trata en todo caso de una clase de mestizaje inserta si se quiere en las derivas  de  la  globalización  reciente,  ya  que  no  incorpora  por  asi decirlo, etnocomponentes de autenticidad o autoctonía sino que mas bien se tratan de registros propios de generalizaciones banales de imaginerías mass-mediáticas. 

Por ello sería erróneo asumir que estamos en presencia de tópicos de estética popular americana ya que es muy difícil sintetizar una tipificación de motivos (como diría Lezama Lima, el apetito estético del neobarroquismo americano es infinito) y mas difícil aun es encontrar criterios recurrentes en las formas de producción de estas objetologías urbanas. 
En La Paz se pueden encontrar murales callejeros a caballo entre estipulaciones naifs y sutilezas de artista
; composiciones que revisten cualquier porción de ciudad, desde muros hasta portones fabriles, presentando motivos de la compleja existencia de personajes acaballados entre las mitologías religioso-populares y las picarescas urbanas o los indicios de un arte directamente antropológico o político en la enumeración crítica de motivos del fascinante fresco multiétnico de esa ciudad tan específica en su mestizaje y multiculturalismo pero que a la vez pareciera resistir –dentro del mundo andino- en unos sedimentos de autoctonía cultural bastante auténticos, como si cierto vigor populista-ancestral (no necesariamente etno-originario) se imponga al barniz del neopopulismo mas de sesgo massmediático.                 

Lo que recomienda complementar estas exploraciones tomando como referencia algunas unidades de esa heterogeneidad, en este caso las naciones o algunas de ellas , sin perjuicio que sería posible cruzar tal indagación con otras figuras de relativas homogeneidades, sean regiones o ciudades – por ejemplo la región paisa de Antioquia o Medellín, como subculturas dentro de la colombiana y quizá mas nítidas - contextos ambos donde parecería emerger con más claridad la índole de unas geoculturas, o sea, culturas socio-territorialmente referenciadas y connotadas, en las que por otra parte, fuera posible aplicar un análisis que llamaríamos ambiental, en tanto referido al exámen de las relaciones entre sociedades y soportes territoriales naturales o biomas y en donde predomina cierta voluntad de preservar esa identidad neocultural y por tanto, diríamos que se ejerce cierta resistencia socio-cultural frente a las presiones homogeneizadoras . 

En esa integración compleja de desarrollos comunitarios y grandes escenarios naturales – las selvas, los desiertos, los grandes valles, los frentes fluviales, las cordilleras y sierras, las escalas de grandes espacios escasamente ocupados y articulados, etc.- seguramente podrían encontrarse más claves susceptibles de presentar rasgos detallados de aquel concepto de patchwork. La combinación de una biodiversidad paisajístico-ambiental con  una etnodiversidad que ensambla sin sintetizar numerosas figuras de mestizaje antropológico y cultural resulta una carácterística notable en la descripción etnofisiocrática de América asi como una notoria dificultad a la hora de pretender cartografiar esas condiciones de diferencia/identidad.        

En este caso diríamos además que la extensión y la desintegración físico-funcional latinoamericana asi como la diversidad y coexistencia de nurmerosas configuraciones de enclave y la inexistencia de comunicación por asi llamarla horizontal, son todas características que forjan o agigantan esa idea de mosaico o constelación de diversidades. Y el mosaico desarticulado o renuente a aceitarse con las claves de la  homogeneización cultural globalizada opera, quizá dentro de una figura general de sociología del atraso, como algo a favor de cierto statu quo de las microculturas más o menos originarias o geosituadas. 

Las microculturas regionales –que son tan sustantivas, por distintas causas, tanto en Europa como en Africa y Asia– de América Latina sin embargo, parecen menos ostensibles o mas discretas y a la vez, menos suscitadoras de orgullos conservadores de tales entidades, dada la relativa novedad de su modernización como continente y en ella, la voluntad  de engendrar homogeneidades supralocales funcionales al proyecto colonial. Dicho de otra manera, lo microcultural parece mas una fatalidad que un deseo, una cualidad del aislamiento mas que una tradición establecida y valorada.  
Advenida la independencia ulterior a esa fase colonial, la historia política de construcción de las nacionalidades sudamericanas está demasisado saturada de violentos procesos de avasallamiento de microculturas locales o regionales cuya supervivencia cuando asi ocurrió, no fue fruto de esa historia política sino más bien de resistencias etno-populares. Hay más fundamentos emergentes de cierta postura de defensa política más que de programática socio-cultural en tales relictos aislados de culturas locales.  

Lo que en Europa fueron casi siempre acuerdos federativos bastante tolerantes con los mosaicos regionales, en Sudamérica supusieron guerras civiles de forzada integración generalmente unitarias y centralizadas y bastante negadas a proyectos federalistas: incluso eso queda evidenciado en que sólo USA y México en Norteamérica y Brasil y Argentina en Sudamérica poseen regímenes federales de gobierno aunque ello sea casi formal en  el caso de las tres últimas naciones mencionadas.            

Así, el opacamiento de las diferencias e identidades regionales y microlocales parece estar ligado a una historia dominada por una estrategia política de unificación para la inserción en políticas de mundialización: en ese sentido que América difiere notablemente de Asia o Africa en su tentativa de buscar las formas de organización política que facilite, con altos precios antropológicos, el proceso de integración continental en la dinámica expansiva del capitalismo.      
En tal dirección es que puede afirmarse aquella hipótesis paradójica que refiere a una Latinoamérica prácticamente globalizada desde su propia fundación como tal, allá en el siglo XVI, integración forzada sustancial para dar paso a procesos de acumulación originaria que dieron cauce al desarrollo capitalista y a la emergencia de la modernidad central, ya que tal modernidad, legible gramscianamente como superestructura de la modernización industrial es impensable fuera del montaje de la división internacional del trabajo instaurada a inicios del siglo XIX .
Y estos procesos de relación entre culturas y naciones no están concluídos ni mucho menos y de tal forma, voluntades regionales egoístas dirigidas a mejorar o aprovechar la inserción en la globalización actual se presentan hoy mas bien como fracturistas de aquellas entidades nacionales sin que ello suponga – como en el caso de secesionistas mas antiguos como los vascos o los catalanes – proyectos de afirmación de geoculturas y al contrario, a menudo son proyectos de desintegración nacional meramente canalizados por ventajas , intereses o apetencias económicas: este parece ser por caso, la situación de separatismo que se operaría en Bolivia cuyo proceso se pone en marcha cuando por primera vez en su historia, adviene a disfrutar de cierta hegemonía política nacional la etnia indígena mas cultural y demográficamente significativa de ese país.En cierto modo, tal protagonismo –marginal para sus actores locales– de América Latina en el forjado de la modernidad es lo que se articularía con la atribución a este continente de la condición de una suerte de laboratorio de experimentación de la incipiente modernización socio-productiva global (el pasaje del capitalismo comercial endógeno al capitalismo comercial lejano y luego, al capitalismo industrial y a una división del trabajo mundial que escinde áreas de manufacturación de áreas de producción extractiva y primaria) tanto cuanto de la superestructura ideológico-simbólica de tal modernización, que es lo que solemos designar con la noción de modernidad
.
Un protagonismo crucial en la instauración misma de la modernización –Hobswawn por ejemplo reconoce que el arranque acumulativo de este proceso deviene del saqueo de las colonias occidentales, el mismo argumento que documentan los estudios eco-históricos de Alfred Crosby – no es óbice empero para postergar el acceso pleno de la región  a ese proceso histórico lo que consecuentemente explica su peculiar modernidad, que diversos autores consideraron imperfecta, incompleta, atrasada, marginal, formal, socialmente restrictiva, anti-democrática, institucionalmente débil, etc. 

Características, muchas de ellas, curiosamente inductivas del reconocimiento avant la lettre, de rasgos posmodernos en aquella debilidad de alcance de modernidad plena, por ejemplo en torno de un interés mas bien artístico-cultural que socio-productivo que le habrían dominantemente otorgado a tal modernidad  tanto la sociedad consumidora o demandadora de arquitectura cuanto la misma Institución Arquitectura (escuelas, colegios, revistas, etc.). Lo que no excluirá por cierto, algunas apropiaciones del discurso modernista (funcionalista, racionalista) de parte de demandas promovidas por el Estado en relación a la producción de equipamiento social por ejemplo en el caso del pobrismo motorizado casi directamente en relación a encargos del estado populista de Lázaro Cárdenas en el caso mexicano y alrededor de una obra tan variada como heterodoxa ejemplificable en los trabaqjos de Legorreta, Mendiola, Villagrán García u O’ Gorman.        
Resulta así posible, cruzar una suerte de unidad externa – conferida desde la estrategia colonial – con una diversidad interna, visible tanto desde el punto de vista de la historia permanente de aliento a la balcanización que promueven aquellos intereses globales y ajenos, cuanto en la inmadurez del desarrollo de élites y dirigencias internas, incapaces de fortalecer el poder local y desde él, fuerzas integrativas autónomas
.
En estos cruces es posible construir si cabe, una cierta modelización americana como melting pot de culturas que incluye desde luego, sus arquitecturas.

Según este marco general de postulaciones quizá resulte indispensable encarar este seminario y los escritos en que se basa asumiendo tal fragmentación propia del concepto de patchwork definiendo así, un cuadro interpretativo de tensiones entre lo local y lo global –en cualquier caso, un tópico bastante antiguo en la historia latinoamericana– lo que al menos tácticamente, induce a un análisis de la entidad latinoamericana como un archipiélago de localías, un conjunto de diferencialidades que en si mismas y según un concierto o ensamblaje siempre otorgado desde afuera, es lo que garantiza la funcionalidad global del continente en la estrategia expansiva del capitalismo colonial que sostiene aquella inicial y sostenida globalización . 

La dualidad global/local, que hace parte pués, de la larga duración de la historia americana, encontrará ecos y resonancias en otras dimensiones de manifestación de lo socio-cultural propio de aquella concepción de archipiélago o patchwork: la imperfección o incompletitud de su grado de totalización de los procesos de modernizaci modernidad cobrará expresión en otras dialécticas dicotómicas sumamente ilustrativas para el abordaje del análisis de cultura y arquitectura que aquí se pretende, a saber por ejemplo, las que se evidencian en los pares culto/popular; urbano/rural  e innovativo/arcaico, sobre cuyas respectivas y múltiples tensiones y confrontaciones - sumadas a aquella dinámica general de integración y diferencia entre los polos global/local – será necesario cimentar las interpretaciones que propondremos.
En la historia política americana a menudo esas dicotomías se mezclaron y confundieron y a veces devinieron en consignas maniqueístas de extremada violencia como en el caso de la asociación que el político y educador argentino Domingo Sarmiento hiciera entre civilización y barbarie, adosando al primer término el proyecto político proeuropeísta y a veces neocolonial y al segundo aquella clase de resistencias simplemente emergentes de élites regionales o locales que cuando mas aspiraban a integrarse en proyectos federativos pero no a desaparecer tanto etnoculturalmente (no ahorrar sangre de gauchos…) como sociopolíticamente. 

Si Dios me encargara de formar una gran república – dirá Sarmiento aceptando la necesidad de una refundación abstracta e ideal de una organización territorial y política que maximizara su integración en la economía mundializada aun aplanando las dificultades de preexistencias inconvenientes - nuestra república a nous por ejemplo, no admitiría tan serio encargo, sino a condición de que me diese estas bases por lo ménos espacio sin límites conocidos para que se huelguen un dia en él doscientos millones de habitantes; ancha exposición a los mares, costas acribilladas de golfos i bahías; superficie variada sin que oponga dificultades a los caminos de hierro i canales que habrán de cruzar el estado en todas direcciones; i como no consentiré jamás en suprimir los de los ferro-carriles, ha de haber tanto carbón de piedra i tanto hierro, que el año de gracia cuatro mil setecientos cincuenta i uno se estén aun explotando las minas como el primer dia. (…); encargándome yo personalmente de dar direcciones oportunas a los ríos navegables que habrian de atravesar el pais en todas direcciones, convertirse en lagos donde la perspectiva lo requiriese, desembocar en todos los mares, lugar entre sí todos los climas, a fin de que las producciones de los polos viniesen en via recta a los países tropicales i viceversa .

Y las ideas sarmientinas no resultan exclusivas sino mas representativas del pensamiento decimonónico de otros pensadores americanos tales como Andrés Bello o Justo Sierra, la gran trilogía de los benefactores educativos, de cuya obra modernizadora no puede dudarse, pero tampoco del costo etnológico que aceptaban pagar.

Por mucho –citamos al venezolano-chileno Bello-  que se exagere la oposición de nuestro estado social con algunas de las instituciones de los pueblos libres, ¿se podrá nunca imaginar un fenómeno más raro que el que ofrecen los mismos Estados Unidos en la vasta libertad que constituye el fundamento de su sistema político y en la esclavitud en que gimen casi dos millones de negros bajo el azote de crueles propietarios? Y sin embargo, aquella nación está constituida y próspera. 

Entre tanto, nada más natural que sufrir las calamidades que afectan a los pueblos en los primeros ensayos de la carrera política; mas ellas tendrán término, y América desempeñará en el mundo el papel distinguido a que la llaman la grande extensión de su territorio, las preciosas y variadas producciones de su suelo y tantos elementos de prosperidad que encierra
.
Entonces –dirá a su vez, Sierra, el gran polígrafo político del porfirismo mexicano- comenzó el sueño moral de la gran familia indígena. En donde estaba, al pie del altar, allí quedó, y en nuestros días yace todavía en grandes grupos en el mismo estado, con las mismas costumbres y las mismas supersticiones: tiene que silbar mucho tiempo la locomotora en sus oídos para arrancarla del sueño, tiene la escuela que soplar la verdad en sus almas por dos o tres generaciones todavía para hacerla andar
.
Un modelo exitoso de comprehensión de la peculiaridad de un marco cultural y arquitectónico propio de la escena americana debe necesariamente examinar ese set de dialécticas  (global/local, culto/popular, urbano/rural, innovativo/arcaico) aun cuando se tenga una natural preferencia o comodidad en insertar la interpretación en los primeros términos de tales dialécticas, siendo los segundos términos la habitual referencia de discursos populistas, nacionalistas o regionalistas y hasta jerárquico-conservadores que incluso conllevan la incapacidad ideológica otorgar algún valor a los procesos de la modernización. 
Empero culturalmente hoy hace falta en América Latina, encarar una consideración seria del conjunto  local/popular/rural/arcaico no meramente como resistencias antimodernas o frenos al desarrollo sino como propuestas activas que deben integrar horizontes de definiciones estéticas y comunicacionales sino políticas.   

Operar en el mar de estas polaridades –que a veces alcanzan a devenir contradicciones– es político per se, obliga a establecer acuerdos o normas individuales o grupales acerca de modos de digerir moralmente lo bueno y lo malo de cada polo e induce fatalmente a actuaciones sincréticas, a mixturaciones de elementos de cada dimensión.

Persistente aqué cruce analógico del que escribe con el que cocina – comenta Héctor Libertella
 en un escrito de mediados de los 70 que no por lejano transmuta en inactual, y sustituyendo para nuestro uso el escribir por el proyectar – cierto goce compartido sobre su tipo de práctica, el reconocimiento de los materiales que empleó para la cocción, sean elementos “locales” (letras de tango, poemas precolombinos, ráfagas de folletín cursi mezcladas con parodias de la tradición clásica) o “cultos” (fragmentos homéricos, Belle Epocque, corriente de conciencia e ideogramas chinos que trizados especiosamente darán otra vanguardia prestigiosa – de método “intertextual” - ) sobreviene un momento sucesivo cuando el practicante raspa el fondo de la olla, ya digeridas las sustancias, y allí encuentra las marcas de viejos cocineros: autores en los que reconoce la proyección de una misma mano sobre una misma nobleza de materiales. Entonces las vanguardias (todas) hacen un movimiento de autoprotección que empieza en su variante espontánea apoderándose de esos autores de su tradición para definirlos en el propio espacio actual, para hacerlos eficaces. Un poco mas adelante sigue su razonamiento Libertella señalando que en otro momento crítico [tales practicantes] comprenden que ese proceso de desenterrar marginados no debe ser moral, que no hay autores injustamente postergados o rescatables y que sólo existe en la escena una operación casi perversa, de vaciamiento en el objeto, una especie de reactivación sólo textual que ocurre cuando se comió la comida y también el plato: actividad de escribir ficción y de hacerlo a la vuelta de la teoría. 

Lo que supone reconocer en la masa de textos de la tradición procedimientos – sólo eso- ya clausurados, pero que todavía aletean en el espacio de la nueva manufactura, ahora representados como lo que ahora son: ruinas.

Aquí naturalmente, el uso ambigüo de la palabra vanguardia empieza a corresponderse no con lo que está mas adelante sino como lo que está mas íntimo: centro del estómago, zona donde los gustos quedan como exterioridad de la lengua, lugar donde la única acción posible es deglutir, producir residuos…   
Si bien afirmado en el terreno de la escritura Libertella creo que exorciza cierta precondición teórica y moral para producir objetos de cultura (teórica y prácticamente) dentro de aquél mapa de polaridades, instala el problema de esa producción en una actividad gastronómica de reuso de los materiales dados e invierte el horizonte de lo vanguardista revulsivo no orientado a un futuro desconocido sino a un pasado reelaborado, saldado, cocinado y en ruinas.  

La característica singular de una escena americana carente de maduración o completamiento del par modernización/modernidad implica recaer en el reconocimiento empírico del no-logro de los primeros términos de tales dicotomías o bien admitir y entender las diversas contaminaciones que los segundos términos infunden, dentro del arco conceptual que va del atraso –en el alcance de un paradigma de modernización/modernidad– al sistema de mixturas (alienaciones, dependencias, etc.) que caracterizan otro dualismo, el de ajenidad/propiedad, que refiere en términos de valoración endo-cultural a la forma en que se procesa simbólicamente la relación entre el mundo global ( en cualquier caso, manifestante de una civilización resquebrajada o fragmentada ) y los escenarios locales (que a veces no alcanzan a tener la entidad de culturas que desafian el episteme civilizatorio globalizador, precisamente por la evidencia de su fractura).
En sociedades que por razones políticas se han estructurado como culturas de préstamo (como todas aquellas que terminaron lentamente integrando la pax romana) es importante no sólo o no tanto discutir las condiciones de autenticidad o propiedad sino mas bien evaluar las formas de apropiación relativa de ajenidad y en ello discernir un polo negativo de la subyugación o alienación de un polo positivo de la fagocitación.

Otra vertiente del proceso americano, en tanto formación histórico-cultural específica pero también como indicaba Libertella como modo de abortar las cesuras dicotómicas por ejemplo entre tradición e innovación, es la cuestión del sincretismo del mestizaje, temática cabalmente abordada –mas desde una perspectiva histórica que etnológica– por Serge Gruzinsky especialmente en torno de estudios
 que se circunscriben al ámbito mexicano, precortesiano y colonial. 

Las tesis del estudioso francés son curiosas en cierto sentido ya que plantean mas bien una circulación de motivos entre Europa y América – como los grutescos o los relatos morales mitológicos de Ovidio – señalando que esos materiales se fundían en compuestos culturales (mestizos)  según las conveniencias: en América ya colonial, porque en mano de artesanos –e incluso de intelectuales– aborígenes servían para mantener metadiscursos contraculturales y en Europa, aunque este punto no es demasiado tratado por Gruzinsky, porque motivos mestizados de América resultaban aptos para contribuir a discursos alternativos de la cultura herética tan fuerte como críptica y subterránea en el siglo XVI.      
Con estos argumentos más renovados acerca de los circuitos de contaminaciones mestizas podríamos ahora volver a las dicotomías presentadas e intentar situarlas en sus problemáticas referidas a  la cuestión del proyecto. 

Si la arquitectura ha querido presentarse, como práctica disciplinar hegemónica y producción legitimizada, en tanto opción explícita por los polos progresistas de aquellas dualidades – es decir, una arquitectura que como tal, institucionalmente requiere ser entendida como culta, urbana e innovativa – ello se obtuvo mediante la opción político-cultural de ejercer sino aceptar, la disciplina asumiendo un marco civilizatorio global antes que trabajar en el seno de la diversidad de los diferentes contextos culturales locales. 

Esta consideración fijaría cierta sociología y axiología de la profesión en tanto dimensión finisecular mas o menos ligada al ideario del Estado liberal e incluso ejercida en sus inicios en forma dominante directamente por extranjeros, europeos en su mayor parte y norteamericanos en proporción bastante menor. 

Pero el desarrollo del campo intelectual de la arquitectura iba lentamente a complejizar esa natural adscripción civilizatoria y aparecerán fisuras en la ortodoxia; fisuras incluso problemáticas, como las aristocratizantes posturas neocoloniales por ejemplo, en el venezolano Manuel Mujica o el argentino Martín Noel, que fusionaban ideologías conservadoras y ruralistas justamente de la antigua colonia hispana oponiéndose a los discursos socialistas, racionalistas y funcionalistas del inicipiente modernismo de matriz francesa o alemana. 

Y esas dubitaciones – que no alcanzan a erigirse en discursos ideológicos alternativos o de progresismo nacionalista pero si a contaminar la pura y mecanicista trasculturación emergente de las vanguardias europeas- serán asumidas incluso por algunos notables modernos-problemáticos latinoamericanos como Lucio Costa o Carlos Raúl  Villanueva.  
Sin embargo aquí aparecen dos fenómenos o características que en tanto heterodoxas, confieren cierta identidad a la producción americana. En primer lugar la virtual imposibilidad de ejercitar una modernidad (cultural) plena dadas las imperfecciones de la modernización (social, política y económica), lo que en definitiva genera en el mejor de los casos, una producción moderna adaptada, condicionada, transformada. 

En rigor, esta clase de default culturalista moderno en relación al grado y calidad del desarrollo socio-económico de la modernización es algo bastante mas generalizado que una supuesta regresión específica del mundo latinoamericano: dicho de otra forma, una idealizada conjugación de modernidad y modernización quizá sea exclusiva condición de momentos y lugares bien específicos y hasta de alta variabilidad, tales tal vez como la efímera experiencia weimariana de menos de una década de duración o aquella situación emergente de un estado de vida metropolitana (sobre todo en referencia a la potencia crítico-propositiva de formaciones de vanguardia) como pudo haber ocurrido en Berlín en la década del 10 o en París en la década del 20. 

Y conste aquí que se trataría de la concurrencia de cierta madurez social y política – dable en la existencia de poder económico, deseos simbólicos y clientelas progresistas – junto a la eclosión de propuestas vanguardistas ya que por ejemplo, expresiones vanguardistas históricamente novedosas y para nada epigonales hubieron por ejemplo en México, San Pablo, Buenoa Aires o Montevideo en torno de las décadas del 20 y el 30. 
Y en segundo lugar, las tentativas de positivizar al menos estéticamente aquellos polos aparentemente regresivos en el enfoque de una modernidad así definida desde una visión global; es decir, los polos popular, rural y arcaico, cuyas manipulaciones, cuando se practican desde posiciones institucionales hegemónicas, pueden sustanciar producciones de mayor diferencialidad e identidad, incluso mirada desde los Parnasos centrales. 

El doble eje de una cierta madurez socio-política modernizadora junto a vanguardias, todo ello operando en ambientes metropolitanos, obró de manera concreta rechazando o minimizando lo popular, lo rural y lo arcaico: lo popular en nombre incluso de presupuestos socialistas, lo rural como algo directamente ausente del imaginario metropolitano y lo arcaico como un campo de expresión que ni siquiera era posible sostenerse desde la ideología de las capas sociales mas encumbradas.     

En todo caso apelar a los polos regresivos de tal esquema parece ser el atractivo y posicionamiento que puede serle atribuído a trabajos de Mijares, Vivas, Porto, Caveri, Rojas entre otros, y aún a Predock o Mockbee en la escena norteamericana marginal, es decir, si se quiere, producciones no-metropolitanas usando esta caracterización como lo que engloba pertanecer a  ambientes productivos ajenos al doble esquema de las  élites sociales, políticas y económicas  metropolitanas y de las formulaciones de movimientos de vanguardia.

Incluir en una supuesta escena latinoamericana a referencias de uno de los fragmentos de ese otro archipiélago (en todo caso mas históricamente exitoso en materia política y económica pero igualmente fracturado etnoculturalmente) como es el caso de América del Norte abre un debate acerca de redes y relaciones que van mas allá de meras pertenencias nacionales. 

Está claro que asi como hay versiones y propuestas pro-angloamericanas al sur del Rio Grande también hay posturas pro-latinoamericanas al norte, tal vez en menor proporción y seguramente mas vinculadas a los ambientes no-metropolitanos o mas marginales del calidoscopio norteño.
La mexicaneidad de la arquitectura de Predock, visible por caso en el Acuario Flint en Georgia, 2004, lo torna un componente de constelaciones que cabría examinar aun cuando abandona sus tecnologías mas subdesarrolladas (como los edificios basados en fuertes masas cerámicas y barro directamente en algún caso) y se propone, como González de León o Testa por nombrar un par de arquitectos supuestamente nítidamente pertenecientes al episteme americano, armar unos caparazones con gajos articulados de tecnologías mas livianas – como el caso de su Auditorio McNamara en Minneapolis, 2000- que asi resultan mas monumentalistas y arcaicos que tecno.

También aparece en la mayoría de las obras de equipamiento cultural hechas por Predock cierto gusto por las tectónicas derramadas –esa figura compositiva acumulativa basada en estratos o plataformas achaparradas y la voluntad expresa en numerosos casos de trabajar el proyecto como un material propio de la construcción del paisaje. 

Ciertamente ello es mas ostensible en sus trabajos en las regiones de USA con mas impronta latina –como asimismo ocurre en su Museo Universitario de Phoenix- y asimismo ello lo asocia a soluciones equivalente que en contextos semejantes también asumen otros arquitectos como Carlos Jiménez –nativo costarricense pero formado y afincado en Texas-, Tod Williams –por ejemplo en su Museo de Phoenix y  The Neurosciences Institute de La Jolla, trabajos ambos de 1995– o Scoggin-Elam-Bray -en su Biblioteca de la Escuela de Leyes de Phoenix-. 

Michael Sorkin 
 analiza este conjunto de obras y de algunas de sus consideraciones surgen aspectos de ratificación de cierta estrategia proyectual rayana en un ambientalismo hispanizante: Hay un incidente sísmico –señala en referencia a la Biblioteca mencionada– en la forma de una fisura que atraviesa el centro del edificio resuelta en el pálido ocre Dryvit (material plástico de mortero), el adobe de la posmodernidad. El edificio responde al sol tanto óprica como termalmente. Su geometría –irregular pero cómoda– es una sutil capturadora de sombras.  

Luego, en el mismo texto, alude al museo de Predock, muy local y muy térmicamente histriónico. Masivamente el edificio evoca las tectónicas tradicionales del desierto tanto como la relación que hay entre las villas corbusieranas y la prismática mediterraneidad de sus orígenes  aludiendo a esa capacidad moderna de cierta felicidad con el calor. 

Y sigue refiriéndose al museo de Williams indicando que la expansión del Museo de Phoenix es una sutil aunque certera evocación de motivos de la región, abstraídos al límite de su significación. El edificio es casi hispano. Las pesadas aunque prefabricadas paredes están tratadas con un denso material tipo adobe y rematadas o bordeadas con cornisas metálicas. 

Concluye Sorkin su apunte sobre la arquitectura de esta ciudad que Phoenix, tanto la vieja como la nueva, ha hecho las paces con el desierto y con los criterios del style local para contribuir a una sensitiva elaboración del paisaje. 
El trabajo de Sam Mockbee, mas pedagógico en su tarea para el Rural Studio de la Auburn University en Alabama, creo que además de tener cierto parecido por ejemplo con Amereida en Viña del Mar (aunque ésta sea mucho mas elitista que el caso de RS) en el sentido de enseñar-haciendo, encuentra mas afinidad con algunas problemáticas latinas mas bien por sus enfoques sociales y técnicos en orden a lo que llamaron sweat charity - algo asi como caridad basada en el sudor del trabajo - ya que montaron sus proyectos educativos atendiendo y resolviendo demandas directas de la población mas marginal de Alabama.

Y asi sus casas para familias desposeídas – como la casa Harris, 1996 – o sus equipamientos sociales para lugares que lo pedían – como el conjunto Child’s Care de 1989 o la Glass Chapel, 1999 – se resuelven con ingenio y habilidad fáctica con materiales pobres y autoconstrucción asi como una perseverante voluntad de búsqueda de cierto genius locii  y todo esto desde luego, suena muy próximo a cuestiones americanas. 
Es interesante agregar que tanto el trabajo de Rural Studio como el de Amereida, una vez que tienen claro sus objetivos y sus recursos, no parecen tener ninguna clase de techo estético y producen arquitecturas plenamente experimentales y formalmente audaces aun en sus inserciones periféricas y externas a los circuitos de promoción y legitimación.                            

La modernidad heterodoxa o imperfecta propia de Latinoamérica tiene sin duda que ver con los modos de recepción de la modernidad central y luego o simultáneamente, en como esa recepción y reprocesamiento por así decir, de proposiciones vanguardísticas centrales, se articulan con mayor o menor éxito en relación al contexto específico local, teñido de incompletitud o falencia en cuanto al desarrollo relativo de sus procesos de modernización y en ello, a la existencia y madurez de un determinado humus receptivo legible como modernidad cultural o grado de apertura y demanda de las sociedades locales a las producciones culturales y arquitectónicas modernas.

Cuestiones referentes a la recepción y al tratamiento de las temática modernas ocurrirán asimismo en las tareas que Affonso Reidy (1909-1964) acometerá en los 40´ cariocas  después de haber formado parte del dream team del Ministerio de Salud&Educación presidido por Le Corbusier, pero como mas tarde se preocupó por demostrar Niemeyer con el resultado tenístico 6-0, la atribución de las ideas principales que se cruzaron entre el maestro y sus discípulos dio ese tanteador favorable a éstos. 

El maestro suizo se autoadjudicó en su antología de obras, la autoría del trabajo terminado, aunque la historia de su verdadera atribución haya sido otra y lo que terminó construyéndose fue bien distinto – y hasta en cierto punto, directamente contradictorio – al ideario proyectual corbusierano.

Aunque resultará mucho mas destacable no tanto el referenciamiento relativamente tributario de Corbusier de Reidy sino mas bien la utilización del repertorio moderno como un instrumento válido para aplicarlo a la necesaria nueva simbología de las arquitecturas públicas, lo que quedará evidenciado ya desde el caso del MES a los trabajos de housing popular – como el conjunto de Pedregulho, realizado mientras su compañera Carmen Portinho trabajaba a cargo del tal área en el gobierno federal – e incluso a su propuesta para el emblemático nuevo Museo de Arte Moderno del Aterro de Flamengo, operación urbanística de la cuál también fuera responsable desde el gobierno de la ciudad siguiendo las directivas de su mentor, el muy académico urbanista francés Alfred Agache, influencia que agrega motivos contaminantes en la moderna matriz proyectual de Reidy. 

Es por tanto esencial remarcar la utilización del legado moderno para operar simbólicamente en la retórica de Estado y de tal forma, inevitablemente tratar de conjugar imperativos academicistas y dotadores de la necesaria grandeur de estos nuevos Estados con  las novedades técnicas y funcionales modernas.   

Punto este último –la mescolanza de elementos histocistas y modernos- de todas formas controversial dentro de circunstancias mas bien ligadas al continuo manejo de los discursos ecléctico-historicistas-académicos incluso casi hasta los años 60 del siglo XX, pero que reconoce  la existencia de excepciones, una de las más notables, adjudicables a la vigorosa actividad promocional de nueva arquitectura social desplegada desde el estado cardenista mexicano en los años 40 o en alguna arquitectura realizada bajo las administraciones de Vargas en Brasil (la arquitectura institucional de Jorge Machado Moreira por ejemplo, otro integrante del viejo grupo carioca del MES) o de Perón en Argentina (la arquitectura hecha para dependencias del Correo por el grupo Rossi-Gaido-Davinovic por caso) en la segunda mitad de esa década e inicios de la siguiente.  

En cuanto a las formas de recepción de novedades culturales modernas –o en otro sentido, de la articulación entre protagonismos emisores centrales y receptores periféricos– es sintomático analizar en el caso americano, la muy singular performance de Le Corbusier y sus efectos tanto reproductivos como reactivos en numerosos escenarios americanos, tales como Brasil, Argentina, Colombia o Chile
.

El impacto evidente y reconocido de Le Corbusier se verificó en algunas acciones que estaban promoviendo una relevante apertura en los escenarios profesionales y académicos de América Latina como la sorprendente obra que el jóven tándem Soto&Rivarola realizara para acomodar el Instituto de Previsión Social de la provincia argentina de Misiones, en su capital, Posadas obra inaugurada en 1959 y que medita sobre el Le Corbusier tropical de las obras hindúes, para resolver una inserción ambiental parecida pero que también utiliza esa arquitectura como base de una reflexión rehumanizadora (que ahora casi haríamos converger con las ideas del Team X, los Smithson y Van Eyck) que llevó a uno de sus autores –Mario Soto– a un compromiso político extremo
.
 A Soto le gustaba mucho Le Corbusier, pero no como artista de comportamiento políticamente mutante y oportunista, sino como inventor de un lenguaje arquitectónico coherente para una arquitectura de carácter público.      

Y que también servía en esos años de welfare state periférico para pensar potentes arquitecturas públicas con complejas soluciones de la interfase exterior-interior y en cierto modo, la cuestión de edificios porosos y de altas prestaciones públicas. Algo que también experimentaba por ejemplo el uruguayo Mario Payssé Reyes en sus edificios para bancos sobre todo el Banco de Previsión Social, en Montevideo, proyectado en 1957 y concluído en 1975
.  
Pero los problemas principales para un mayor arraigo de la modernidad central en reelaboraciones regionales conectadas con progresos en la modernización no pasan tanto por los modos de recepción de las novedades proyectuales sino mas bien, por las características de la sociedad receptiva local, en todo caso connotada por varias imperfecciones o carencias relativas de modernización expresadas en la esfera social –el déficit de burguesía ilustrada-, política –el déficit de funcionamiento democrático pleno-, socio-productiva –el déficit de industrialismo y de organización de un proletariado industrial con conciencia de tal– y cultural –el déficit de urbanidad-. Las obras paraestatales de Soto&Rivarola o Borchers son excepcionales en tal sentido, como excepcional debió haber sido como cliente Diego Rivera para Juan O´Gorman.   

Es así que por una parte, el intento de aproximarse a una historia crítica de la arquitectura latinoamericana debe relacionarse con la opción culta y con el análisis de los modos de recepción de la modernidad central y de su articulación con el grado de imperfecto desarrollo de las modernizaciones locales. 
Esta clase de opción siempre debía tener referencias actorales pero a veces se manifestaba en encargos suscitados en condiciones cuasi oficiales, dentro de un Estado que hasta bien entrados los 60, fue bastante activo en el desarrollo del equipamiento público resuelto en clave de modernidad, aunque por esos mismos años, como también señalamos, en un contexto que no era capaz de atribuir valores culturales significativos a lo moderno como complemento inexorable de la retórica del progreso. 

Este aspecto – el de la lizagón entre las élites dirigenciales y sus opciones estéticas – merece todavía estudios mas precisos, sobre todo en torno de las extrañas concurrencias de idearios populistas de cierta progresividad social junto a las apetencias de estéticas conservadoras, aristocráticas e historicistas: fenómeno que lleva sin duda a examinar las concomitancias, incluso epocales, de estas asociaciones con las estrategias vinculadas al realismo socialista de corte stalinista.   
Un caso singular es el proyecto de Ricardo Porro para la  Escuela de Música de La Habana, de 1964, no tanto por representar una manera de receptar aquellas modernidades canónicas sino al contrario por ignorarlas. 

Salvo por lejanas alusiones a arquitecturas organicistas (ese arco desperdigado que vincula a Häring con Goff por ejemplo) cuya fuerza promocional era sin duda bastante leve sino inexistente, se trata aquí de proponer una arquitectura disuelta en formas de paisaje dentro de la utopía del pleno espacio social y de la indistinción entre arquitectura y ciudad. 

El tratamiento casi romántico – en cuanto referente a un reconocimiento de cierta identidad emocional con el sujeto usuario de estos edificios – remite a evocaciones de los socialismos utópicos casi cercanos al ruralismo artesanalista de vertiente morrisiana. 

Pero sin embargo todo esto lejos de estandares de calidad constructiva o de alardes de destreza en los detalles; es decir, un posicionamiento ideológico bien lejano de la obra de arte total de talante art nouveau y entonces, un procesamiento del edificio mas pensado como herramienta o útil que como evocación del fáctum artístico. De alli que, mediando el desinterés estatal por un mantenimiento riguroso, a estos complejos siempre le sentó bien un temprano carácter de ruinas.           

Si bien en otro registro también aquí parece haberse propuesto una discusión semejante a la debió haber existido en el caso de la obra de O´Gorman o algunos trabajos misioneros de Soto&Rivarola: nos aventuramos a pensar que quizá haya existido cierta clase de discusión político-ideológica. 

El caso de las escuelas de Porro –complementado con un trabajo, la Escuela de Danza realizada por el italiano Vittorio Garatti– fue entonces una arquitectura tan estilísticamente anacrónica como fuertemente innovadora en lo programático e ideológico, no sé si propuesta como lenguaje de Estado (de hecho su repercusión en tal sentido fue muy débil) pero ciertamente basada en una construcción artesanal –cuando ya llegaba a Cuba la prefabricación pesada soviética– y en una voluntad de hacer fluir los espacios en estructuras continuas insertas en los ambientes tropicales dándole gran preponderancia articulatoria al diseño de los conectores circulatorios y ciertos eslabones que de tal circulación la puntúaban con lugares de encuentro social informal. 

Algo de esta idea –por cierto vinculable a obtener una manera de resolver edificios adaptables al clima tropical– también se verificará en los proyectos de la Ciudad Universitaria de Caracas, encarados por Carlos Villanueva.     

En México y ya quizá dentro de la PRI-modernidad -años 80 y 90- la obra de Zabludovsky&González de León  para el Estado o para entes paraestatales (El Colegio de México, Auditorio Nacional, Conservatorio Nacional, Museo Tamayo, Teatro de Guanajuato y hasta la Embajada en Berlín, incluyendo algunos trabajos como el de Alejandro Zohn para el Archivo de Jalisco en Guadalajara entre muchas otras obras de gran fuste) parece proponerse la discusión de un estilo de Estado, una manera bastante elocuente de encadenar sígnicamente esos trabajos de forma de instituir un paisaje representativo de la modernidad mexicana, un paisaje monumentalizado y fuertemente interesado en establecer marcas de ordenamiento en el magma de la ciudad y asimismo una voluntad anacrónica algo ligada a reelaborar el tratamiento volumétrico de los templos precortesianos y la generosidad con que éstos desarrollaban espacios abiertos,  secuencias de plataformas, tectónicas contundentes y texturas expresivas de unas clases de construcciones rústicas y de reminiscencias líticas. 

Aunque esa apariencia de rusticidad se contraponga, por ejemplo en la embajada berlinesa, con la recurrencia a uns tratamientos en mármol molido que retiene el grano grueso pero que asimismo propone cierta opulencia sígnica, como una luminosidad casi fuera de lugar en los parámetros urbanísticos noralemanes y unos costos elevados de construcción ya que semejante alarde artesanal obligó a traer operarios húngaros, fallado el primer propósito de contar con albañiles y canteros mexicanos. Vemos pués como cierta introspección nacionalista puede servir de extrospección introductora de cierta idea de marca o imagen-México en la escena internacional.             

Este voluntarismo estético-comunicacional parece haber resultado bastante programado toda vez que se advierta que la obra de González de León – otro inquilino latinoamericano del atelier parisino de Le Corbusier– deriva en registros mucho mas minimalistas y encolumnados en estéticas menos o nada folklorizantes como el caso de su propia casa de la calle Amsterdam o sus posteriores trabajos ultraprofesionalistas para el enclave de Santa Fé, la primera susceptible de entonar con discursos europeos actuales y los segundos recaídos casi en las estentóreas gestualidades de eventos cercanos a la promoción de brokers inmobiliarios como algunos emprendimientos de Miami  (o de San Pablo o de Caracas) .  
El debilitamiento o la extinción de una suerte de imaginería de Estado como la que parece que pedía o facilitaba el PRI da paso a otros protagonismos proyectuales como la aparición de una arquitectura totalmente en línea con la de los vecinos norteños – Enrique Norten y su edificio Televisa podría ser una referencia – o como la búsqueda de cierto equilibrio entre contemporaneidad proyectual y una vocación refinada y selectiva de inserción en las culturas locales que revelaría el caso de  Alberto Kalach, por ejemplo en trabajos domésticos como la casa Negro de 1997 – que desmaterializa casi totalmente el artefacto arquitectónico para situarlo en una condición estricta de paisaje o en el mas controvertido proyecto de la Biblioteca Vasconcelos, construído en 2004 después de un concurso internacional de fuerte debate (que para los auspiciantes europeos debió de haber ganado David Chipperfield) y que ciertamente renueva la estética pública monumentalista gubernamental no sólo por enmarcar el edificio dentro de un jardín (jugando así con la metáfora articulatoria de cultura y naturaleza) sino además por desmantelar aquél en una suerte de caverna de estantes apilados, estructura ósea bastante empática de los huesos del dinosaurio que han colgado en su patio central. 

Kalach –junto a otros arquitectos mas jóvenes como Ismael Broid o algunos de los que protagonizan los números de la revista Arquine, dirigida por Miquel Adriá– parece haber optado por romper la adscripción formalista casi de sabor folk que había emblematizado cierta arquitectura nacional y su programa parece ser acabar con esos tropismos, de una manera equivalente por caso a como literatos mas recientes como Volpi o Villoro parecen querer superar (y reconstruir) la poética neocostumbrista previa de Rulfo o de Fuentes.
Si bien en una posición de menos relevancia político-cultural (ya que es un trabajo encargado por un grupo privado, la Fundación Pan Klub) la obra que Pablo Beitía propone en su Museo Xul Solar, desarrollado en Buenos Aires entre 1987 y 1993 también se encuadra en un delicado equilibrio entre rasgos cosmopolitas – en las referencias a poéticas de Eisenman o de Scarpa – y el interés de explorar contenidos de cultura urbana local en este caso, favorecido porque esa es la temática que el artista que este museo alberga se proponía en sus búsquedas estético-referenciales y asi el proyecto resultante define una meditación sobre Buenos Aires a través de los experimentos de Xul Solar para decantar elementos de su esencialidad artística.     

Pero por otra parte, también deberá incorporarse aquél filón, menos relevante y nada hegemónico si se quiere, que escoge trabajar la opción popular y en ella elaborar elementos o fermentos de culturas endógenas, peculiaridades étnicas, atributos de la diversidad bioterritorial o manifestaciones de la naturaleza humboldtiana, desarrollos ligados al cuadro antropológico de los modos populares de habitabilidad y sus rituales de interacción simbólica y sus estéticas, todo ello por otra parte, inserto en la dimensión de la pobreza social  y el subdesarrollo agudizados por los últimos vaivenes de la economía globalizada.

Las argumentaciones precedentes – que resultan un poco mas nítidas cuando se trata de hablar de mexicaneidad o brasileñismo – pueden intentr verificarse dentro de los marcos emergentes de las estructuras nacionales, tomando estas instancias tanto como demarcaciones positivas en términos de identidad y de historias específicas, así como expresiones limitantes o negativas en orden a su fragilidad dentro del alcance de situaciones de modernización. A veces esta cualidad identitaria forma parte de una ideología de Estado y a veces se disuelve dentro de voluntades mas aperturistas a cierta uniformidad mundializada.
Siguiendo en tal caso con la relativa transparencia de una arquitectura nacional – la de Brasil, cuyo mentor principal, Niemeyer siempre trató de apoyarla en una reflexión referida al paisaje tanto natural o ambiental como aquel emergente de la reflexión artístico-cultural – lo cierto es que también exhibe procesos de educación sentimental como sería el caso de la aculturación desarrollada por la italiana  Lina Bo Bardi que arranca su carrera brasileña con su propia casa en San Pablo, de 1957, un perfecto artefacto de vidrio que fue literalmente invadido por la foresta tropical en un proceso natural quizá concomitante con la mencionada aculturación de Lina, que prosiguió en estaciones tales como el Museo de Arte de San Pablo de 1968, que aprovecha la tardomodernidad de esas megaestructuras para desarrollar un discurso urbano en la implantación dentro del paisaje de la ciudad y en la utilización del edificio fundamentalmente pensado como un contenedor que genera un espacio público protegido.
En su intervención para el SESC en San Pablo, de1977, Lina aborda no sólo un trabajo de reconversión de una antigua fábrica metalúrgica sino que inaugura una faceta de activista cultural al desarrollar un nuevo programa de equipamiento público perfectamente pensado para optimizar el servicio que el mismo debía hacer a la población barrial investigando asi en un edificio multipropósito que es tanto memorial de la cultura barrial, proletaria y popular cuanto sitio de una clase de esparcimiento (deportes, descanso, gastronomía, etc.) enteramente repensado para los usuarios específicos a quiénes se destinaría este edificio que mas que edificio resultó ser una plataforma de investigación sobre la supervivencia y la reelaboración de las culturas populares.   
Así empero, el abordaje geocultural de unas arquitecturas más o menos alusivas de cierta clase de identidad nacional, pretende fortalecer la densidad cultural de estas prácticas y su calidad de aportación al cuadro de las necesidades sociales en el orden de la crisis presente de una globalización agresiva e insustentable.

El recurso a trabajar sobre una tipología relativamente vernacular y a la vez aprovechar ésta para proponer una via georreferenciada de modernidad y una propuesta de paisaje será el tema de quiénes se obstinaron en restringir su trabajo al cerámico como el caso de Rogelio Salmona en sus  Residencias El Parque, en Bogotá, de 1972 –que sobre la base de esas estipulaciones de proyecto  en este caso agrega una elaboración formal que repropone un lugar central de la ciudad-, la relevante adscripción a esta lógica proyectual de otros arquitectos colombianos que asumieron esas posibilidades técnico-paisajísticas (que aquí podríamos ejemplificar con el Teatro de Medellín, construído por Oscar Mesa en 1978) y en fin, los trabajos   del ingeniero uruguayo Eladio Dieste –como el caso de la Iglesia de Atlántida, 1958- que va mucho mas allá que la invención de una tecnología (las estructuras laminares de cerámico armado) al utilizar ese dispositivo como un recurso en economías escuetas y como una poética ascética. 

La condición casi naif de las arquitecturas de Dieste –que en rigor era ingeniero estructuralista– le agrega a su obra un sabor de autenticidad ligada a la mera expresividad del material y sus técnicas constructivas: es decir en este caso, una tardía expresión de la fundante arquitectura de ingenieros – como Telford, Paxton o Hennebicque - tan estratégica en el nacimiento del Movimiento Moderno– que el caso diesteano mas que compartir el desarrollo de las grandes innovaciones técnicas centrales, se ocupa de generar otra clase de innovaciones cercanas a las prácticas artesanales y a los paisajes populares. 

La compilación de materiales diversos que estoy acopiando como ingredientes para evocar estas cocinas proyectuales de esta parte del mundo  postula desplegar las ideas genéricamente anotadas en los párrafos  precedentes a lo largo de los siguientes capítulos tratando  de aprehender la hipotética singularidad americana como formación político-histórica-cultural cruzando argumentos de tal devenir con emergentes arquitectónicos (y en algún caso, también artísticos) de forma de postular fermentos o gérmenes de identidad siempre bajo la tentativa de indagar en una determinada forma de mezclar atributos genéricos de modernidad junto a elementos de historicidad propia, esa clase de modernidad o incluso vanguardia, que Libertella juzgaba mas cerca de la ingestión-digestión que de la innovación extrema. 
El concepto de análisis de formaciones de geoculturas, apunta así a indagar en la posibilidad de situar o instalar, en relación a entidades ambientales (sociedades arraigadas a determinados territorios, con su singularidad natural y del proceso histórico de antropización en cada caso), las formas o modos de recibir y elaborar el discurso genérico de la modernidad, dado el grado de exposición a las dinámicas globales que América, como constelación de sociedades nacionales, soporta y procesa desde el momento mismo de su inicio histórico, en tanto como sabemos, América representa el concepto propio de la invención con que Europa experimenta sus novedades modernas en estos territorios y sociedades que asumirá como laboratorio.
La figura del laboratorio tiene que ver estrictamente con el experimento masivo de fundación de ciudades y con el montaje de las estrategias culturales coloniales pero después tal vez podría extenderse al desarrollo de uas arquitecturas modernas que se proponen canalizar y adaptar un saber internacional en circunstancias locales.   
Sería quizá el caso de Carlos Raul Villanueva –de formación inglesa– que adapta muchas de sus ideas europeístas en la tropicalización de los siedlungs  –a veces con éxito como en El Silencio, de 1941 y otras no tanto, como en El Paraíso (1952) o el 23 de Enero (1955)– pero cabalmente consumando esa noción de laboratorio en la larga tarea del Campus de la Universidad Central de Venezuela (1944-67), alguna de cuyas muchas muestras de alta calidad arquitectónica será la Biblioteca de la Facultad de Ingeniería, construída hacia 1956.
Las tareas de la Cooperativa Amereida -hoy devenida Corporación- decantada en diferentes acciones proyectuales desde instalaciones y jardines territoriales hasta ágoras y hospederías –como la Hospedería del Errante de 1995– que remiten a su vez a espacios sociales y familiares arranca con la formación del Instituto de Arquitectura de la Universidad Católica de Valparaíso en 1953, la realización de una travesía iniciática desde el Cabo de Hornos hasta Santa Cruz de la Sierra en 1965 y finalmente la compra, por un grupo de 30 personas, de un terreno de 300 hectáreas en la Playa de Ritoque donde se desarrollaron alrededor de dos centenares de proyectos y donde se enseña arquitectura según una práctica que incluye el desarrollo de actos poéticos y el trabajo en ronda, buscando una esencialidad arquitectural ajena a lo funcional y que pueda experimentarse en la materialización constructiva simple de formas y espacios complejos.Alberto Cruz –otro excursionista al taller parisino de Corbu– fué  el mentor proyectual y teórico de dicho evento, complementando su pensamiento experimental en algunas pocas tareas de proyecto fuera de los trabajos pdagógicos colectivos de Amereida . 

El sacerdote-arquitecto Gabriel Guarda, amigo y compañero ideológico de Cruz,  es otro de los exponentes de esa reelaboración en clave local del legado corbusierano como queda encarnado en prácticamente su única obra, la Capilla de Benedictinos de 1964, una poética caja de hormigón y mampostería, con ciertas hendiduras en que aparece con elocuencia, fuente de luz natural, operada casi como un material de arquitectura y también como un ingrediente proyectual referible a ciertas fundamentaciones litúrgicas en un arco de elaboración arquitectónica de ideas que une al Suger de Saint Denis con el Holl de San Agustín de Seattle, secuencia en que esta obra de mediados de los 60 – donde el interés en el manejo proyectual de elementos tan sutiles no estaba para nada de moda– se podría incluir con comodidad.  Diríase que el talante teórico-experimental, visible en los casos de Borchers o Cruz, se extiende a otras performances proyectuales que aprovechan ciertos encargos no tanto –o no sólo– como encomiendas técnicas sino como oportunidades de investigación  e innovación proyectual como es el caso de   Teodoro Fernández, en su Capilla en el  Campus PUC, de 2004 o de German del Sol, en muchas de sus obras y en particular en sus Termas Geométricas de Villarrica, de 2002-4, un ejercicio de acondicionamiento y escogencia de un territorio natural para permitir usos termales mediante unas muy leves intervenciones de proyecto.  
Bajo esta perspectiva y sin que ello forme parte de estos estudios, queda abierta la posibilidad del análisis de arquitecturas nacionales, regionales, provinciales o urbanas siempre que podamos establecer correlaciones concretas entre el movimiento general de la mundialización americana con la singularidad de procesos socio-políticos localizados que quizá hayan establecido por asi decirlo, ciertas culturas materiales específicas aun dentro de tal contextuación. 

Estos estudios están pensados mas bien como reflexiones de cierta dimensión sistemática aunque emergentes de un conjunto disperso de hechos proyectuales puntuales: cabe pués, el desarrollo de operaciones inversas, no ya que deduzcan generalidades de cierta masa de hechos singulares preconceptuados como relevantes sino la inducción que pretenda establecer criterios o directivas de producción neocultural que puedan resultar derivaciones de la historia política y social.         

La índole de tales oscilaciones contextuales entre lo global y lo local va desde el rigorismo aplicativo y casi descarnado o deslocalizado del proyecto moderno en el caso de Amancio Williams –por ejemplo en su intemporal y atópico proyecto de Bóvedas del Pabellón Bunge&Born pensadas y erigidas temporalmente en  1966 y vueltas a construir en otro sitio y ya como un mero monumento en 1999- hasta el provocativo afecto neocolonial y arcaizante propio de arquitectos  como Rafael Urzúa, en su casa Farah en Guadalajara, de 1936, quién pertenecía al círculo aúlico de otro outsider protagónico en la extraña o anacrónica modernidad americana que sería  Luis Barragán  en su propia casa de Tacubaya, de 1947, en que pudiendo escoger su registro proyectual opta precisamente por la melancolía de un temps perdu entre elitista y popular, siempre ruralista y protoconservador.     

Y también quedan abiertas perspectivas de análisis de las correlaciones entre  ciudad y arquitectura, ciudad en todo caso, de origen moderno y experimental (los dameros de cuadriculación de un suelo pensado como mercancía capitalista) y desarrollo socio-productivo incompleto o imperfecto (desde esa óptica capitalista occidental) a que la arquitectura latinoamericana debe todavía mucho por ofrecer en su consolidación y mejoramiento.       
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CRITICA & PROYECTO
Acupunturas para una clínica proyectual
El abordaje de esta relación entre crítica y proyectual puede empezar a analizarse mediante  la comparación de expresiones de tal relación en las escenas eurocéntrica y americana tal como se apunta en el siguiente gráfico:


A diferencia de la práctica es difícil establecer una cartografía, delimitación o mapa de la crítica, en parte porque se trata de una actividad suplementaria (la crítica de…) y no autónoma que da lugar a destellos o iluminaciones, flashes aislados que pocas veces llegan a una constelación o sistema
. Las colecciones de críticas ad-hoc en algunos casos sobre todo ligadas a la crítica cultural (Jameson, Magris, Anderson, etc.) o artística (Foster, Krauss, Greenberg) a veces llegan, ex-post, a mostrarse como un retablo organizado con recurrencia a ciertos conceptos o a ciertos marcos analíticos. 

En arquitectura en particular esta fragmentariedad o la ausencia de estrategias de tipo comprehensivo es más aguda en la modernidad, a veces soslayada en la voluntad de desarrollar argumentos teóricos, mas a menudo enmascarada dentro del proceso selectivo historiográfico. Y por cierto uno puede destacar críticas puntuales – por ejemplo Centrality and Surface, el recordado escrito de Tafuri sobre la Iglesia de Steinhof de Otto Wägner
- o el coleccionismo de distintos puntos de vista críticos implícito en el libro de Colin Rowe, The Mathematics of the Ideal Ville 
.

De allí que este escrito admita esa heterogeneidad y aun esa función mas puntual (como aquél tratamiento punto a punto propio de la acupuntura) de modo que, en la primera sección, trataré de listar una serie de argumentos acerca de las características de los procesos y productos de la crítica – en general, mirando las críticas culturales, literarias, artísticas o cinematográficas y en particular, con referencia a la arquitectura. Y en la segunda sección, usando como material referencial obras que he venido analizando en el desarrollo de estudios sobre arquitectura americana aun en curso, trataré de presentar algunas observaciones no tanto como críticas en si sino como armazones o plataformas de críticas ulteriores y en tal caso marcando algunos puntos de los respectivos cuerpos de delito sobre los que poner algunos alfilerazos propios del arte de la acupuntura, midiendo sensibilidades, testeando performances y en definitiva, extrayendo hipótesis para mejor entender que nos presenta cierta clase de objeto bajo análisis.

La crítica trata de eso: entender mejor una cosa, hecho, situación o producto engendrado en el campo de la cultura en general. Entender, desmontando, el modo con que se produjo la cosa en análisis; descubrir si cabe, la trama genealógica en la que se inserta (saber si viene de algún  lado o se dirije a otro); indagar como la cosa resuena en relación a  contextos que la engloban y a veces, la determinan o explican, sean contextos espaciales o ambientales sean contextos socio-culturales; medir el logro de resultados en relación a los objetivos del productor (y así contribuir en un proceso evolutivo, quizá en la didáctica, a mejorar el producto en cuestión o el siguiente en una serie); verificar la aplicación de parámetros previos de enfoque o teoría en el campo que fuera (o también, la forma en que se vulneran y transgreden); emitir un juicio –kantiano o universal; steineriano o de afecto: declarando si la cosa me gusta o no me gusta y porqué-; valorar la oportunidad histórica o política y establecer, como diría Adorno, la  verdad de la obra, etc.    

Este escrito propone entonces dos partes bien diferentes aunque con la pretensión constructivista de ensambles abiertos y ojalá productivos : una primera sección de argumentos consistente en un conjunto de puntos bastante asistemáticos dirigidos a establecer si cabe, ciertas consideraciones sobre el estado de la crítica en general en lo cultural-artístico y en particular en lo arquitectónico y una segunda que agrupa un conjunto de observaciones o notas que bien podrían entenderse como un núcleo o germen posible de desarrollo de textos críticos sobre un conjunto de obras de arquitectura latinoamericana, notas presentadas alrededor de cinco temas o campos que vertebran un trabajo investigativo en curso.

Se trata pués de dos conjuntos muy heterogéneos entre si y quizá sus relaciones sean a la postre, bastante íntimas, en tanto forman parte de mi propia formación o educación como analista o crítico de arquitectura.

I
Argumentos
La libertad de anotar una serie de argumentos dispersos, zanjada la pretensión de un mapeo mas exhaustivo, me permite empezar recordando a Deleuze y su fusión de crítica & clínica
. Deleuze por una parte realizó diversas colecciones libremente agrupadas de sus ensayos críticos así como de sus entrevistas que en parte eran críticas orales. Hay varias ideas fuertes en su trabajo: la primera es la elección de sus temas, focos o puntos de crítica; le interesan determinados cuerpos a analizar, en C&C por ejemplo, el Bartleby de Melville, el film Film de Beckett, poemas de Whitman, temas de T.E.Lawrence o fragmentos de Jarry. Una segunda es que elije sus cosas sin voluntad articulatoria pero si por la importancia de las irradiaciones que cada objeto instala, descartando en cambio, por sus limitaciones, los enfoques genealogistas de matriz nietzcheana. Un tercer tema es desnudar el elemento de problema que comporta el objeto que analiza, de donde emerge la idea de clínica, dentro del concepto general de situar todo discurso crítico moderno en las dobles coordenadas del capitalismo y la esquizofrenia; de allí que su clínica será freudo-marxista pero como apoyo en los teorizadores mas completos y complejos de lo moderno. Esa clínica, que emerge de la crítica, por tanto no puede dejar de ser fecunda o productiva.

Un cuarto aspecto del trabajo deleuziano es la articulación entre crítica y teoría que se hace muy presente en sus lecciones orales que luego devendrán o no en libros. Recientemente se editaron en Argentina transcripciones de varios de sus cursos y uno de ellos dedicado a la pintura
 ensaya, en un campo que resulta bastante cercano a nuestros intereses, el despliegue explicativo de las relaciones entre objetos y conceptos, por ejemplo como se llega al tema de la luz en el renacimiento flamenco, como se produce un segundo gran momento en el pasaje de la luz al color y en como hay que indagar en una obra a partir de su inicio pre-pictórico (catástrofe-germen) de donde inevitablemente se pasa a un estadio que llama del diagrama luego del cuál deviene la fase pictórica o de construcción de la obra, temática y técnicamente, procesos que analiza en Cezanne, Van Gogh. Klee, Kandinsky o Bacon.  

Otra cuestión que parece nutrir parte de la crítica contemporánea es la del   develamiento de procesos ideativos –preferentemente en literatura- relacionados con figuras retóricas (metáfora, alegoría) entre lo que destacan los estudios de De Man y de Jauss
, en particular en este segundo caso, su intención de eslabonar algunos estudios acerca del sustrato manipulatorio de figuras retóricas en autores fundadores de modernidad (Baudelaire, Apollinaire) como explicación de la formación de la poética moderna. 

En la vía de entende la formación de la modernidad destacan trabajos más teóricos que críticos (pero que imponen ciertos conceptos clave para trabajos críticos que tratarán de hacer crítica descubriendo en los hechos la aplicación de tales conceptos) como los de Williams (en relación a explicar instituciones nuevas de la modernidad como los movimientos de vanguardia), Bürger (aportando su polémica distinción valorativa y productiva entre modernidad y vanguardia) o finalmente Adorno (que en su inconclusa Teoría Estética propone una summa teórica de la modernidad con una multiplicidad de nociones muy fecundas: obra inorgánica, experimentalidad, negatividad, destrucción de lo mimético, crisis de la apariencia, procesualidad versus objetuación mimética, lo enigmático como posmimético y senda hermeneútica, expresión y materialidad, etc.
).                           

Luego se cae en el mundo teórico posmoderno y bajo la aureola fundacional de pensadores como Lyotard, Derrida, Deleuze y Baudrillard aparecen renovaciones de la filosofía estética:  Rajchman aplicando las ideas de Derrida y Deleuze para montar estrategias deconstructivas de crítica , Culler manualizando eficazmente el deconstruccionismo y llevando la pretensión oracular y omnicomprehensiva de Derrida a una delimitación de los procedimientos analíticos   , Danto expandiendo el valor del pop art como procedimiento sintomático de la cultura que cruza lo elitista y lo popular, abriendo campos de conexión con lo kitsch y el pensamiento populista-conservador  , Hal Foster  reproponiendo, con Krauss (ésta introduciendo una noción superior  de  racionalismo  propio del  inconsciente  óptico)   , categorías todavía productivas como el dadaísmo-surrealismo o saludando el reingreso a las estéticas del realismo, etc.

(Esta nota apresurada y comprimida debería entenderse como una especie de agenda para investigar como las aportaciones teórico-críticas de la filosofía estética contemporánea merecerían analizarse como cantera conceptual de la crítica artístico-cultural en general y arquitectónica en particular).               

Podría identificarse un espacio de actividad crítica en que la crítica aparece como pre-teoría, en un sentido todavía puntual o diseminado pero que trata de fundar una comprensión mas general emanada del producto que critica (un ejemplo seria el estudio que Lyotard le consagra al poema Zone de Apollinaire) y que por tanto inviste a ese producto de un desencadenamiento de procesos mucho mas generales que las intenciones del autor/productor  o en otro sentido, un estilo de actividad crítica entendida como anticipación/continuación de la práctica que requiere el acto crítico, es decir una clase de crítica genealogista extremadamente móvil en el tiempo historiográfico sobre el que trabaja. Esas serían algunas modalidades modernas apoyadas en el cuestionamiento de los sistemas axiomáticos estrictos, uno de cuyos últimos exponentes sería el napolitano Croce, proceso que se ata al desprestigio de la crítica valorativa idealista-iluminista (el eje Platón-Kant) y de lo que emergen planteos como los que comenté mas arriba y entre otros, la crítica como explicación placentera
 (Steiner) y la crítica como producción-otra (Derrida).     

En territorios específicos de la cultura como el cine o las artes abstractas, quizá por sus novedades formales-materiales o por su autonomía respecto de la no-pertenencia a las summas iluministas, surgen estilos o criterios de trabajos analíticos diversos y todos estimulantes. Entre ellos, devenido un modelo de crítica analítica cinefílica destaca el trabajo film a film del francés  Serge Daney
 (llamado con precisión, el cartógrafo-sismógrafo del cine)   que ha fijado una suerte de cánon en sus enfoques tales como la crítica a un  modo de mostrar (en el cine de Pontecorvo: Kapó y la crítica  ideológica de un travelling) o el desmontaje de la escritura fílmica de Hitchcock que reverberó en múltiples trabajos como el que le dedica Sizek o el que emprende el cineasta Godard en su Historia(s) del cine, trabajo articulado con el enfoque de Daney que tiene la particularidad de desarrollarse en una doble escritura, la literaria en la forma de un largo poema-guión y la filmográfica en el conocido set de videos del mismo nombre, antología fragmentaria de esa historia que enuncia claves de sentido que su trabajo de-re-constructivo ayuda a desentrañar. 

En otro campo, el de análisis de las nuevas formas de arte abstracto podría referirme (además de las ya citadas colecciones puntuales de insights de Grenberg, Krauss, Danto o Foster) a un estilo que llamaría de  crítica tópica que puedo ejemplificar con escritos de Simon Schama como los que se agrupan en su antología
, en especial los punzantes estudios sobre Mondriaan, Soutine, Ellsworth Kelly y Hockney.
Acercándonos al cuerpo a puntuar, que es de la arquitectura (pero la arquitectura como territorio que incluye un corpus crítico-criticable dentro de un magma de institucionalidad proactiva a una demanda/consumo social oportunista, que quizá dé lugar a otro corpus susceptible de ser enfocado mas bien por una sociología crítica de la arquitectura o el equivalente al esquema de las críticas a la economía política) quería delimitar, hipotéticamente, dos líneas que a mi juicio describen el estado del arte. Por una parte el estilo de crítica cimentado en las ideas objetivistas de Rowe y su contribución a la contra-interpretación, en el sentido de establecer rastros analizables en los registros formales de las cosas fuera de toda especulación de tipo hermeneútica. 
En el otro rincón se encontraría  el historicismo erudizante de Tafuri: no crítica en sí (como descubrimiento de elementos objetivos ni voluntad de definir la verdad de la obra) sino reconstrucción historiográfica de lo sucedido incluso relativizando el rol del productor directo, tema que Tafuri incluye en sus estudios palladianos –donde la obra debe ser reinterpretada a la luz del contexto del pensamiento herético véneto– y en su trabajo póstumo sobre la importancia de los príncipes (clientes aristocráticos) en las decisiones proyectuales sobre todo aquellas urbano-arquitectónicas de Peruzzi, Raffaello o Sansovino. También es preciso adjudicarle a Tafuri el logro de emprender dentro de un campo crítico ideológico-político, la contrastación entre los que arriba discerní como corpus crítico-criticable y corpus general de la producción arquitectónica. Tafuri definió los límites de esa contrastación y estableció los términos pesimistas de un enfoque crítico por el cuál ese corpus general era irreductible respecto de su pertenencia a y expresión de la lógica general del capitalismo.                 

En rigor esta posible reducción a una alternativa binaria en los modos tardomodernos de criticar remite a diversas formas de trabajar sobre aquella cuestión adorniana central del problema de la verdad de la obra.

Cierta cruza entre profesionalismo (en la manipulación de datos)  y amateurismo (en la interpretación valorativa) podría advertirse en la tradición crítica de matriz historiográfica donde destacaría por una parte,  el relativismo hiperhipotético y conjetural de Carlo Ginzburg, tanto sea en la flexibilización de los datos empíricos (en sus nociones de indicio y paradigma indiciario) como en la instalación de determinismos supuestamente definidores de opciones tras-subjetivas en el artista: me refiero aquí básicamente a  su tratamiento de la obra de Della Francesca. 

Por otra parte, desde la cantera de los historiadores deviene modernamente la cosmovisión erudita y el coleccionismo de la Escuela de Warburg, en la que conviven analistas mas sesgados por el documento (Panofsky, Kracauer, Wittkower) y manipuladores de objetos combinables en el caso de la articulación suprahistórica y supracultural de las pathosformeln del propio Aby Warburg o en las sistematizaciones discutibles de Gombrich, el discípulo díscolo.
Dos líneas adicionales en una historia de las ideas modernas en su vertiente crítico-historiográfica podrían emerger también tomando como uno de los polos el referido enfoque de las topografías situacionales encarnadas en el trabajo de Warburg o Panosfky frente al cuál cabe contraponer el modelo de la inducción sintomatológica de filiación freudiana – y también aunque suele ser un tanto marginalizado en este aspecto, de Carl Jung con sus teorías arquetípicas socio-pulsionales – del cuál a mi juicio el mejor exponente moderno  es Lyotard en su Discurso/Figura que contiene memorables pasajes (psico)analíticos del mundo renacentista-manierista-barroco que van mucho mas allá de los escarceos freudianos en el previsible Leonardo. Esta corriente crítico-clínica tiene muchas ramificaciones como el ya comentado enfoque de socialización de las esquizo-neurosis en las investigaciones deleuziano-guattarianas o en las incursiones algo caprichosas o autoritarias con que Lacan desciende al mundo de los productos artísticos e incluso el memorable opúsculo de Dalí sobre el método paranoico-crítico que le sirve para explicar su obra pero también por caso, la de Gehry.

Quizá, aunque sea discutible, vale aquí la pena asociar el trabajo de Benjamín en sus estudios críticos con el enfoque warburgiano en cuanto a la voluntad de verificar a partir de una obra/hacer –Baudelaire, Brecht, Fuchs– esa escena de topografías situacionales que explican o condicionan tal obra/hacer. Su estudio sobre los Pasajes remite a una exaltación acumulativa de esos indicios/topografías, turbado por su incompetencia histioriográfica: pero ese es su encanto o su valor y su prefiguración de descripciones rizomáticas.                      

Para terminar este apartado diría un poco provocativamente que  Michel Sorkin ejemplifica en sus trabajos críticos concebidos como iluminaciones una de las mejores versiones en la crítica de arquitectura, del posible método benjaminiano: veo esto en su interés por el análisis de las escenas preproyectuales o por su materialismo del análisis de la producción de cosas y también en que habitualmente escribe en los periódicos y luego compila esos textos breves en formato de libro. Uno de ellos
 contiene pequeños ensayos sobre ciudades como El Cairo, Las Vegas o Phoenix, territorios como la India o China o las ruinas anasazi de Mesa Verde en Arizona, barrios como el neoyorquino Tribecca o comentarios sobre diseñadores (Siza, Gehry, Foster) trabajando en conexión con sus interpretaciones de sendos genius locii. Lo que hace Sorkin, con humor y abundantes metáforas y retruécanos, es intentar comprehender lo pre-proyectual, analizar los datos desde geológicos a culturales que contienen las claves de proyectos posibles que así emergen adaptados o contrapuestos pero siempre en una suerte de diálogo con atributos del orden del territorio. Sorkin no parece decir que no se puede proyectar sin tal cosmovisión del locus previo pero si afirmaría que la crítica, en cuanto análisis y valoración de un hecho o producto puntual no puede ser sino interpretativa de aquellas condiciones pre-proyectuales.                      

Un segundo caso, ya no crítico-analítico sino directamente proyectual, sería el del inglés Terry Farrell que publicó en un número monográfico de The Architectural Review
 un trabajo llamado Manifesto for London. 20 Propositions. Quizá se trate de una de las vías posibles de encarar un trabajo crítico dentro de la actividad de producir una acción proyectual. 

Lo que hace Farrell es aplicar el axioma site as client, en el sentido de sostener que son las cualidades y problemas del locus las que, merced al análisis, emergen como motores sustantivos de las acciones proyectuales que en tal caso, serían del tipo problem-solving en un sentido, o de captura y aprovechamiento de potenciales latentes en otro. 
Al hablar del sitio Farrell involucra atributos materiales naturales y culturales del mismo pero también deseos, necesidades, expectativas o imágenes-objetivo de los colectivos sociales mas allá – o antes – de la discusión sobre la viabilidad concreta y por así decirlo, la condición capitalista de la posible materialización del proyecto (es decir si hay capital de inversión, si hay renta, usufructo o forma de generar lo mas aceleradamente posible un retorno del capital invertido, etc.). 
En realidad esto último –es decir, que el proyecto sea únicamente el modo de encarnar una operación económica-financiera, mas allá de su viabilidad de producción técnica y consumo social– viene a cuestionarse en Farrell quién analiza condiciones territoriales, delimita atributos problemáticos y potenciales y formula proyectos como reflexiones mejoradoras de aquello que analiza, no unidades de respuesta a demandas del sistema capitalista aunque mucho de lo que proponga seguramente será beneficioso en términos de economía general, no de ganancias privadas. 
Farrell dice que Londres habla, o sea emite una discursividad que presenta su estado de necesidad de proyectos. Y esos  proyectos pueden ser desde un mejoramiento de la inteligilibidad de la ciudad o cómo podría ser mejor entendida, como garantizar movilidad mecánica mejorando las calidades de lugares, dónde y cómo poner viviendas, cómo resolver los grandes cruces urbanos, cómo hacer reemerger las lost towns que quedaron dentro del magma londinense, cómo resocializar el importante patrimonio de las crown lands y los estates aristocráticos, cómo aumentar la peatonalidad urbana, cómo mejorar la accesibilidad y en particular los circuitos envolventes, qué intervenciones del orden de las acupunturas podrían desarrollarse en torno de múltiples focos de social housing, cómo aprovechar los shopping centers de extramuros como punto de partida de nuevos equipamientos culturales y sociales, qué  hacer con los historic markets, cómo urbanizar las Docklands o cómo desarrollar en el estuario de Támesis una extensa área-parque que no sólo aumente la dotación de espacio público de escala metropolitana sino que intente resolver el aumento del pelo de agua consecuencia del calentamiento global.

Farrell presenta su manifiesto como una construcción colectiva – informa sobre la convergencia de propuestas de mas de un centenar de colectivos, instituciones y personas y asume en cierta forma un rol de acopiador o coleccionista, no de demiurgo unipersonal, figura tan frecuente en el urbanismo moderno y posible explicación de su fracaso.    

II
Observaciones
En esta segunda sección dedicada a observaciones se trata de un conjunto de notas críticas que devienen, como anticipé, de unos estudios mas generales en los que se establecen cinco campos de indagación de los que emergen en los trabajos que sintetizamos mas abajo.

Tales campos funcionan agrupando las notas críticas en temáticas que surgen de ciertas hipótesis teóricas (mas que historiográficas), a saber problemáticas de la dinámica cultural que explican lo americano a través de diversas dicotomías irresueltas: centro/periferia, urbano/rural, culto/popular, moderno/tradicional, etc. 

La agrupación que caracterizan esos cinco campos  remite asi a [1] modernidades locales,  [2] relaciones etre lo global y lo fragmentario (mas que lo local), [3] lo anacrónico,  [4] fragmentos de ciudad y [5] novedades del borde.

La fijación de estos campos remite a algunas hipótesis explicativas mas estructurales que ayudan a desarrollar unos enfoques críticos mas ligados a articular el caso con el tema, aunque también la crítica es una especie de laboratorio que confirma o deforma el campo temático preseleccionado.  

Cuatro notas sobre modernidades locales
La idea de modernidad local se explica como cierta contaminación moderna global / local  a  la  vez  que  como  cierta  autonomía  o resistencia de lo local  
- moderno frente a lo global (o central) - moderno que incluye flujos bastante complejos, desde transculturaciones o tributaciones a reelaboraciones o críticas, en suma un plexo complejo de informaciones que circulan incluso desgajando cierto plano de actuación mas bien estética respecto de cierta base mas bien social. No hay en América quizá, modernismo socialista ( en el sentido weimariano ) pero hay otras referencias como consumos mas elitistas o políticas de tipo populista.

1 Calaveras marxistas. La casa de Juan O’ Gorman para Diego Rivera
Hay una evidente modernidad anclada mas bien en la ideología: O´Gorman recibe el encargo de proyectar  una casa comunista y sus aparentes referencias serán las casas Cook y La Roche, del año 24 o la casa-atelier Ozenfant (con alusiones a lo mexicano, dicho por LC), de 1923, novedades mas técnicas que estilísticas, objetos que articulan casa y trabajo y que aluden al paisaje microindustrial.

La primera casa que hizo, para su padre, un pintor irlandés, en 1927 la describe así: La casa que construí causó sensación porque jamás se había visto en México una construcción en la que la forma fuera completamente derivada de la función utilitaria. Las instalaciones, tanto la eléctrica como la sanitaria, estaban aparentes. Las losas de concreto sin enyesado. Solamente los muros de barro-block y de tabique estaban aplanados. Los tinacos eran visibles (...) No había pretiles en la azotea y toda la construcción se hizo con el mínimo posible de trabajo y gastos de dinero. Es la obra que mostró a Rivera como referencia para su propia casa.  

O´Gorman (1905-1982) atravesó dos etapas nítidas de trabajo, una funcionalista-corbusierana y otra orgánico-wrightiana y esa dualidad no sólo será sucesiva sino intrínseca a cierta ambivalencia de sus planteos y un querer quedarse fuera de la maniqueísta oposición moderna. Ya la primera casa de O´Gorman en San Angel en la calle Palma  , se advierten datos de cierta hibridez en su autor, que la formula como netas cajas cubicas con grandes paños de carpinterías metálicas de cuadros pequeños, pero que rápidamente la poblará de vegetación y pintará varios muros en furiosos colores rojo y azul. La carrera de O´Gorman se desdobla en su interés entre la arquitectura pobrista y el muralismo, decantando a favor de éste, en su emblemática arquitectura polirevestida de la Biblioteca de la UNAM, un objeto plagado de escritura que contaba historias elementales y entendibles.

Pero cuando acomete la casa de Rivera se tratará mas que una mera apropiación de ajenidades y aparecen innovaciones o réplicas, por ejemplo la escalera helicoidal de hormigón sin columna central (que sí tenía la escalera de la Ozenfant), la solución elegante y minimalista del conector escalera-puente de los bloques o el modo de solucionar el shed del estudio de Rivera (mediante vigas de hormigón y plementería cerámica). Allí donde el stalinista ortodoxo Rivera se ocupará de llenarlo con su colección de calaveras del ritual mexicano del día de muertos. Los críticos pro, como Raúl Castro Padilla se despacharon a gusto: Se trata de dos cajas boca abajo, montadas en zancos, y ligadas entre si por un puente esquemático que no llena la función de preservar de la intemperie a los que pasan de una caja a otra. El colorido en las fachadas es francamente estridentista. Un surcado de órganos completó y enmarcó el conjunto.
2 Brasil extra brut. El MAM de Rio de Affonso Reidy

Niomar Sodré, mujer de Paulo Bittencourt dueño del Correo da Manhá directora-fundadora del MAM es quién invita a Affonso Reidy para proyectar una nueva sede para el museo, en un área de 40 mil metros cuadrados donada por el ayuntamiento de Río de Janeiro, en el terraplén de Flamengo, con proyecto paisajístico de Burle Marx y sobre una superficie que primero debía crearse urbanísticamente. Las obras son iniciadas en 1954 e inauguradas en diferentes momentos: el Bloque-Escuela, en 1958; el Bloque de Exposiciones, en 1967 y el Bloque-Teatro,  que quedará inacabado. En 1978, en ocasión  de una muestra de Torres García, el museo se incendia y se reconstruye - objeto y fondos-, en un proceso que sólo concluirá en 1992. La arquitectura debe ajustarse a un modelo diferente de museo mas bien orientado a la extensión, la didáctica y la divulgación, además de la museografía artística convencional: la estructura perforada y transparente, la planta libre del espacio de exposiciones -que prevé la flexibilidad de la museografía- y la atención concedida a la iluminación y a las expansiones abiertas son parte del concepto aplicado.
Reidy realizaba al mismo tiempo que esta obra su conjunto de Pedregulho y en ambos casos emprendía una confrontación con su admirado Le Corbusier: en Pedregulho se revisaba radicalmente el concepto de unité plegándolo a las condiciones del lugar y a las expectativas del uso social, en el MAM se anticipaba el ulterior desarrollo de las ideas de Firminy (la Casa de Cultura es encargada en 1955 y su construcción comenzará en 1961 y concluirá en 1966). La faceta urbanística ligada a su interés por finalidades sociales destacará en Reidy, quién por caso, había sido el jefe de proyecto del relleno donde se instalaría el MAM, fruto del desmonte del morro San Antonio y de toda una operación de redesarrollo de centralidad urbana montado por el francés Agache de quién Reidy fue asistente, caracterizando en simultáneo su rara adhesión a personalidades tan diferentes como el académico paisajista y Corbu. Le interesaba además el concepto de  obra pública (sólo hizo esta clase de obras) hecha por  concursos públicos, tal que en su momento rechaza el encargo directo que había recibido para diseñar Brasilia, para cuya realización propuso un concurso.

En Reidy resulta indisociable el ideario trotskista de su mujer, la ingeniera Carmen Portinho, promotora política y técnica tanto de los conjuntos de vivienda popular como del Museo de Arte Moderno de Rio, que se proyectó como una pieza dentro del Aterro de Flamengo, con el desarrollo paisajístico a cargo de Burle  y la propuesta de apertura de la Avenida Beira Rio y un conjunto de pequeños pabellones monumentales para la noción multifacética de arte que Reidy políticamente auspiciaba y que incluía artes aplicadas, artesanías, baile y canto, cine, teatro popular y otras actividades que se diseminaron en torno al MAM; allí por caso hicieron sus muestras consagratorias Lygia Clark o Helio Oiticica (la recordada Tropicalia)  .

Hubo dos  antecedentes para esta concepción: el anteproyecto para el Museo de Artes Visuales de San Pablo de 1952 y el Colegio Brasil Paraguay, también de 1952, el primero no realizado y el segundo un motivo de estructura basada en pilares oblicuos que se duplicarán en el corte simétrico de las columnas en V de Rio. 

El MAM fue celebrado por los asistentes a la II Bienal de Arquitectura de San Pablo en 1953 donde recibió el primer premio y el inicio del reconocimiento internacional de la arquitectura brasileña, merced a las valoraciones de Gropius y Bill (éste contraponiendo su figura con Niemeyer)  y de donde Reidy recibirá el encargo del Museo de Kuwait, truncado por su muerte prematura a los 54 años. 
3 Matemáticas del hormigón. El edificio Copelec de Juan Borchers
La cooperativa eléctrica Copelec, en Chillán, de 1962 se piensa deliberadamente como una obra corbusierana en que deben desarrollarse y aplicarse nociones proyectuales derivadas de las matemáticas y a la música dentro de cierto talante místico y hasta esotérico que densificaba el aparente racionalismo nítido de Corbusier (apuntado por Tafuri y Krustrup) y que complementaba y ejemplificaba la tarea teórica de Borchers decantada en dos libros –Metarquitectura e Institución Arquitectónica
– que fueron el final de largas sesiones de discusión y elaboración teórica que el chileno sostenía con unos pocos discípulos, entre ellos Isidro Suárez y Jesús Bermejo, coautores de Copelec y pensadores a su vez, en textos que continúan los planteos borchersianos. Este trío se pasó dos años debatiendo la entidad de la obra y su coherencia con los principios teóricos borchersianos, discutiendo para ello alrededor de una gran maqueta de madera.  

La obra resulta un prisma de tres niveles y unos 630 metros de superficie, resuelto integralmente en hormigón armado y casi pensado como una gran escultura: fue un encargo directo del gerente de la empresa, el culto Edmundo Vélez, quién se ocupó de aclarar que quería un edificio original basado en la luz, el color y la captura del sol. 

Vélez, quién probablemente conocía la obra corbusierana, de alguna forma otorga los fundamentos para esa legalidad casi ontológica que dentro del concepto de programa Borchers situaba como el verdadero inicio de la investigación proyectual. 

Pero la investigación asociada a una meditación esencialista sobre la obra referencial corbusierana no se privó de sostener divergencias explícitas tales como el cuidadoso arreglo dispositivo de la nueva obra con la geometría y la fachada continua de la manzana de implantación o la apelación a recursos como las columnas de doble cono, las superficies de doble curvatura o los planos reflectivos de luz que suponían cauces de marcada originalidad en el desarrollo del proyecto.

4 Instalarse en lo natural. Las Termas Geométricas de German del Sol

Del Sol acompaña sus proyectos con unos textos bastante peculiares, en este caso con una breve descripción casi técnica: Bañarse en una terma, tal vez sea la mejor actividad que se puede hacer al aire libre con gusto todos los días del año, porque está en su plenitud en el frescor del bosque si es verano, o si amanece, llueve, nieva,o empieza a oscurecer. El proyecto consiste en habilitar unas fuentes de agua caliente termal; sesenta y tantas fuentes de pura agua caliente termal, que suman más de 15 litros por segundo y que brotan naturalmente a 80° de temperatura, en una quebrada casi inaccesible, en medio de los bosques nativos del Parque Nacional Volcán Villarrica, en el kilómetro 13,5 del camino de Coñaripe a Pucón.
En este sentido el proyecto empieza con el descubrimiento de los materiales potenciales del proyecto, en este caso, componentes o atributos de un sitio natural que tiene que ser descubierto, evaluado, negociado, etc. El proyecto no sólo arranca definiéndose un marco de viabilidad – obtener el dominio del sitio, establecer si cabe, las formas de negociación respecto de los organismos que controlan esos sitios si fuésen de carácter tutelado, etc.- sino abriendo una instancia de conocimiento y aprendizaje, donde hay que re-conocer, relevar, medir, recoger y ensamblar opiniones de expertos o de pobladores locales, etc. 

En ambas tareas, bien distintas a las habituales de un proyectista mas convencional, Del Sol participa y a menudo actúa como motorizador de los emprendimientos. Fue por ejemplo, ejecutivo a cargo de los hoteles de la cadena Explora y según el menciona, tal tarea no fue el punto de arranque sino otra consecuencia del proceso de desarrollo. 
La Terma Geométrica permite experimentar / la seducción primitiva de purificarse con agua / o encendiendo fuego / y dejarse llevar por su constante movimiento / que retiene y calma.

La geometría destaca lo que es natural / y lo separa de lo construido / Esta característica distingue a este lugar / y quizá, lo hace irrepetible para bien.
Este registro escrito describe algunas instancias del proyecto que lo acerca al dispositivo zen explícitamente visible en los trabajos de Tadao Ando, quién también proyecta sólo si encuentra resonancias con los lugares en que le encargan trabajos. El proyecto desde esa perspectiva, sólo puede resultar logrado si alcanza un grado de fusión con el territorio y paisaje de soporte; el paisaje – usando la concepción europea de esta noción – sólo resultará logrado si la nueva intervención encuentra el sentido procesual del desarrollo de la matriz natural ya existente. 
En otro texto
 que acompaña la presentación de entre otros proyectos, las Termas Geométricas, en similar estilo narrativo dice Del Sol lo siguiente:

El privilegio en las Termas Geométricas es en cambio,/ bañarse en una piscina de piedra / llena con pura agua caliente termal,/ en medio de la naturaleza brutal. / Hacer arquitectura, es hacer que ese goce vital / alcance su esplendor en ese lugar. / Ese era el objetivo que la arquitectura debía cumplir / con una precisión poética. Es decir, que sea una experiencia común y evidente./ Aunque parezca contradictorio con lo antes dicho, / dibujamos todo con extrema precisión. / Pero, además, tratamos de incorporar el error, / y el cambio que hay en la construcción. / Es como hacer un vestido de lino: Adolfo Domínguez, / dice que piensa en el vestido de lino siempre arrugado, / no planchado; porque planchado va a estar cinco minutos. / El vestido y su tela son la misma cosa, / el vestido recibe su belleza y dignidad / de lo que hacen de la tela, / el ingenio y las manos del modisto./ El material con el que se construye, / es indisoluble de la obra.
En estos pasajes aparecen ideas ligadas al gusto, a la recepción del objeto proyectado – esa instalación posada sobre una matriz de paisaje – fuera de prejuicios de uso y percepción y potenciándose tal vez el modo popular, local o ancestral de valoración de un lugar. Y la referencia a los casual suits de Domínguez alude a otra idea que es la de uso, deformación, consumo estetizado e incorporación prevista del modo que el tiempo de-forma lo instantáneo. 
Cuatro notas sobre relaciones entre lo global y lo fragmentario
En plena etapa del intercambio denso de las informaciones globalizadas la arquitectura geoposicionada (o la que pretende programáticamente serlo) atraviesa tensiones inéditas: por una parte se ha clausurado el modelo del regionalista ingenuo –aquél que actúa en un mero contexto local por cierto autismo propio de la marginalidad– acaso llegando a su fin el paradigma estético del realismo mágico setentista latino y por otra, emerge la voluntad de algunos proyectistas de querer ser local en lo global o viceversa, actuando como dice el axioma globalifóbico (pensar global, actuar local). Las cruzas mestizas son de una potencia inusual.    

1 Estéticas pobres para marcas ricas. La sede Unilever Asunción por Solano Benítez
El trabajo de la oficina de Solano Benítez (que ganó la primera edición del premio suizo BSI, de la Academia de Mendrisio, donde dicho sea de paso, enseña Zumthor, con lo cuál se imaginan nuevas e inéditas asociaciones) en Asunción está caracterizado por un neto perfil experimental en una serie de pequeñas obras ligadas a una noción de  arte povera y un alto interés en la investigación sobre la materialidad, tanto en el material como en los modos tradicionales e innovativos de operarlos. Han trabajado en una serie de casas urbanas, locales para actividades cooperativas (un centro de jubilados, un campo de deportes de un sindicato) y comercios y depósitos usando criterios de proyecto orientados a maximizar la economía de los planteos, aprovechado estructuras existentes aun banales o de baja calidad y utilizando materiales como ladrillo plano armado con varillas de hierro de sección mínima, ladrillo de rezago (que obtienen gratuitamente y que usan armando dos caras distintas, una plana y otra blanda o irregular ) y materiales recuperados, por los que tiene particular afecto. El encargo de la sede de una multinacional  -la fábrica Unilever en Villa Elisa, 2001- fue paradójico primero porque debió reutilizarse una construcción existente de baja calidad y segundo porque debió manejarse un presupuesto exigüo. Asi confluyó una práctica ingeniosa y casi marginal con un edificio de cierto empaque. El resultado está dominado por sus destrezas constructivas, por ejemplo usando paneles de ladrillo armado montados a pie de obra así como unos planos de enrejado de hormigón hecho en módulos, resolviendo las áreas sanitarias con pobres azulejos blancos u obteniendo un acondicionamiento del edificio con  baja demanda de energía y un ingenioso sistema de triple solución de cubierta que consigue una buena aislación térmica. Los interiores casuales replican muchas de sus actuaciones de obras anteriores, los ladrillos de rezago, pasillos armados con placas colgantes de ladrillos de plano o unos equipamientos de oficina conseguidos con chapas de hierro plegadas. Es interesante la articulación (y los juegos de sentido) que se despliegan  entre necesidades de imagen de empresas internacionales e implantaciones, procesos constructivos y  presupuestos locales en los que cierta performance estética experimental suple el lugar común de una ambientación ya canónica.
2  Continuidad del parque. El Parque Irigoyen de Rosario por Rafael Iglesia
Algunos arquitectos latinoamericanos de mediana edad han emergido en los últimos tiempos (quizá como contracara de la desaceleración del desarrollo urbano e inmobiliario) como instalados en una dimensión de la práctica mas bien crítica y experimental, eligiendo su trabajos, matizando enseñanza y escrituras con su tarea de proyecto, haciendo que éstos se conviertan en meditaciones sobre temas y no meras respuestas eficientistas a encargos o reinvistiendo de importancia teórica algunos encargos a priori, banales o convencionales. Uno de ellos es el rosarino Iglesia del cuál se conoce una interesante solución para unos equipamientos sanitarios y de esparcimiento en un parque público (conjunto de Parque Independencia) o un edificio de vivienda colectiva audazmente cuestionador de las tipologías urbanas vigentes que de hecho estuvo largos años sin aprobación municipal (conocido como los apartamentos de la calle San Luis). El trabajo que aquí se analiza –otra tarea de equipamiento de espacios urbanos– es una suma de actuaciones emergente de un encargo público con un programa abierto que preveía  espacios y recintos para usos deportivos y recreativos reactivando un área en desuso anteriormente afectada a usos ferroviarios. El trabajo resultante, todavía en curso y con marchas y contramarchas y escasos presupuesto, tiene varios focos o subtemas. 

Por una parte se ha desarrollado un pabellón de deportes reciclando intensamente un viejo depósito el cuál se redefinió estructuralmente mediante unos testeros portantes de hormigón muy ambiguos, pesados y opacos pero a la vez desestabilizados en una  forma inestable apoyada en sutiles puntos de articulación estructural. El pabellón en si está cerrado a las visuales desde y hacia  el exterior resultando un espacio eficiente pero extraño y turbador en el contenido de enigma que despierta su completo cerramiento visual, en cualquier caso aireado por debajo y por encima, es decir como un interior que flota.  

Uno de sus laterales está cerrado mediante el bloque longitudinal de los baños y vestuarios  que se presenta como una caja cerrada de hormigón que se apoya sutilmente – también vuela unos centímetros sobre el piso-    entregando una idea de liviandad y levitación ciertamente de voluntad contradictoria respecto de la maciza materialidad del cemento. Esa caja, recogiendo experimentos del anterior pabellón Independencia remite a una línea estética de minimalismo rústico y una extraña sugestión por la mezcla de ascetismo proyectual y materialidades más bien artesanales que envian a la obra de Mendes da Rocha.        

Hay por otra parte, en tal multiplicidad de pequeñas tareas proyectuales superpuestas en una intentada caligrafía total del nuevo parque,   una suerte de experimentación formal con los planos de solados resueltos con ladrillos huecos embutidos en el piso cuyos diversos rellenos de granza, piedra o hierba dan distintos acabados, texuras y colores , unos  bancos emergentes de unas plegaduras de láminas de cemento componibles de diversas maneras y a la búsqueda de un mantenimiento cero  y un sistema de  pérgolas que exploran estereroestrucuras livianas y moldeables que serán colonizadas por vegetación . El conjunto, todavía con un aspecto de campo de pruebas y un sabor de cosa en progreso, aúna un verdadero catálogo de investigaciones estéticas diría globales –o propias del estado de las cosas a nivel internacional– resueltas con la ingeniosidad de materialidades pobres o rústicas (pero siempre elegantes, como ocurre con Benítez): la mezcla es la verdadera medida de calidad o innovación de esta muestra reciente de arquitectura americana, siempre en alguna clase de diálogo con la arquitectura del tiempo.          

3 Marcas de ciudad. El Museo Oscar Niemeyer de Curitiba por sí mismo
La obra de Niemeyer se separa ciertamente del tipo de registro de los dos casos precedentes, dado su prestigio político y cultural y la práctica de una arquitectura signée, estentórea en su formalismo y que ha venido siendo un flanco de contribución de arquitectos estridentes a la identidad urbana de ciudades americanas (como podría ser también el caso de González de León en México, Testa en Buenos Aires y en un grado anterior y ya moderno, Payssé en Montevideo o Artigas en San Pablo). Se trata de arquitecturas ostensibles, formales, pregnantes, monumentales, expresionistas, etc.

Niemeyer empero, cultor supremo de este registro, trasciende su localismo y es requerido de todo Brasil (pero también de Italia, Francia o Venezuela por indicar algunas áreas de su trabajo) para engendrar  monumentos de marca, arquitecturas que crean lo publico. Esculturas habitables y referenciales actividad que empezó quizá con la Pampulha de Belo Horizonte en los 30 y culminó con Brasilia en los 60, en ambos casos sugestivamente bajo el patrocinio del político Juscelino Kubitschek (alcalde en los 30, presidente en los 60). Desde tal perspectiva la arquitectura niemeyeriana ha sido siempre intensamente política y repleta de alusiones ideológicas. Pero también o quizá por tal razón, se trata de arquitecturas activamente pro-urbanas siempre pensadas como objetos en ambientes públicos que como el espacio que ahora lleva su nombre en Curitiba, activa circuitos y recorridos con una idea masiva del caminar que en Brasil poéticamente, es bailar y que trasciende habitualmente al acto personal y deviene actividad pública, masiva, popular tanto de habitantes como de viandantes o aun turistas. Niemeyer es uno de los pocos diseñadores actuales emparentados con los grandes personajes del alto barroco que en aquel momento histórico recibían encargos principescos para organizar los espacios de la representación política y de la controlada convivencia en receptáculos públicos. También se ha ocupado, desde su filiación política, si se quiere, en realizar lo que en la URSS se deseó y no se logró en términos de contenedores sociales. Ambas referencias se explican en Niemeyer como dato para entender la extraña contundencia –mas bien pre-moderna– del simbolismo de su artefactos urbanos y un estilo (no en Curitiba) que puede rozar el mal gusto o la banalidad espectacularizada que quizá por eso mismo es tan prominente en las guías turísticas.               

Pero también se trataría, en un enfoque crítico, de ahondar en la simplificación habitual que parece encontrar en Niemeyer un manejo de las formas puras y curvas como mero contextualismo de la naturaleza tropical, sensualismo, etc. como análogamente pudo haber ocurrido con el arte moderno brasileño, por ejemplo el de Tarsila de Amaral. Característica reductiva que además se asocia a una gestualidad carente de rigor constructivo. En Niemeyer, y particularmente en el MON de Curitiba como el el pabellón de Ibirapuera en San Pablo, las obras recientes, hay que reconocer el rasgo de una especie de ontologia de partido, esa simplicidad pregnante preconizada por Corbu que implica un efecto de contundencia pre-resolutiva para nada caprichosa. A lo que en este caso debe agregarse una tecnología relativamente sofisticada lo que si bien no es nuevo, ahora queda ratificado, merced a las habilidades de José Carlos Süssekind, su ingeniero de cabecera de hace muchos años, tradición colaborativa que Niemeyer había empezado con Joaquim Cardoso en Pampulha.. Y tanto se nota la sofisticación técnica que no sólo hoy ya puede hablarse de high tech paulistano sino recordar que Cecile Balmond, el resolvedor técnico de los Serpentines admitió que la versión de Niemeyer había sido la de mayor sofisticación técnica. El reconocimiento del rol moderno de Niemeyer –mas allá de su brasileñeidad– viene admitido por ejemplo, por Zaha Hadid quién admite que algunas ideas recientes como el blob o el suelo inflado son de cuño niemeyeriano; por tanto quizá habría que  acabar ya  con la recurrente idea del mero pintoresquismo formal populista. 

4 Arquitecturas chola.Investigaciones sobre el proyecto popular por Carlos Villagómez
Cerrando este campo conectado con exponer algunos casos de tensión global/local quería plantear la obra del boliviano Villagómez, un arquitecto con una consistente trayectoria posmoderna (visible en sus varias sofisticadas cajas blancas –como las llama-, viviendas de elegante minimalismo resueltas como marco del impactante paisaje de La Paz o su ampliación del Museo etno-folklórico de la ciudad, un prisma impecable en escala y en medios técnicos-linguísticos actuales internacionales pero cerrado e invisible desde la ciudad tradicional en cuyo centro se enclava). A caballo de estas tareas este autor desarrolló un trabajo teórico-crítico profundo, a menudo en artículos periodísticos polémicos compilados en un libro
 y en algunas obras como el Museo de Sitio de Tiwanaku que presenta una estilización de motivos indígenas sin caer en populismo ni en registros kistch. 
De alli arranca una especie de resistencia a la homogeneidad estética globalizada y un  abandono programado de sus trabajos más aristocráticos todo ello coincidente con la problemática situación de la llegada al poder del indigenismo a través de Evo Morales que ha suscitado fuertes corrientes de renovación cultural. Villagómez emprende un trabajo de análisis de las arquitecturas populares, fuertemente marcadas por pautas originarias andinas junto a un programa de reproducción de lo kistch popular que alcanza niveles típicos de una mass media bastardizada, consecuencia del peor impacto de la globalización esa que une Seul con Miami en América (sin la densidad de la cultura clásica –incluso popular– europea y desgajada de la arquetipicidad fundante que en los Andes resuena en otras dimensiones más bien psíquicas) . Lo chabacano o huachafo en jerga paceña es la paja que debe separarse de un incierto trigo en su investigación emprendida en El Alto, la ciudad popular e hiperactiva aledaña a La Paz y sin nada de su autenticidad andina. 
Allí aparecen lógicas tipológicas y economías del signo, invenciones urbanas de nuevas actividades y contenedores asi como una potencia comunicativa inédita dentro, en forma turbulenta, del indigenismo emergente como una posible vía de multicultura. Se tratan de nuevos saberes para nuevos contenedores y Villagómez comenzará a trabajar por ejemplo, en el proyecto de una universidad andina que deberá enseñar otras cosas en otros recintos. Este arquitecto minimalista que rehusa explícitamente de las cajas blancas va a abordar en una escena incierta trabajos de análisis crítico de los que decantarán nuevos lenguajes de lo que bautiza como arquitectura chola (el cholo es el mestizo), uno de cuyos primeros emergentes proyectados es la sede de una ONG en El Alto, potente y discutible, ornamentada y artesanal.

Cuatro notas sobre arquitecturas anacrónicas
Una dimensión compleja que merece considerarse en la arquitectura americana es su relación con los contenidos de tradicionalidad, a menudo ligados a vertientes conservadoras en lo político e ideológico. Esta tensión no puede ser reconocida meramente como un dato de atraso sino mas bien como una diferencia buscada e invocada. En algunos casos casos es necesario preguntarse porque personajes como Barragán se interesarán explícitamente por este perfil regionalista o nacionalista, de fuerte apego a lo tradiciones o porque autores introductores de modernidad como el uruguayo VIlamajó concibieran discursos híbridos, complejos y con referencias a datos de cultura local o de cómo la cultura local recibía y transformaba las internacionales. También resulta de interés el sesgo ligado a la producción de arquitecturas arraigadas en lugares y programas populares o el caso de enfoques articulados con el aprovechamiento de condiciones de paisaje y el desarrollo de opciones pintoresquistas.        

1 Obra de arte total&ecléctica. La casa Vilamajó en Montevideo por sí mismo
La modernidad canónica americana no lo es: los grandes modernos de los 30 (Prebisch, Virasoro, Bustillo, Vilagrán,  las primeras etapas de Carlos Villanueva y de Luis Barragán , el Villanueva boliviano, Larraín, Juan Martínez o los uruguayos Cravotto y Vilamajó) no lo son estrictamente, sino que se insertan dificultosamente en las anacronías sociales y culturales de su época, con bastante roce en la escena internacional pero lidiando en escuelas crudamente academicistas e historicistas y trabajando para clientelas de clase alta fuertemente conservadoras como también ocurría con parte de la demanda del Estado. Estos fermentos híbridos son muy interesantes en la cultura arquitectónica moderna latinoamericana que por ejemplo impuso un radical resistencia frente a lo que entendía como las simplificaciones de Le Corbusier y que se sentía mas cómoda (como en el caso de Vilamajó cuando hace su casa en 1929, año de la impactante visita corbusierana a Sudamérica) con referencias  a Dudok, a Perret o también en la turbias modernidades domésticas de Loos, fuera del carácter mas revulsivo de sus escritos. Por una parte, como en el caso de esta casa, no se vacila en asumir esa turbiedad, un volumen raum plan pero con cornisas de remate, entablamentos, modenaturas y una generosa dotación de elementos ornamentales
. Confirmaba el interés masivo que la cultura mundial, en una posible primera fase de gusto globalizado, estaba formulando con la recepción del art deco –difundido internacionalmente desde 1925 con una primera voluntad de diseño total, curiosamente simétrica y opuesta al rigorismo proletario bauhausiano,  como una especie de interfase para articular y domesticar lo moderno en relación  a un gusto medio burgués. Que ocupa buena parte de esfumaturas historiográficas a la ortodoxia moderna, por ejemplo en la casa que Maillet Stevens le hace al vizconde de Noailles (un impulsor de modernidad en otros campos: fue el financista de los primeros films surrealistas de Buñuel) o en algunas obras de Bijvoet, Chareau o Paul Nelson. Es decir lo amable racional pero ablandado y decorado (por caso en la derivación yatch style en la que se embarcó Mendelsohn en Gran Bretaña o Aispurúa, el vasco muerto en la guerra española), a medio camino del rigorismo corbusierano y del organicismo wrightiano  o aaltiano, cuya entidad era claramente no urbana. En las ciudades, con ausencia de paisaje orgánico o de naturaleza, quiénes creían que la modernidad no debía ser inexorablemente maquinal pensaban justamente unas arquitecturas de ciudad que tenían que ser cualquier cosa menos mudas abstracciones. Cuando a Vilamajó le tocan trabajos rurales –como su refugio serrano del Ventorillo- no le preocupará trabajar con techos inclinados de paja y una adhesión directa a las arquitecturas folklóricas.    En la ciudad en cambio las cosas irán por un eclecticismo culto practicado como una acumulación de signos, un atiborramiento de objetos (un neo-bidermeier diría), un gusto por cierta  grafía o  escritura de las paredes -horror vacuii que Vilamajó practica con la incrustación rítmica de una especie de concha-  y un placer por  escenas bizarras o mestizas, casi cercanas a la densidad de los objetos expresionistas. Ya le  había pasado al interior loosiano para quién el lema benjaminiano del  borrar las huellas no le pareció compatible con el sujeto moderno que había descubierto las pulsiones del inconsciente, de modo que solo Mies se atreverá a hacerlo al precio de inaugurar  una especie de habitante poshumano. Aun asi –o tal vez por su complejo perfil moderno– Vilamajó será uno de los arquitectos de la comisión para el edificio neoyorquino de la UN, junto a Le Corbusier y Niemeyer y quizá haya sido uno de los que encontraba mas burguesamente amable la arquitectura urbana de Wallace Harrison
.       

2 Rescribir lo tradicional. La casa Cristo en Guadalajara por Luis Barragán
En el documento legal que designa monumento artístico (bien de interés patrimonial) a esta casa de 1929 de unos 500 metros de tamaño, se lee como uno de los fundamentos lo siguiente: Que esta obra del arquitecto Luis Barragán máximo representante mexicano en esta disciplina, retoma elementos de diseño de las antiguas haciendas, y resulta evidente por los detalles de su diseño la influencia del arquitecto y escritor Ferdinand Bac, arquitecto con influencia de arquitectura morisca, especialmente en los elementos decorativos y ornamentales utilizados en los remates del inmueble, así como en el manejo de los espacios interiores y los juegos de volumen. Desde su titulación como ingeniero civil en 1925 hasta 1934 que se muda a la capital, Barragán  hizo cinco trabajos en Guadalajara en donde según escribe en sus breves textos, había hecho lo mas conectado a sus intereses estéticos; luego en el DF, salvo su casa y la de algunos amigos de un círculo bastante íntimo mas el pequeño convento de Tlalpan, sólo se dedicó según asume, a actividades inmobiliarias y negocios con terrenos.
Las referencias a las que permanentemente recurría eran sus memorias de niñéz de la hacienda familiar de Corrales en Mazamitla donde nació en 1902 y la influencia de Bac (su escrito Le Colombier era como una biblia) y la influencia personal de esta suerte de monje de los jardines de meditación. El rol de Bac –amigo de Wägner, D´Anunzio, Proust, Rimbaud, personaje de la literatura y la política, el caricaturista mas célebre de su época, se pasó una década en Menton armando su casa de Les Colombiers donde Barragán lo conoció ya de 60 años y con un prestigio importante- en Barragán fue impactante, tenía ya una veintena de escritos ilustrados sobre sus viajes a inicios de los 20 y sus dibujos de jardines (Les Colombiers y Jardins enchantés son colecciones editadas en 1925).   De vuelta a Guadalajara crea un grupo con Urzúa y Díaz Morales que se dedica a estudiar a Bac en una época en que a Barragán le interesa diseñar patios y jardines en busca de una arquitectura emocional. La influencia de Chucho Reyes, otro tapatío a quién reencontró en la capital, artista, anticuario y coleccionista de artesanías populares fue relevante para torcer el interés hispano-morisco de Barragán hacia motivos indígenas, pero el segundo Barragán, salvo ese deslizamiento referencial, mantiene un semejante interés en la organización de paisajes como escenas de meditación estética.  
El Barragán de Guadalajara en definitiva, no debería ser entendido como anacrónico o antimoderno- en todo caso, la antimodernidad o antivanguardismo de Barragán es un efecto persistente – sino como  el auténtico, conservador, católico e hispanófilo (incluyendo la vertiente morisca) que era y cuyas características siempre mantuvo asi como su teoría del jardín habitable como centro de su concepto de morada recluída. De hecho en 1940 declaró que se retiraba de la arquitectura y que sólo haría jardines y su primera casa en Tacubaya, luego cedida a la familia Ortega, vecina de su segunda y mas conocida, era poco mas que un jardín . La noción de  espacio de las casas tapatías y de la Cristo en particular (hoy remodelada con cierta licencias para albergar el Colegio de Arquitectos) se ligaba a definirlos como espejo y depósito, atributos que daban pie a una arquitectura de escena y acumulación en donde siempre destacaba una idea de lo teatral y del juego que implican los fingimientos y representaciones de la figuración teatral unida a un  manejo peculiar de lo óptico mas que lo táctil o lo material. 
La apelación a los motivos del ambiente de las haciendas de grandes terratenientes siempre operó como una potente veta de representación de clase una de cuyas características era el fuerte cierre de lo interior respecto de lo urbano, del uso del jardín como fuelle de segregación y ficción de naturaleza y a veces, el recurso del agua también para privatizar esa idea de naturaleza perdida. La modernización de Barragán  debería verse pués como un cambio de elementos, en donde será relevante el acogimiento de una sensibilidad indigenista austera – a influencia de Reyes - no como cambio de concepto en su idea de arquitectura. Por ello no será extraño que frecuentara a Neutra – cuyo racionalismo siempre quedó relegado a un interés por lo tópico del paisaje – y que decantará en una suerte de  antimodernidad clasicista que también explica su circunstancial aunque infructuoso entronque con Kahn para los jardines del Instituto Salk en La Jolla.

3 Reciclajes políticos. El Centro SESC en San Paulo por Lina Bo Bardi

La obra de Lina Bo Bardi aparece con la singularidad de cruzar intensamente un origen y formación europea con un desempeño latinoamericano en que destaca la capacidad de Bo Bardi de entender las formas de actuación mas bien políticas que resultan significativas para la promoción de las obras mas que sus desarrollos y proyectos. 
Así ocurrió por ejemplo en el caso del conjunto de actuaciones que lideró por más de dos décadas en Bahía, interviniendo en dimensiones de la planificación urbanística y turística y en el desarrollo de numerosas piezas de equipamiento y atractivos desde museográficos hasta populares. Ya en la experiencia nordestina se insinúo que era más importante trabajar en promover y diseñar programas socio-culturales que aquello que tenía que ver con las obras ulteriores y su proyecto. 
Las tareas de Bo Bardi, mas una activista cultural en línea con intelectuales como el dramaturgo Boal o el cineasta Rocha tenía que ver con descubrir (lugares socio-urbanos potenciales) , interpretar (las condiciones de activación social y popular), proponer (las alternativas políticas) y gestionar (desde conseguir el dinero de las obras hasta activar éstas mucho mas allá de la inauguración: asi ocurrió con el MAM de San Pablo o con el CESC de esa ciudad, en ambos casos ocupándose de diferentes curadorías) . El CESC es una institución federal de promoción comunitaria existente en muchas ciudades; la particularidad del CESC paulistano del barrio industrial de Nova Pompeia, es que lo financian las cámaras de comercio de la ciudad. Las tareas fueron la de descubrir un lugar –una vieja fábrica de tambores metálicos ya desafectada– que sirvió como punto de partida para pensar un inédito artefacto de servicio  para las clases populares mediante una reinterpretación del museo clásico en un programa repensado para demandas barriales populares. 
Lina recicló las viejas instalaciones, agregó dos torres –una de canchas para diversos deportes, otra de sanitarios, vestuarios y pequeños salones y oficinas-  conectadas por varios puentes y reorganizó la trama circulatoria para que el conjunto funcionara como un complejo urbano con una calle interna en L como conector interno y con la ciudad. Podría decirse que hay un estilo CESC basado en la elementariedad, rusticidad, y un trabajo con citas lejanas a lo culto, como cubiertas de tejas traslúcidas, gestos brutalistas y celosías que tamizan lugares. Hay una referencia a los colores pop  que remiten a cierta evocación del Swinging London y de las culturas románticas de los 60. 
La arquitectura se piensa como receptáculo educativo y reverso de lo que pasa dentro (deportes, clases, espectáculos) en un concepto definible como máquina de cotidianeidad con una alta participación popular sin ningún forzamiento ni tensión hacia su elitización cultural, lo cuál sin embargo logra convivir eficazmente con un programa experimental en artes y espectáculos.

4 Grafías de paisaje. El Hotel Antumalal en Chile por Jorge Elton
Este hotel extraurbano, pensado desde la particular peculiaridad de un sitio específico al sur de Chile lo hizo Jorge Elton para su amigo-cliente-hermano Guillermo Pollak, en medio del lago Villarrica, en Antumalal durante casi toda la década de los 50 y resultó a juicio de Germán del Sol –otro que también ha pensado sus arquitecturas a partir del paisaje- una de las mejores obras modernistas del país.

Cuando los Pollak llegaron a Chile arrancando de Checoslovaquia por la Segunda Guerra Mundial, se asentaron en Pucón con la idea de vivir en medio de la naturaleza y dar origen a un pequeño negocio hotelero. Compraron un terreno  muy barato, por su condición escarpada y casi inviable con lo que iban a necesitar a alguien con la suficiente visión y atrevimiento para construir ahí, alguien que, como luego ocurrió, fuera capaz de un diseño in situ, que a lo largo del tiempo Elton convirtió en una de sus obras más queridas, junto a su socio Miguel Eyquem, quién mas tarde sería uno de los animadores de Amereida en Valparaíso. El Hotel Antumalal nació montado sobre el cerro, más bien embutido en la roca, evitando desmontar añosos árboles que Billik (como Elton le decía a Guillermo Pollak, dando a su nombre un tono más musical) pidió conservar. Elton – sigue Del Sol -parió un lugar de cuento, de esos con que sueñas cuando estás cansado y harto de vivir en la ciudad, y con un encanto tal, que fue sitio de paso para la reina Isabel en su visita a Chile a fines de los 60 y una segunda casa para él durante toda su vida. 
Se sentía como en familia: lo veo sentado en el piso con papel y lápiz diseñando la piscina... siento su risa fuerte, su entusiasmo y esa frase que repetía cuando algo le gustaba: ¡Fantástico, macanudo, recuerda Rony, la hija de los Pollak,  en el obituario que El Mercurio publicó en la muerte de Elton en 2004.

Descubrir por ejemplo- dirá Del Sol en otro texto remememorativo
 - como Jorge Elton, que para contemplar la naturaleza exuberante que rodea el plano azul vacío del lago Villarrica, dominado por gigantescos volcanes nevados, hay que crear un suelo propio desde donde mirar: una losa plana continua separada del suelo, como enseñó Le Corbusier, un verdadero maestro, –porque en Chile, viene un maestro, puede significar que llegó el gásfiter o el electricista– y este plano que se levanta y se despliega en una dirección como siguiendo el curso de una flecha, es la única, quizá la mejor certeza que puede ofrecer la arquitectura para salir de uno mismo, y contemplar embelesados como niños todo lo que no conocemos: el más allá inesperado que es la naturaleza...Al hotel Antumalal en Pucón se entra pegado al suelo de roca, y se sale volando por la losa hacia el lago. Se suma así la tradición mapuche, con la arquitectura moderna.

Porque ser moderno es también entender como San Agustín, que sólo hay un tiempo que contiene todo aquello que está presente ahora. Y para reunir la cultura y la naturaleza presentes dispersas por el lugar, Jorge Elton encanta con gracia el interior, con la textura y el color de la corteza de unos troncos de araucarias, o con muebles hechos a mano por él mismo, y la familia Pollak, sus amigos y clientes, para que el interior no se escape por los grandes huecos que abre para reunirlos.
Tenía una plástica muy fina, como de un mueblista, preocupado siempre de los detalles, muchas veces hacía de constructor y armador. En algunas oportunidades él mismo llevaba los paneles y palos en una camioneta, y otras tantas más se embarcó arriba de un buque a los lugares más insólitos de Chile, transportando consigo las casas para armar. Debe ser el profesional que más kilómetros recorrió siguiendo una obra. Conoció la prefabricación en el año 48 y empezó a aplicarla con muchas innovaciones. A la manera de Burle o de Neutra (cuya relevancia en la arquitectura americana de los 50 y 60 es fundamental tanto como poco estudiada) – a quiénes admiraba y con quiénes se carteó – se convirtió en un diseñador a medida del lugar, un artesano de encastres de artefactos en los paisajes naturales. 

Cuatro notas sobre fragmentos de ciudad
La ciudad americana, fruto de un origen planificado moderno, careció en general del desarrollo que asoció industrialismo, emergencia de la burguesía e innovación tecnológica, si bien existieron flujos de relaciones por  la  vía  de

los capitales europeos en infraestructura y también en cuanto a influencias culturales ( por ejemplo la influencia francesa en el montaje de los espacios públicos ). Las experiencias integrales de construcción de la ciudad social no se dieron a la manera europea – como los casos de la Viena Roja, Lyon o Amsterdam – sino en algún caso, dentro de las políticas populistas sobre todo en rubros de equipamiento y en vivienda popular. Pero el crecimiento desmesurado en virtud de los desplazamientos campo-ciudad desbordó toda previsión y hoy entre un 30 y un 60% (Buenos Aires, Caracas) de la población es absolutamente marginal y plena de diferentes deficiencias. En ese contexto los proyectos urbanos americanos son escasos e insuficientes aunque en algunos casos contienen gérmenes propositivos o críticos mas que soluciones estructurales que en cualquier caso conviene analizar.

1 El jardín de las delicias. El Proyecto Pampulha de Oscar Niemeyer

El conjunto de Pampulha, dentro del suburbio  residencial de Belo Horizonte del mismo nombre promovido por Juscelino Kubitschek cuando era alcalde de esa ciudad fue una claro motivo de arrastre y prestigio que la arquitectura debía otorgar al emprendimiento mayor que obedecía a una lógica de ciudad de partes de inspiración corbusierana ya que hubo dos cités residenciales de élite (Pampulha y Cidade Jardim), una cité universitaria y otra industrial, ninguna con éxito contundente. Todos los emprendimientos carecieron de planificación estricta – ese iba a ser el eje de la dura crítica de Max Bill en los 50 - pero permitió obras tan significativas como la pequeña Iglesia de San Francisco o la Casa de Baile, de 1942, que operan como aperturas de un discurso moderno empirista-regionalista-organicista muy imbricado en la cultura figurativa propia – desde el barroco mineiro de O Aleijadinho hasta la reelaboración del manuelismo portugués en Cándido Portinari que por cierto trabajó en Pampulha con Niemeyer que también integró en su equipo a Burle Marx y al ingeniero-poeta Joaquim Cardoso, que mas tarde sería uno de los mas vigorosos defensores del rol social del conjunto, que en origen fue nítidamente un programa elitista que contemplaba 5 edificios alrededor de un lago artificial, la capilla y la casa de bailes citadas, el casino, un club de yates para navegar en el lago y un hotel que no llegó a ejcutarse, mas el agregado posterior de una casa para Kubitschek que dicho sea de paso generó un duro cuestionamiento de Burle lo que daría pie a una larga enemistad del paisajista con el ulterior presidente que limitaría los trabajos de Burle en Brasilia a solo lo encargado por Niemeyer y bajo su directa protección.

Carlos Dias Comas
 destaca la diferencia entre las tres laicas grillas de hormigón armado y plantas libres y el edificio religioso, una cáscara continua como si se quisiera afirmar una diferencia de modernidad entre unos y otro:  No es casual que Pampulha fuera presentada como una empresa modernizadora. Niemeyer acepta los términos del encargo y trata de arquitecturizar sin moralismo un conjunto de instituciones capaces de polarizar una ciudad jardín para ricos. Pampulha reelabora el circuito de delicias del parque aristocrático inglés en el siglo XX sin  el eclecticismo que haría muy evidente la arbitariedad del gusto individual. Gozó de una naturaleza artificial más natural que la Naturaleza misma.                   

Una línea de trabajo que mezcla expresionismo monumental con reflexión sobre el contextualismo con el paisaje y las estéticas populares predominante lo primero en los grandes monumentos públicos de Niemeyer y lo segundo en obras de pequeña escala que no requerían excesiva imposición de imagen o protagonismo urbano como el caso de su propia casa en Gavea, Rio de Janeiro, de 1953.  Niemeyer resuelve de manera ortodoxa –estructuras reticulares de hormigón– los edificios laicos y recurre a una bóveda parabólica en la iglesia remitiendo, tal como solía hacerlo Corbu, a extrapolar criterios devenidos de la ingenieria, en este caso explícitamente el hangar de Orly que había construido  Eugene Freyssinet en Paris. Es interesante observar como Niemeyer manipula la estructura (angostándola hacia el sitio del altar) asi como la luz para enmarcar y potenciar el fresco franciscano de Portinari, aunque la contribución mas significativa de éste iba a ser el revestimiento exterior de la pared del altar  resuelta con los motivos manuelinos en azul y blanco.

Pampulha resultó un fracaso en toda la línea desde el punto de vista de su intención programática: el hotel no se hizo, el club de yates nunca funcionó por el lago no resultaba navegable y prontamente se contaminó, el casino no si inauguró porque  el juego no estaba autorizado debiéndose convertir en museo, la sala de bailes – resuelta en la isla artificial – no era apta para acoger públicos importantes. Curiosamente, los argumentos de Cardoso cuando valora Pampulha como equipamiento popular unas dos décadas después de hecha, remite a considerar las cuestiones que debieron ser cambiadas de la intención inicial siendo asi ésta una pieza de uso mas o menos popular y mas tarde, una suerte de parque temático arquitectónico de interés hasta turístico, precisamente como adaptación y respuesta a los sucesivos fracasos de la idea inicial.                           

2 Laboratorio de paisaje. El Sitio Roberto Burle-Marx en Rio por sí mismo
Roberto Burle Marx osciló entre las artes (que estudió con Costa y Portinari) y el paisajismo, desde su inicial deslumbramiento con el Botánico de Dalhem en Berlin además de conocer las experiencias de arte y cultura afrancesada tanto en viajes formativos a Paris como a las tareas urbano-paisajísticas habituales en Brasil que si bien las admiraba, se apresuraría a rebatirlas en los pequeños jardines cariocas que haría para Warchavchik y Costa, en sus trabajos de jefe de forestación urbana en Recife en los 40 o en su tarea junto a Niemeyer en el jardin del MES de Rio y en Pampulha. Toda esa práctica estuvo siempre nutrida de un programado y casi científico ( o nada romántico)   descubrimiento de lo propio-natural asi como una ingente voluntad de devenir coleccionista de cosas vivas, que para él eran tanto los elementos naturales como los objetos del arte popular. Alternando con sus trabajos solía realizar varias expediciones de selva al año, en una de las cuáles se muere Rino Levi (arquitecto para quien hizo el jardin de la Casa Gomes y uno de los colegas en el proyecto etno-ecológico de Burle).

En 1949, ya sin saber dónde instalar semejante coleccionismo, compra una finca de casi 37 hectáreas en Sao Antonio da Bica, Barra de Guaratiba, cerca de Rio, que incluía además de áreas naturales una casa y una capilla del siglo XVII que se propondrá restaurar así como usando ensamblajes de diferentes piezas de obras en ruinas arma su casa-taller en la que vivirá desde 1973 hasta su muerte en 1994. Casi una década antes de su deceso había donado el sitio para que fuera un monumento nacional que pasó a llamarse Sitio Burle Marx, donde en 1999 se reinauguró restaurada y sistematizada su casa-taller.  

El Sitio alberga mas de 3200 piezas de la colección de Burle de arte y artesanías populares y por supuesto es una especie de muestrario del Brasil tropical con unos 2 millones de ejemplares vegetales de casi 3500 especies, especialmente palmas y bromeliáceas, que eran sus preferidas.    

Cuando acomete este proyecto pensado como una cosa viva, fluyente y redefinida permanentemente (incluso por sus propios avances autocognitivos en el aprendizaje de la biología natural) Burle sabe que se trata de un taller mas que de un museo y expresa su temor sobre el futuro de los proyectos vivos, de hecho se sabe que en una década sobrevivirá una décima parte del material y ya no estará para decidir que reponer. En el fondo se trata de la pregunta americana humboldtiana, que el científico resolvió documentando lo natural, no poseyéndolo ni manipulándolo. Burle también se preguntaba de que manera era posible articular una práctica y un saber individual (el suyo: también o sobre todo, una sensibilidad subjetiva) con las cuestiones colectivas, no sólo para seguir gestionando el futuro de su laboratorio sino incluso para elementales tareas de mantenimiento. Duda que convierte su experiencia en una casi clásica referencia urbana a la situación americana.
3 Corte&Confección. El Eje Ambiental de Bogotá y la regeneración de Candelaria
Una parte importante del centro bogotano, sobre todo el Barrio de la Candelaria había entrado ya desde los 60 en un avanzado estado de tugurización y precariedad. 

Acciones de arquitectura puntual (sobre todo las acometidas por Rogelio Salmona) iniciaron un proceso tendiente al rescate de las áreas tugurizadas sin un  plan (como el caso del Raval, por ejemplo) y mediante una sucesión de acciones puntuales encadenadas empezando por las  8  manzanas del Conjunto habitacional Santa Bárbara y el Archivo Nacional -obras que Salmona emprendió entre 1980 y 1990– y terminando con el Centro García Márquez, del Fondo de Cultura Económica, casi su obra póstuma, de 2007. La serie de operaciones se completa con el proyecto llamado Eje Ambiental, fruto de un concurso ganado por Salmona junto a Luis Kopec en 1999, obra terminada en 2002. Se trata de una especie de tajo peatonal que sigue la antigua traza del Rio San Francisco, el cauce principal de la sabana bogotana y su fuente de abastecimiento principal de agua potable, entubado en 1930. Un par de años después se resolvió que la traza (de unos 2.6 kilómetros) se peatonalizara y que fuera usada solamente por el Trasmilenio, el llamado metro de superficie bogotano que dispuso además tres estaciones en dicha traza. El proyecto aloja una acequía que usa agua del San Francisco y fue forestado con vegetación autóctona basada en muelles y palmas de cera.

El proyecto, junto a sus restantes componentes (y otros tales como la recalificación del Chorro de Quevedo, el sitio de la fundación de Jiménez de Quesada y antes sede de los muiscas precolombinos) engendró un ciclo virtuoso de recuperación de la vieja área central, quizá dependiendo centralmente de su terciarización (localización de comercios calificados, museos, etc.) y una gentrification relativa ya que la recuperación implicó consecuentemente una redefinición de los sectores sociales ocupantes aunque se haya obtenido una política exitosa en el mantenimiento de muchas piezas de las viviendas del XVIII y XIX. Este es un caso significativo de una determinada tipología de actuación urbana –desarrollada bajo las gestiones de Peñalosa y Mockus– no tan frecuente en América Latina que conjuga éxito inmobiliario, recapitalización de los valores de suelo, preservación significativa de elementos patrimoniales, gestión socio-cultural relativamente equilibrada y utilización del potencial prourbano de ciertas arquitecturas mas allá de sus programas específicos.
4 Espina civil. La calle Carabobo en Medellín y sus eslabones proyectuales 
El caso de Medellín es bastante conocido –sobre todo bajo la gestión del alcalde Fajardo– por la recalificación urbana en que la arquitectura formó parte de las estrategias de reconstrucción de la vida no violenta y una recuperación exitosa de nuevas dotaciones de espacio público como dispositivo básico para reformular la vida comunitaria dentro de parámetros de cierta seguridad colectiva.

El eje central de la estrategia fue la  construcción  de  un  metro  elevado  que

recorre la traza inferior del valle longitudinal en que se instala la ciudad, del cuál empezaron a tenderse unos teleféricos que conectan dicha espina con las laderas donde se disponen los grupos sociales mas periféricos que mediante dicha disposición de la infraestructura empezaron a constatar una mejor integración física y funcional (el transporte está subsidiado). Las cabeceras de dichos teleféricos en su llegada a los poblados marginales se resolvieron con unos programas entendibles como polos de activación comunitaria (de los cuáles uno ya bastante difundido es la Biblioteca España, proyectado por Giancarlo Mazzanti, jóven arquitecto barranqulillero). 

Sobre ese esquema se adicionó otro que es el repotenciar la traza existente de una calle tradicional, paralela al elevado, que sirvió como eje peatonal y articulador de una serie de diferentes episodios arquitectónicos. La puesta en valor del eje Carabobo implicó su peatonalización, su conversión en calle de 24 horas (iluminada, segura, activa, etc.) así como el desarrollo de un programa de  arte y actividades populares a lo que hay que sumar el proyecto o reproyecto de numerosos componentes de equipamiento, como la plaza Botero y sus museos que recuperan antiguos edificios públicos (el Palacio de Calibió, del belga Agustín Goovaerts, 1920-38, antigua sede del gobierno estadual; el Palacio Municipal, de Martín Rodríguez, 1932-7, una espléndida obra de la modernidad híbrida americana, hoy Museo) , la renovación de la estación ferroviaria ya en desuso y de su área circundante (los edificios de depósitos Carré y Vázquez, hoy hoteles y comercios), las plazas de las Esculturas (Botero) y de Las Luces, la biblioteca EPM, el Planetario, el Parque Explora y el Jardín Botánico (con su edificio científico de Oscar Mesa y su  Orquidiario proyecto del grupo Bernal,Mesa&Restrepo).

Hay aquí una estrategia puntual de acciones sobre la ciudad y en particular, el desarrollo de un nuevo eje o espina civil, cuya virtud es haber acercado la arquitectura a un rol habitual en la modernidad –pero ya no el actual, en general– esto es, recuperar cierta contribución a la calidad política de lo urbano. 
Cuatro notas  sobre novedades  del borde
Este campo refiere hipotéticamente a casos que se suscitan en la escena americana – y de allí la idea de un borde mas tecno-económico que cultural – cuyas características implican cierto estatuto mas definido de autonomía respecto de la circulación moderna central-periférica; casos que así desafían los cánones metropolitanos, expresan la descentración de este momento global aceitado por la intensa transferencia de información y se proponen como eslabones posibles de una etapa superior de globalización signada preferentemente por el multiculturalismo: asi como hoy se habla de una world music (remitiendo al lejano imperativo iluminista de Goethe a favor de una  welt literatur) o de una etnococina tal vez podría estar surgiendo, como parte de una constelación o archipiélago de márgenes, también una arquitectura mundial.
1 Cultura revestida de naturaleza. La Biblioteca Vasconcelos por Alberto Kalach
La Biblioteca Vasconcelos debe entendérsela dentro de la complejidad de su gestación y su desarrollo, incluyendo el proyecto de Alberto Kalach- ganador de un concurso internacional con mas de 600 entradas llamado en 2003- uno de los arquitectos mas relevantes de México (quién incluyó en su equipo de proyecto a Juan Palomar, albacea de Barragán) que manifestó bastante discrepancia con la mala calidad con que finalmente se construyó, acelerada vertiginosamente por el fin del mandato de su promotor político, Vicente Fox que la bautizó como catedral de la sabiduría, su obra magna.

La promoción de este emprendimiento la concebía, en la gestión de su responsable política, Sari Bermúdez (directora de la agencia Conaculta, cargo al que arribó según se decía en México, con el único antecedente de haber escrito una biografía de Marta Sahagún, la conflictiva esposa del presidente) como un edificio internacional equivalente en su pretensión a obras como el Pompidou y el Guggenheim que debía funcionar activando un área deprimida de la Colonia Guerrero en un terreno de unas cuatro hectáreas adyacente a la estación ferroviaria de Buenavista. El concurso generó una áspera polémica basada en la disidencia de miembros del jurado parte del cuál estaba interesado en proyectos de otros finalistas como Mateos o Chipperfield.

El programa preveía que este edificio fuera el punto digital nodal de una red de 7000 bibliotecas y que se albergarán dos millones de volúmenes. La propuesta de Kalach se remitió a la metáfora del arca y consistía en una caja de cultura revestida de naturaleza, un megacontainer a modo de monasterio o fortaleza todo cerrado al exterior y que además iba a estar forrado literalmente con el material vegetal de un jardín botánico. Esta propuesta divergía así notablemente de la idea de generar un edificio que pudiera operar como reactivador del tejido circundante ya que entre otras cosas, centralizaba sus accesos y se cerraba a toda transición con el entorno.

El resultado fue una propuesta cerrada casi piranesiana en la que se presentaba una especie de interior eviscerado, con unas costillas a la vista de las que colgaban los estantes metálicos, metáfora anatómica acentuada por el dinosaurio plástico revestido de grafías que propuso el artista Gabriel Orozco. La realización se pensaba como mas bien pobre o de tecnología elemental, como una cierta vuelta a los inicios de la industrialidad inglesa, pero la velocidad impresa a la construcción, incluso a despecho de su proyectista, generó notables vicios de funcionamiento como humedades de lluvia que generaron un deterioro de los libros (de los que se ubicaron menos del 10% de la cantidad prevista) e incluso de la obra plástica del patio, que además parece un poco pequeña en relación al interior. Los deterioros obligaron al cierre del edificio al uso público menos de un año después de su inauguración.

La solución arquitectónica de Kalach es, como menciona Miquel Adriá
 en un artículo llamado El arca y el jardín,  atemporal y esquemática como una ruina que se muestra indiferente a las corrientes de arquitectura contemporáneas… las plantas deberán llenar de tiempo el espacio…
2 Papiroflexia y alegoría. El Museo Xul Solar por Pablo Beitía
En la calle Laprida al 1200 existía un terreno de 10 metros de frente y una construcción de 400 metros con cuatro viviendas en dos plantas, en una de la cuáles vivió Xul Solar hasta su muerte en 1963. Su viuda, Micaela Cadenas, creó en 1986 la Fundación Pan Klub que se hizo cargo del legado del artista y encargó a uno de sus miembros, Pablo Beitía, la construcción del museo, dejando intacta la vivienda del artista, la que a fines de 2008 quedó integrada al esquema museístico del conjunto.

En la página del Museo un texto de su proyectista explica algunas de sus características: Los espacios del Museo albergan, como muestra permanente, una colección de 86 obras del artista. Se creó además un conjunto de vitrinas que contienen objetos varios realizados por Xul Solar, así como elementos testimoniales, publicaciones diversas, apuntes, correspondencia, etc. El proyecto de remodelación y ampliación fue concebido interpretando la particular cosmovisión pictórica de Xul Solar, y recreando en el gran salón las percepciones de la especial condición de interioridad de la manzana porteña. La relación con la calle se da a través de un portal vidriado que interrumpe el muro de frente del antiguo edificio en la medida necesaria para permitir el acceso del público; los revoques exteriores se rehicieron por completo, de acuerdo con la composición de la fachada existente incluyendo calcos de los apliques y elementos escultóricos originales.

El proyecto según dichos comentarios bien puede entenderse como la voluntad de armar un lugar que emblematice aquello que irá a contener: el deconstructivismo del mensaje estético de Xul y las ideas de Xul como artista de Buenos Aires. El proceso proyectual, rememorando criterios que expresara EIsenman en algunas de sus obras o que desarrollara Scarpa en muchas de sus instalaciones museográficas (como el sitio Cánovas) es el de tomar datos de las obras e instalar las obras; es decir el doble proceso de referir o espejar criterios del corpus del artista asi como resolver el modo de mostrar ese corpus. Toda esa referencia a Scarpa, Eisenman e incluso a la primera etapa de Hadid, cuando se ocupaba del montaje de muestras y exposiciones, remite a la idea de desarrollar un interior laberíntico que consiga expandir al máximo las superficies.

El conjunto resulta asi tanto genéricamente alusivo a corrientes de arquitectura contemporánea, en su voluntad de organizar una interioridad compleja, casi piranesiana y expansivamente óptica de las limitaciones de un pequeño cubo de la geometría convencional de la ciudad cuanto particular o localmente referenciado a la poética de un artista intensamente moderno (expandiendo esa idea a la modernidad de Klee pero también a los componentes esotéricos cabalísticos o de las diferentes estéticas misticistas) pero muy conectado con el paisaje de Buenos Aires asi como amigo y compañero de ruta de ciertos cronistas esenciales de la porteñidad (Borges, Marechal, Girondo).  
3 Forma estética y forma hipertécnica.La Hospedería del Errante en Viña del Mar de Manuel Casanueva
Se suele generalizar la experiencia de Amereida como ligada a la dimensión experimental propia de la emisión de discursos poetizantes, en base a argumentaciones que originadas en Alberto Cruz se ligaban al fundamento proyectual del acto poético y al carácter lúdico derivado del trabajo en ronda. Hay también un motivo del palimpsesto, en tanto sucesivas reescrituras arquitectónicas, que como en este caso, Casanueva va a practicar usando en parte fragmentos de una construcción preexistente que procurará en términos amplios, re-vestir.  Los propósitos de Casanueva, sin desligarse de la tradición proyectual amereidiana, resultan bien diferentes en la medida que sobrepone a la investigación formal –diríamos clásica en Amereida– un trabajo investigativo experimental sobre la condiciones estéticas emergentes de requisitos o condiciones técnicas que superan el discurso convencional de la tectónica e investigan en el campo de la aerodinamia, con lo cuál paradójicamente encontramos en esta exploración universitaria bastante mas densidad y rigor científico que por ejemplo, en el remanido caso del Museo Guggenheim. Casanueva no sólo ha desarrollado trabajo docente en esta Universidad sino además trabajos investigativos  auspiciados por el Condecyt chileno y la Hospedería es la materialización experimental de uno de esos estudios. También ha compilado un libro
 que sinteriza sus principios de teoría de la arquitectura y sus investigaciones proyectuales. 

Unos fragmentos de un ensayo
 de Andrés Moya describen los alcances teórico-experimentales de este proyecto: Ampliamente publicada esta obra realizada en la Ciudad Abierta  de Ritoque por el arquitecto Manuel Casanueva y los talleres de alumnos de arquitectura de la Universidad Católica de Valparaíso tiene por fundamento dos proyectos de investigación Fondecyt, de los cuales el último titulado "Desarrollo en el espacio constructivo de elementos técnicos - arquitectónicos que gradúan las energías de la intemperie" es el que corresponde a la obra en si. Esta obra se desenvuelve en el campo de la Arquitectura Experimental al decir de su autor. Y que en este caso implicó el encuentro entre la dimensión de lo existente y lo nuevo. Puesto que basándose en una estructura de albañilería, original de una primera obra erigida en 1981, se resuelve demoler la antigua cubierta y re-erigir la envolvente, a la luz de un nuevo planteamiento arquitectónico, tal como lo anuncia el título de la investigación. Para entender la dimensión de propuesta de esta obra, es necesario conocer no solo el resultado arquitectónico, si no también el proceso proyectual que requirió.
Deseando no ahondar en la complejidad de su teoría estética, solo diremos que la "dinámica" es el espíritu general de la forma en la nueva obra, lo que se ve en dos aspectos que fueron primordiales en su diseño: la "cinética" del viento y la "cinética" del objeto cubo. Así, se trata del "movimiento" que proyectado en y sobre sólidos generó una suerte de "envolvente" arquitectónica, que se levantó sobre los restos de la antigua estructura de albañilería. El movimiento del viento sería la ley que definiría la superficie externa de esta envolvente, la teoría de lo "cúbico" definiría los interiores. Puede apreciarse en la obra una suerte de cubierta compuesta de tres grandes planos cuadrados sucesivos, que por su transparencia actúan como lucarnas iluminando cenitalmente los interiores. Como muros se aprecian diferentes cuerpos poliédricos, huecos, planos ranurados y superficies alabeadas. Formando en su conjunto una composición múltiple de aristas que se interceptan en todas direcciones.

Todas estas formas componen la envolvente, se definió en algunas partes como "fuselaje", en otras como "celosía", y en otras como "conectores de impactos cúbicos". Elementos llamados "técnico-arquitectónicos", que desde su particularidad pretendían dar respuesta a las diferentes solicitudes y rigores del entorno. Es decir, se trata de un proceso de captación de las energías de la intemperie, las cuales a través de estos elementos pretenden ser graduadas.

Ahora bien, lograr el desempeño eficiente de cada elemento y del conjunto de la obra, requirió una metodología de trabajo y proyectación, que implicó, por un lado el conocimiento de teorías plásticas, a la par de principios de aerodinámica. Y por otro, la experimentación a través de los que se ha dado en llamar "campos de abstracción", modelos o maquettes conceptuales de trabajo, exploración y ensayo.

Los Campos de Abstracción son el fundamento teórico - fáctico de la indagación anterior al caso arquitectónico; en cuanto campo, ellos aportan la claridad de "n" coordenadas menos, las cuales en estos casos son: La Función, La Escala, La Ubicación, La Orientación. Es de estas "n" coordenadas que el estudio se abstrae. Un Deflector Aerodinámico (cuyo rol es proyectar la masa de aire por sobre la techumbre evitando que la lluvia pueda penetrar por la formación de vórtices), una Tobera-Pórtico Espacial Galería (elemento aerodinámico espacial estudiado y moldeado en el laboratorio de fluidos, siendo su rol el acelerar la masa de aire impidiendo el retorno o área eddy a sotavento, lo que colabora en templar los patios en baja presión) , un Vitral o Celosía Pórtico (que como el deflector tiene un rol estructural de arbotantes enfrentando el cuadrante solar mediante un paño de 18 x 4m con una filigrana de celosías receptora de vidrios de color y su triple rol es el de deflector del viento norte) y un Rincón de Estudio (como nexo entre dos elementos distintos: su rol es contener un área de aproximación a la luz al modo de los bow windows antiguos).

Henos pues aquí, después de la tradición aparentemente frívola –en el sentido de manipulación dominante de significantes– (pero solo aparentemente: es decir, en torno de lo visible ) de las obras de Amereida fraguadas alrededor del ideario de Cruz y según parámetros de una didáctica esteticista, como emerge – con semejantes registros poético-constructivos – una misma clase formal de objetos pero cuyo estatuto generativo en muy diverso y diría ultra-racionalista en oposición al supuesto enfoque arbitrario de los gestualismos formalistas.      

4 Sobre el exitoso ensamble de una estética central y una construcción periférica. Las Torres Siamesas de Santiago por Alejandro Aravena
En un texto
 editado en la revista digital chilena Plataforma Arquitectónica se incluyen unos párrafos de Aravena que pretenden explicar el proyecto de las llamadas Torres Siamesas, la sede del Instituto de Computación de la PUC en Santiago de Chile: La pregunta que nos hacía la universidad era si ahora que tenemos computadores va a cambiar sustancialmente la manera de enseñar y por tanto las tipologías arquitectónicas que usamos para espacios educativos; nos preguntaban ¿tiene sentido todavía hablar de “salas” ahora que estamos ubícuamente conectados ?
No cambia, porque nada va a reemplazar a la más arcaica y efectiva manera de transmitir conocimiento de una generación a otra, que es por medio de buenas conversaciones entre personas (da igual que sea entre maestro y discípulo o entre estudiantes) a la sombra de un buen árbol, o tomándose un buen café o encontrándose al paso en un buen corredor. Creíamos que la manera mas convencional de enseñar, está cautelada por las normas (iluminación, visión, acústica). En cambio el aprendizaje informal no lo cuida nadie y nos pareció que ahí había oportunidad de proyecto. Para ello pensamos que la placa de la torre podía asumir la forma de planos inclinados de madera en los cuales echarse entre horas de clases, a tomar el sol o la sombra de la propia torre o del parque según fuese la época del año. El espacio de 9 alturas entre la torre de cemento y la de vidrio lo concebimos como la magnificación de la conversación de pasillo. Y en ese sentido no sólo nos parecía que el aula da los mismo si cambia o no, si no que lo que debíamos era movernos tan atrás como fuera posible (en vez hacia delante) hacia formas primitivas de ser y estar.
Donde sí nos pareció que había un cambio era en el paradigma del buen lugar de estudio y de trabajo, el cual es normalmente visto como un lugar bien iluminado. Ahora que hay computadores, de lo que se trata es de construir una buena penumbra que elimine el molesto reflejo sobre las pantallas. 

El segundo problema consistía en que hacer una torre de vidrio en Santiago implica hacerse cargo del efecto invernadero. Entonces, en vez de pensar en una piel que hiciera todo el trabajo (resistir la intemperie, la lluvia, la contaminación, el envejecimiento, regular la luz y controlar las pérdidas y ganancias energéticas), cuestión que cuesta US$120 x m2, pensamos que sería mas económico hacer varias pieles en que cada una fuese buena para una cosa a la vez. Así fue como proyectamos una piel exterior de vidrio corriente, muy mala para el control energético, pero excelente para resistir el polvo, la lluvia y el envejecimiento. Más adentro proyectamos un edificio de fibrocemento, muy malo para resistir la intemperie, pero muy bueno desde el punto de vista térmico. Entre ambos: aire. La suma de cada una de estas pieles que hacen una cosa a la vez, fue de US$90 x m2, un 30% más barato que el producto de línea, lo que nos permitió entrar en costo.
Lo único que se nos ocurrió entonces, fue partir el edificio en 2 a partir del séptimo piso. Cada una de las partes resultantes fue construida usando perfiles de aluminio de distinto color, los cuales prácticamente carecían de espesor. Buscábamos que frontalmente el edificio se leyese como un único volumen bicéfalo, pero que en escorzo dada la diferencia cromática de los perfiles, se pudiese leer como 2 torres, cada una de ellas efectivamente verticales, las cuales compartían gran parte de su cuerpo, como si se tratara de estructuras siamesas.
Es interesante cotejar el proyecto y la obra a la luz de su fundamentación, en este caso, ingeniosa y entusiasta. Una parte del análisis crítico se simplifica asi limitándose a comprobar si lo que se afirma o indica en los textos se cumple en la práctica. Para eso es interesante no sólo visitar el edificio sino alcanzar información de una fenomenología del mismo y de sus usos (hay un blog de Aravena que [valientemente debería decirse] incluye muchas expresiones críticas de usuarios) y asi aparecen observaciones acerca de la calidad de las superficies (la madera húmeda es resbaladiza, etc.), de la luz (hay mucha penumbra y poca trasparencia), del clima (consecuencias de la peculiar y modesta hermeticidad), de la implantación, etc. Se abre así una consideración importante en la crítica y es la distinción entre los efectos de otorgamiento de valor disciplinar al objeto –que es lo que suele abordar habitualmente la crítica más profesionalizada– y la calificación de uso de sus usuarios (que va mucho mas de los funcionalismos). 

Distinción que lleva quizá nuevamente al origen de este escrito: como puntuar un cuerpo (crítico, criticable) para hacer que tal cuerpo sane –pretensión clínica: no en en la propia obra sino en saberes sucesivos– y que tal cuerpo destile sus esencias de valor en el terreno de la cultura arquitectónica. 
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TEORIA & PROYECTO
Para considerar la relación entre teoría y proyecto entendemos necesario comenzar mediante la propuesta de aspectos divergentes que presenta tal relación en las esferas eurocéntrica y americana tal como se consignan en el siguiente gráfico:

Definir o adjetivar un modo o forma de proyecto según categorías geoculturales o geopolíticas resulta discutible y desde luego prácticamente inexistente como criterio crítico-historiográfico en la mayoría de los estudios canónicos de historia arquitectónica ya que al contrario, prevalece una idea clasificatoria o selectiva basada en rasgos de los proyectos (que por ejemplo dan paso a las historias estilísticas, como las del proyecto renacentista o barroco, o de las vanguardias modernas) y no por el ámbito socio-territorial concreto en que ocurren y que pudiera agregar alguna característica distintiva a tal generalidad.

Aunque aquella producción estilísticamente historizada tenga localizaciones precisas y por tanto razones geopolíticas y culturales que explican tal ocurrencia o que le quitan su carácter de obra abstracta o del espíritu de su creador; hay pues sobradamente un renacimiento florentino o un barroco romano y  numerosas posible asociaciones de estilo y lugar, de características estético-técnicas de un conjunto determinado de obras y condiciones de sitio (clientes, contextos urbanos, tradiciones constructivas, modos de producción y de uso de las obras, estructuras de paisaje, etc.). 

Por tanto me gustaría presentar la noción de proyecto americano según una doble perspectiva conceptual y programática. Por una parte, una mirada ex post o dominada si se quiere por la posibilidad de una cultura histórica tal que se pueda trabajar la circunstancia casi historiográfica de un proyecto americano (es decir un proyecto emprendido en una región determinada según una voluntad de asumir un grado de identidad-diferencia de tal región, lo cuál abre algunos criterios axiológicos y clasificatorios), un proyecto americano que ofrezca algunos datos históricamente comprobables del aporte a la construcción de una cultura americana del proyecto, o sea una taxonomía cartográfica que sea a su vez topográfica, que una el tiempo y el espacio de una producción dada.
Pero por otra parte y complementariamente a tal visión ex post (de ordenamiento y repertorización de lo sucedido o dado) quiero proponer una visión  ex ante de un proyecto americano entendible como futuridad, como lo que nos da la etimología del pro-yecto (como ver-antes) para intentar trazar programáticamente proyectos por venir que intenten ser americanos, en este caso nuevamente no por estar-ahí (en el locus llamado América) sino por mantener el espíritu de búsqueda de identidad (algo que pueda verificarse como articulado a un ahí multisubjetivo y cultural ) y de diferencia (algo que asuma la voluntad crítica de distinguirse de otras identidades, incluso del supuesto fin de las identidades que estaría implícito en el discurso de la mundialización o la globalización y que ya venía incubándose en el dispositivo del cosmopolitismo moderno, que anticipa un fin de las identidades subsumidas en una mismidad superior dada en la condición ecuménica de lo metropolitano como el way of life del fin de la historia, desiderátum de una sociedad segmentada en exitosos y condenados, de los que los primeros discurren en una etapa posindustrial y terciaria, consumada en un absolutismo de mercado e instalada en un flujo intensivo de comunicación e información y los segundos en una inédita marginalia de sub-mercados, cuasi desaparición del Estado y reconstrucciones diversas de figuras de sociedad civil ).

Tenemos así en carpeta entonces un eje retrospectivo en el que delinear en lo dado-hecho los términos o los gérmenes de un modo diferente de proyectar visualizable en un totum determinado de proyectos americanos (en el doble sentido de pertenencia y de diferenciación) y un eje proyectivo según el cuál se trata de hacer proyectos nuevos o por venir que densifiquen esa historia y que exploren como una actividad experimental, política y poiética, un futuro proyectado afirmando una identidad o criticando, negando y combatiendo el aplanamiento de la falsa sensación de pertenencia a un uniqum de cultura global.     

En el caso de áreas cuya historia está determinada por factores ligados a procesos de colonización esa voluntad de peculiarización localizada suena más desubicada todavía puesto que está muy naturalizada la idea de una producción metropolitana centralizada de la cual las expresiones periféricas coloniales suelen tratarse como epigonalidades espejadas, versiones menores y más o menos rústicas de referencias centralizadas, discursos de las copias imperfectas que con sus matices propusieron Jorge L. Borges u Octavio Paz y que antes sedujo a políticos de actuación educativo-cultural como Domingo F. Sarmiento, Andres Bello, Ignacio Altamirano o Justo Sierra y luego a intelectuales pro-europeístas como el argentino Ricardo Rojas en su panfleto Eurindia, ya explícito en su título.

Aunque esta epigonalidad no necesariamente colonizada o propia de artistas cipayizados, a veces alcanza características de inexorabilidad o conveniencia – con sus valores de adaptación a circunstancias – y a veces características de imperfección o deformación que pueden incluir actitudes que inficionan las ortodoxias o que remiten a estrategias poiéticas que aunque de voluntad imitativa terminan por presentar diferencias en cuyo espesor también pueden emerger destellos de identidad como diferencias en relación al modelo central. 

De hecho los propósitos críticos de aquella inexorabilidad dependiente emergieron principalmente en la época de resistencia de vocación liberadora en lo politico-cultural frente a dicha característica de colonización por ejemplo en los discursos ligados al proceso cultural y político de la liberación algerina en el caso de Franz Fanon o al proceso vietnamita en Tran Duc Thao o en las estrategias educativas liberadoras de Paulo Freire, junto en el caso argentino a propuestas políticas e histórico-filosóficas como las de Juan Hernández Arregui, Arturo Jauretche, John W. Cooke, Eduardo Astesano, Arturo Roig, Mario Casalla, Carlos Cullen, Horacio Cerutti Guldberg, Enrique Dussel o Rodolfo Kusch junto a otras voces continentales como las del chileno Felix Schwarztman, el peruano Henrique Urbano, el brasileño Darcy Ribeiro o el mexicano Leopoldo Zea, acompañando en cierta forma los procesos políticos de los 60 y 70.

Este movimiento de una filosofía más bien de liberación – en cuyo seno debe reconocerse un espacio a la teología de la liberación, en el trabajo de Leonardo Boff, Gustavo Gutiérrez, Juan García Elorrio, Ruben Dri, Juan Segundo,  que pudo derivar en social-cristianismo guerrillero en el caso de Camilo Torres, Ignacio Ellacuría , Gaspar García Laviana, Carlos Mujica o el filipino Charles Avila y el Movimiento Montonero que cuajó con variantes americanistas de modelos marxistas – el castrismo y guevarismo, el sandinismo, los foquismos urbanos como Tupamaros o ERP- no puede escindirse del despliegue de formatos políticos híbridos en los que cabe la posibilidad de encontrar fermentos de estos pensamientos, sobre todo en las artes y las letras o el periodismo y la investigación histórico-social, junto a modelos tradicionales en la organización de la economía incluso con la recepción de matices corporativistas, mezclas turbulentas e inestables que conforman el espectro del populismo americano.

Yendo a cuestiones más cercanas al proyecto en América Latina en esos años 70 se montó si cabe, una teoría de apropiación de ajenidades mas articulada con posturas de tipo nacionalista-popular (lo que en jerga local se supo irónicamente denominar nac&pop) visible en diverso grado de rigurosidad conceptual en autores como Ramón Gutiérrez, Mariano Arana, Cristian Fernández Cox, Alberto Saldarriaga, Enrique  Browne, Rafael Iglesia, Juan  Posani, Carlos Morales, Carlos Niño,  Pedro Belaúnde, Roberto Segre, Carlos González Lobo, etc. parte de lo cual devino en el montaje de varias ediciones de los llamados Seminarios de Arquitectura Latinoamericana (SAL) o en la organización de proyectos editoriales como el colombiano Somosur.

La pauta de una cultura basada en una apropiación de ajenidades que sirvió como base axiológica de un mecanismo selectivo de arquitecturas apropiadas fue en realidad consecuencia de una adaptación de las ideas referentes a la posibilidad de una específica cultura americana que habían desarrollado ensayistas tales como los cubanos José Lezama Lima, Fernando Ortíz y Roberto Fernández Retamar o los peruanos José M. Arguedas, Sebastián Salazar Bondy y Alberto Flores Galindo, el mexicano Juan Acha o el paraguayo Ticio Escobar  y antes aún, José E. Rodó, José Vasconcelos, Oswald de Andrade. 

Más recientemente y ya dentro quizá de la mas actual condición de la multiculturalidad y siguiendo tal vez procesos autoafimativos de producciones culturales locales o regionales – en literatura, artes plásticas, cine, música, vestimenta o gastronomía- se advierten en la región algunas expresiones que lejos de motivaciones folkorizantes o arcaizantes procuran ser globales en lo local, si cabe una articulación entre características epocales genéricas de la evolución del gusto y circunstancias específicas de proyectos localizados, como justamente, una interpretación de lo específico de un lugar o un paisaje junto a la valoración de condiciones locales de producción (en lo técnico-artesanal sobre todo o en investigaciones técnicas alternativas ligadas a materiales locales, en lo tipológico y funcional que deviene en programas urbano-arquitectónicos singulares, en interpretaciones y aportes a demandas sociales específicas) y en algunos casos a voluntades de conectar la experiencia concreta con una postura política.

Es en torno de esta peculiar y más o menos reciente eclosión de una forma concreta de arquitectura que medita sobre la posibilidad de unas culturas locales en  juego con aspectos de la civilización global  que me interesa explorar las perspectivas y características de una teoría del proyecto americano, que tal vez ofrezca una explicación algo mas abarcante de una mera enunciación de casos más o menos ejemplares (que en todo caso también intentaremos cartografiar, al menos de una manera selectiva e indicativa de campos más complejos y diversos) que incluso permite disponer de algunas nociones de valoración de identidad que ayude además a una re-historización mas crítica de nuestra propia evolución más allá de las categorías clásicas del reflejo imperfecto, epigonal o subalterno y de la apropiación de ajenidades.      

Un punto de partida de índole casi diría heideggeriano sería el discutir cuestiones acerca de lo esencial-fundacional del caso americano, es decir si cabe en cierto sentido indagar en  la condición arquetípica de su existencia. Una primera aproximación en tal enfoque sería aquél que procurara dar cuenta de algunas cuestiones ligadas con lo originario que en todo caso sería además original, propio o específico y raíz o condición fundante de alguna clase de identidad o ser en situación de diferencia con algún Otro.

Antes que indagar en ese sentido, sobre lo fundante de las grandes culturas americanas – que suele ser el habitual grado cero incluso desde una visión pre-histórica dado el remanido tema de las agrafías o carencias de registros escriturarios  - hay que referir al enfoque etnológico que permitió dar cuenta de un punto de partida a tal identidad. 

En ese sentido es muy sugestiva la investigación de Pierre Clastres, quién seleccionó ciertos casos de estudio con sus sistemáticas labores de campo para extraer de ellos algunas conclusiones que ofrecen la mirada de una originariedad humana pasible de habilitar fundamentos diversos a aquellas filosofías del origen indiferenciado que nos proponía Heidegger pero que en rigor eran de precisa identidad y diferencia, sea un origen de un pensar sistémico en los griegos, sea una razón de existencia en un ser-ahí localizado en el caso de las antiguas culturas germánicas, con lo cual dicho sea de paso, Heidegger valora y acepta en ciertos términos, la aculturación de los bárbaros.  Por empezar Clastres va a cuestionar que inevitablemente el arqué existencial del sujeto único al cuál llegamos sea ese fondo o piso ontológico que nos presenta el filósofo bávaro, requiriendo en plenos 70 (Clastres muere en 1977) un estatuto pleno de relatividad multicultural. Digamos que se piensa que hay varias clasicidades y múltiples barbaries..

Clastres va a trabajar con etnias perdidas como los guayakí o ache (en este momento incluso ya no existen sobrevivientes) en la selva paraguaya, formaciones singulares dentro del gran sistema tupí-guaranítico muchos mas básicas, elementales o poseedores de un grado cero existencial que por ejemplo los bororo o los yanomani del Brasil de quiénes Levi- Strauss va a extraer toda su innovadora antropología de reglas estructurales mínimas y evolutivas (como las reglas de formación del parentesco), formas elementales que organizan una posible explicación de la evolución de la cultura (de lo crudo a lo cocido, de lo desnudo a lo vestido, etc.) dentro de un episteme de cultura alternativa a la de la matriz occidental (que bautiza pensamiento salvaje, sin que deba verse en ello un matiz de subalternidad, ya que tal pensamiento básico o basal refiere a una formación del sustrato pulsional que iba a trabajar Freud o del fundamento arquetípico del inconsciente colectivo que desarrollaría Jung). 

Levi Strauss utiliza su lectura originaria del mundo americano para construir su metodología estructuralista, según la cuál toda razón de ser o sentido de un sujeto en sociedad depende de la verificación y aplicación de ciertas reglas básicas y ese mundo americano cuyas características estudia y clasifica le sirve como laboratorio para un pensar etno-evolutivo. En un andarivel diferente otros antropólogos como los marxistas Meillassoux o Godelier e incluso con menos ortodoxia Rene Girard, usarán la misma escena evolutiva develada por Levi Strauss para caracterizar esos orígenes civilizatorios desde la perspectiva de sus formas de operar en el marco general de la economía, o sea a partir de esquemas ligados a la producción y el rendimiento, en todo caso para legitimar la simplificación marxista del modo asiático de producción (que también abarcaría a América) que habla de la paulatina formación de un teo-estado despótico de administración distributiva de los excedentes agrarios – y también de cuotas de agua hídricamente manejada fuera de los cauces y ciclos naturales- que habría dado curso a un socialismo sui generis.

El enfoque de Clastres
 es muy distinto ya que  reconoce en las sociedades que estudia aspectos tales como el rechazo social a cualquier idea de Estado (no en nombre de cierta programática anarquista sino como única garantía para la libertad individual), la prevalencia de la guerra al intercambio (o sea la guerra como sistema permanente de afirmación de identidad frente a un afuera de diferentes y no como acción suscitada tácticamente por problemas o imperfecciones del intercambio), la instauración irreversible de una noción de deuda que cada jefe o líder tribal tiene respecto de la sociedad o grupo que lidera  y consecuentemente la formación ideal de un sujeto de pura naturaleza (mucho más allá de lo preconizado por Rousseau). 

En realidad lo que va a hacer Clastres es no sólo ofrecer un aporte alternativo a las genealogías culturales evolutivas de matriz eurocéntrica (yendo más allá que aquellos matices interesantes propuestos por La Boetie y Montaigne que son a quiénes mas valora Clastres en el pensum clásico del XVII) sino en ofrecer los materiales empíricos para una aventura ontológica que pudiera emprender un Heidegger americano, incluso yendo mucho más atrás – en el sentido de buscar tal grado cero de posible identidad americana – que aquellos que practicaron las hermeneúticas heideggerianas a partir de un hombre básico andino (Kusch o Flores Galindo ) o un hombre básico yucatense (Zea o Bonfill Batalla).

Propondrá también, en base a su experiencia americana, no un criterio para cuestionar o denunciar a Marx sino para complementarlo en aquello que éste no pudo o no supo ver; así en el último párrafo de su La Sociedad contra el Estado podrá decir lo siguiente: La historia de los pueblos que tienen Historia es la historia de la lucha de clases; la historia de los pueblos que no tienen Historia es la historia de la lucha contra el Estado.   

En un volumen de homenaje a Clastres consta un ensayo de Nicole Louraux
, una de las más prestigiosas historiadoras actuales especializada en Grecia que precisamente se ocupa de comparar los estudios de Clastres sobre los guayaqui con sus propias investigaciones sobre los aspectos fundacionales de Grecia en el forjado de lo que llamamos pensamiento clásico, de matriz eurocéntrica del que deviene la idea genérica de civilización occidental. Louraux va a encontrar coincidente el modelo anti-estatalista y su función belicosa (hacer la guerra para evitar el Estado) con, hasta cierto punto, el carácter limitado de Estado de los griegos, que se estabilizaron en la idea política de la polis (cuya entidad física o urbana es lo de menos) devenida en la noción casi tautológica de ciudad-Estado, como una forma de evitar un tipo de Estado superior a la idea de polis (para la cuál Aristoteles piensa en el modelo democrático) y por tanto, el griego hará la guerra para evitar el Estado supra-político, el Estado federativo. También Louraux hallará coincidencias en la cuestión sexual, ya que se puede constatar la idea subsidiaria de la mujer en ambas formaciones: de ello bautiza la ciudad (griega) como un club de hombres.

En la pregunta acerca del modo de fundar una cultura (los griegos guerrean para mantener una forma  limitada de Estado, esa polis como club de hombres; los guayaqui de Clastres –hay que decirlo así porque ya no existen, se extinguieron antes que encontrarse disueltos en una pérdida de su identidad– guerrean para evitar cualquier forma de Estado, incluso la polis) encontramos también algunas respuestas sobre un grado cero americano que confronta con lo que se le impone en la conquista y colonización: una historia contrafáctica hubiera presenciado una América no conquistada, aunque si medianamente colonizada, que como en el Maghreb pre y posmusulmán se hubiera constituído como una red de travesías y campamentos, o como una China o una India aldeanizada en pequeñas comunidades de alta dispersión territorial?

Y asimismo la realidad emergente –la de una urbanidad impuesta a favor de una estrategia de dominación socio-económica confrontada a oscuros sedimentos antropológicos de una voluntad de no-ciudad- no termina por explicar el carácter fallido o incompleto de nuestra urbanidad? Urbanidad que estadísticamente es mayor que la de la propia Europa. Y esos sedimentos antropológicos de guerreo sistemático a formas federativas de Estado y consecuentemente, a la asunción de una ontología existencial-habitativa signada por lo táctico, precario, nómade, no será explicación a la prevalencia histórica dentro de nuestra peculiar modernidad de procesos políticos caracterizados por las formas populistas? Hay un comentario de Louraux sobre Clastres que demarca, bajo la noción de inconsciente, eso que  acabamos de referir como oscuros sedimentos antropológicos: Clastres habla del saber inmanente que la sociedad tiene de sí, un saber en virtud del cuál lo guayaqui saben lo que hacen aun cuando no saben porque lo hacen (p.247).  

La referencia a un pensar originario que le permite a Clastres imaginar una alternativa concreta y actual de teoría política o los trabajos de Louraux y su comparación de estas culturas étnicas primitivas y su relación/diferencia con otra cultura – la griega, que con Heidegger dará paso a una ontología occidental- ayuda a imaginar en nuestro trabajo americano la posibilidad y necesidad de diversas tareas de construcción de nuestro propio piso ontológico.

Aunque está  claro que se forma parte de una historia como diría Benjamin, de perdedores, en el sentido de una civilización o unos fermentos de procesos civilizatorios, truncados en varias instancias de bloqueo de los propios o específicos devenires por el cruce en general, violento o brusco, de otros devenires, como fueron aquellas diversas voluntades expansivas de otros poderes que convergen apropiando y desvirtuando identidades americanas.

Se podría así proponer varias instancias o fases para una historia propia aunque perdedora, en tanto imbricada en varios momentos con tales cruces con historias exógenas, siempre mestiza o híbrida por lo tanto, en tales términos y a la vez analizable como decíamos en el juego de contradicciones, imposiciones o sojuzgamientos y choques o resistencias entre una expresión dominante – siempre asociada a la estrategia de poder externa- y múltiples y en general fragmentarias expresiones dominadas.

En primer término, la historia (de múltiples y desconectadas microhistorias) que abarcan todas las experiencias de pueblos originarios , como los guayaquis de Clastres que expresan estrategias adaptativas con los biomas de cada asentamiento pero como lo que demostró el antropólogo francés (pero también mucho otros como en trabajos del mencionado Levi Strauss pero asimismo en indagaciones de Severi
, Warburg
 o Brotherston
 por nombrar estudiosos de la cultura que hicieron investigaciones empíricas de culturas primitivas americanas) en algunos casos, con instancias que van mucho más allá que una supuesta y mera perfección de naturaleza, de acople más o menos idealizados y hasta románticos, de organización social y mundo natural. 

Esta multiplicidad de experiencias fundantes aunque dispersas y autónomas entre sí, tienden a formar un estrato que tal vez haga parte como lo piensa Didi-Huberman, de figuras arquetípicas propias de sujetos geosituados o de la construcción fragmentaria y polifónica de una cosmovisión discursiva americana como lo expone Brotherston, incluso en su caso, resistente a los choques de culturas exógenas en la medida que lograron deglutir esos impactos y procesar influencias externas en ciertas formas de hibridación inéditas. 

Pienso que siempre se puede, en esta primera instancia o estrato de identidad americana, rastrear circunstancias de perduración en la memoria (como plantea Severi) de una subjetividad específica que se retiene en los productos de la cultura material que han sobrevivido y que todavía disponemos (glifos, quipus, tlacuilos, relatos orales, etc.).  

Aquí no podemos hablar de resistencias – aunque resulta casi natural un estado de guerra entre formaciones tribales diferentes, no guerra expansiva o de rendimiento económico sino guerra defensiva o de afirmación de identidad cultural- sino de la implementación lenta y experimental de formas de vida y asentamiento, diría siempre muy acotadas en su escala territorial y con un fuerte carácter desconcentratorio o dispersivo.

En segundo término está la situación formativa de identidades también dispersivas y multilocalizadas pero de mayor impacto en la construcción de cierta memoria colectiva y cultura material que tiene que ver con las grandes expresiones culturales americanas con mayor organización estatal y mas perduración histórica y material, superpuesta a las experiencias menores indicadas en el punto anterior, concretamente las formaciones mesoamericanas y las andinas, en las cuáles se abate el primigenio orden político tribal que Clastres indagó como anti-estatalista.

Para el caso de las culturas andinas
 es importante advertir primero como resultaron de procesos de fusión política de etnias dispersas y diversas (como una singular manera de expresar aquella supuesta evolución que abate el combate originario contra cualquier forma de Estado), luego de fracasar en el intento sin duda contrafácticamente posible de establecer formas de convivencia con los colonizadores –que cumpliendo su pretensión de apropiación economicista no hubieran abordado también la destrucción de formas religiosas, sociales y culturales que podrían haber subsistido como ocurrió en circunstancias parecidas en Africa o Asia– y por último con postreros y casi únicamente testimoniales esfuerzos de supervivencia o recreación cultural implícitos por ejemplo en las polivalentes nociones  del Taki Ongoy y del Inkarri, el primero entendido como una peculiar adaptación de la redención cristiana en una fiesta pagana o báquica de exaltación espectacularizada y frenética de ciertos rituales (quizá no tan lejos de la revisión litúrgica-ideológica del pensamiento barroco); el segundo como idea de fusión cultural entre lo incaico y lo real hispano aunque también como mito de la recomposición del cuerpo fragmentado y disperso del último Inca, Tupac Amaru II,  martirizado en el descuartizamiento que le fuera practicado en la plaza de Cuzco en 1781.

Este decurso histórico-cultural presenta muchas instancias de conflictividad, primero entre las partes que son centrifugadas hacia la formación imperial (que tiene características de acumulación posesiva de identidades subsumidas en la nueva totalidad política como había ocurrido con otros procesos semejantes como el imperio alejandrino o el romano o la cristianización fusionante de las tribus germánicas o la dinastía ming en China ), luego en la propia maduración de los desarrollos de cada cultura y finalmente en el choque violento con la cultura dominadora, una arcaica mezcla de medievalismo matizado con referencias renacentistas dentro de estrategias que asocian poder imperial y religión  e inficionado por las diferentes sub-ideologías –de variado arco del conservadurismo dominico al progresismo jesuítico-, cultura dominadora que profesó cierta admiración de lo que encuentra pero también crueldad con los procedimientos de extirpación de idolatrías y destrucción o desmontaje de sitios simbólico-monumentales.

El espíritu del inkarri en el mundo andino o la persistencia de formaciones productivas como la milpa yucatense asociada en los libros sagrados a la cultura del dios-maiz, son sedimentos que disparan tentativas de resistir ya llegado el siglo XX, al boato europeísta en la forma de algunos renacimientos indigenistas, a veces reducidos a manipulaciones estéticas u ornamentales que van a aparecer sobre todo en la exposición sevillana de 1929 (en los pabellones de Noel, Piqueras, Rezo o Domínguez) o en trabajos de Kronfuss, Peñafiel, Pérez León, etc. 

La cuestión del retorno a componentes indigenistas –que fue colateralmente tema antropológico en Levi Strauss o filosófico en ciertas miradas europeas descentradas del pensamiento ilustrado, como Heidegger o Bataille ( y a través de este, Caillois que se pasó un  largo tiempo en América)- es un tema por ahora mas de voluntarismo político (que en Perú inspiró el movimiento de Sendero Luminoso, con su ruralismo cruento casi al estilo de los khmer asiáticos hasta el reciente populismo de Humala pasando por el etno-marxismo singular de Mariátegui, a su manera un Gramsci americano) que de investigación social y menos todavía, de análisis de aspectos inherentes a ontologías habitativas o teorías territoriales anti-urbanas. 

Los aportes de Rodolfo Kusch, que se restringieron a trabajos de campo en algunas áreas andinas bolivianas, formulan el interesante interrogante de posibles conexiones entre cierta cuestión arquetípica de un hombre andino conectada o persistiendo en la sociedad de la marginalidad urbana compuesta por migrantes rurales que si mantienen étnicamente algunas conexiones de ancestralidad.  

En tercer término aparece en esta posible estratificación de pensamiento asociado a formas culturales aquella situación emergente al mundo colonial, como cruce de un proyecto colonizador y explotador con las resistencias y adaptaciones emergentes de las condiciones locales y de los grupos sociales sojuzgados, todo ello, creo dominado por la circunstancia fáctica sino programada o calculada, de las fusiones e imbricaciones de lo que dio en llamarse mestizaje, que parte de lo étnico y religioso y termina por desarrollar un campo híbrido de conceptos y objetos. 

Esta condición de mestizaje presencia por una parte, la peculiaridad circunstancial de una cultura virreinal, caracterizada en los desarrollos que pudieron llegar a darse en sedes como Lima o México y aún en algunos sitios singulares como La Habana, Potosí, Olinda-Recife, Salvador-Bahía o el área de Minas Gerais. 

Estas formaciones tuvieron emergentes singulares como el caso de los trabajos del mineiro O Aleijadinho o el mexicano Luis Lagarto y formaciones mas complejas de aquello que fue conocido como barroco americano – una táctica mescolanza de programas teo-coloniales con políticas de manipulación ideológica y adaptaciones a tecnologías y economías marginales en que tomaron preponderancia algunos saberes empíricos autóctonos- que llegó a ser formulado en trabajos de Hugo Neira
 para el caso peruano colonial pero con una previa incursión en el mundo precolombino y un desemboque del peculiar barroco peruano para analizar contenidos románticos del republicanismo,  Serge Gruzinski
, que afronta el caso del combate figurativo que con la conquista  confrontará a los aborígenes de México u Octavio Paz
 -quién indaga en el culteranismo del barroco americano de Sor Teresa y Carlos Siguenza y Góngora- e idealizado teóricamente por ensayistas como José Lezama Lima o Gilberto Freyre, alrededor de una idea casi batailleana de exceso y gasto superfluo.    

En cuarto término me parece posible identificar ciertas tensiones culturales instaladas como efecto o expresión del conflicto que manifiesta el proceso de la republicanización americana o el forjado de las diversas naciones, conflicto que podría sintetizarse en la dicotomía que los propios estamentos occidentalistas de tal proceso usaron para formular esta etapa: civilización o barbarie.

En esta instancia discurre toda la operación de occidentalización, ligada a un estrechamiento de relaciones con la Europa dominante (y pasado el cambio de siglo, con una USA emergente, país que tendrá su propia aculturación europeísta rápidamente desbordada por una suerte de identidad que surge del fuerte impulso de las innovaciones tecnológicas, como por caso, aquella modernidad técnicamente sesgada –pero construida sobre significativos cimientos lingüísticos o estilísticos europeístas– que surgirá con la Chicago School, pero también en personajes híbridos ilustrados como Frank Furness o Richard Morris Hunt) que tendrá articulaciones mas técnicas con el Reino Unido o Alemania –en las temáticas de las innovaciones de infraestructura, modelación del territorio e incipientes desarrollos industriales– y mas estéticas o ligadas a una estipulación del gusto en referencia a Francia e Italia, en este segundo caso más bien vinculado con cierta degradación del legado renacentista para uso de idóneos de construcción, que operaban con algunos manuales divulgativos –como el Vignola- al servicio de capas sociales medias, a menudo inmigrantes.   

Esta fase implica el montaje de la escenificación monumental del republicanismo
 que surge como aceptación del modelo de división internacional del trabajo montada en el pasaje del XIX al XX y por tanto la elaboración de complicados flujos de relación con discursos centrales (que a veces se relacionaban con ciertas redes internacionales como la masonería, que implicaba disponer de información  central pero que  en ocasiones daba paso a ciertas innovaciones discursivas o adaptaciones al nuevo entorno culto, como en la arquitectura porteña de Alejandro Christophersen
) y a la reelaboración de los enfoques que estaban construyendo el paisaje urbano tecno-metropolitano de Paris, Viena, Milán o Barcelona, con episodios de emulación salpicados de sutiles adaptaciones y diferencias como en las versiones de la Avenida de Mayo en Buenos Aires, el Paseo de la Reforma en México o la Avenida Rio Branco en Rio, desarrollos que aludían a referencias haussmannianas o del Ring vienés. 

A este influjo europeísta se opondrán corrientes de talante nacionalista, buscando si cabe, expresiones de autenticidad nacional recurriéndose a la dominación previa, es decir la ibérica para la mayoría de las nuevas naciones americanas. Esta resistencia u oposición a la imitación desenfrenada del academicismo de corte afrancesado asumirá expresiones contradictorias tales cómo el elogio nacionalista a lo que dio en llamarse estilo neocolonial, es decir una adscripción a cierta reelaboración del discurso barroco y mestizo desarrollado en América sobre todo durante el siglo XVIII. Reputados interesados en la recuperación de elementos indigenistas, como los ya aludidos Kronfuss, Noel o Piqueras o neocoloniales como el español Mujica en Caracas van a aportar a la construcción de alternativas ideológicas al afrancesamiento imperante desde la perspectiva de alternativas mas bien ornamentales y nada diferentes en cuanto al segmento social para el que proponen sus ideas y trabajos. En el caso peruano muchos proto-modernos como Velarde o Seoane o para Brasil, el caso de Costa y en México Barragán, inician sus trayectorias indagando en la posibilidad de trabajar los materiales de esas arquitecturas coloniales que más bien eran expresiones adaptadas (austeras y hasta pobres en lo técnico y en lo figurativo) del discurso barroco. Hay allí cierta intención de recoger como valor ese distanciamiento del canon y esas limitaciones técnicas y de utilización de los repertorios simbólicos afincados en el modo de proyecto y producción ligado al artesanato.         

En quinto término se podría hablar genéricamente del modo de recepción americana del tándem modernización-modernidad y en ella identificar los modos también híbridos de instalar estas cuestiones (en torno por ejemplo al montaje de los regímenes populistas como vía rápida para activar una peculiar instancia de estado de bienestar o a temas asociados a esta cuestión tales como la industrialización, educación, urbanización y organización social ciudadana deficientes o imperfectas o adaptadas o alternativas) y que en lo cultural expresarán vías singulares de modernidad (de interés estético o discursivo) y aun o sobre todo, de formas singulares y específicas de practicarla  o ejecutarla y también en algunos casos, de execrarla o negarla.

Esta recepción de modernidad se produce en el seno de una todavía poderosa relevancia de los academicismos conservadores supérstites de la fase republicanista afrancesada precedente (que tuvo, como en Europa, algunos cuestionamientos devenidos desde el flanco de la renovación lingüística art nouveau y art deco) y en tal caso se produce el surgimiento de los primeros modernos americanos, hacia los años 20 y 30, como será el caso de O´Gorman, Del Moral. Villagrán, Mendiola, Legarreta, Juan Martínez, Martín Rodríguez, Prebisch, Vilamajó, Larrain, Gehbard, Villanueva, Seoane, etc.    

Si bien ha sido habitual analizar la modernidad americana en sintonía casi discipular con referentes de la modernidad central –el caso paradigmático en ese sentido es la influencia de Le Corbusier, sea a través de sus variadas incursiones proyectuales en Brasil, Argentina, Chile, Uruguay y Colombia, sea a través del conjunto de arquitectos americanos o de actuación americana que trabajaron en su célebre atelier o que tuvieron relaciones estrechas de intercambio y cooperación (Williams, Costa, Reidy, Niemeyer, González de León, Salmona, Dávila Carson, Bonet, Ferrari Hardoy, Kurchan, Cruz, Duhart, Gehbard, Jullian de la Fuente, etc.)– pero existieron otras muchas relaciones de tipo epigonal o discipular respecto de Mies, Gropius (hizo algunos proyectos de vivienda en Buenos Aires y planeaba desde Londres radicarse allí en lugar de su destino final en Cambridge, USA), Breuer (proyectó  el bar Ariston en Mar del Plata), Wright (cuyo estudio visitaron Suárez y Sacriste), algunos arquitectos menos estridentes como Sert –activo en Perú o Puerto Rico-, Neutra –muy influyente sin embargo, por los 50-60-, Rudolph o Candilis e incluso algunos teóricos o críticos que visitaron la región como Zevi, Argan o Banham. Como aspecto colateral de la imbricación de modernidades centrales y periféricas es destacable el caso, no tan amplio, de diseñadores europeos afincados temporal o definitivamente en América o que hicieron trabajos para esta región como resultó el caso de Hannes Meyer, Piacentini, Haring, Warchavchik, Acosta, Cetto, Ponti, Lautner. 

Este montaje de una modernidad consecuente de influencias externas, sin embargo, no necesariamente derivó en experiencias acríticas sino en ciertos casos, como con los corbusieranos Salmona, Duhart, Borchers o Soto en recreaciones conceptuales y procedimentales muy valiosas, como también resultó de planteos y desarrollos de algunos modernos incómodos o de capacidad de reelaboración de los discursos canónicos en clave regional, como Sacriste, VIlanova Artigas, Bayardo, Vivas, Alcock.

A esto debe sumarse el caso de antagonistas o cuestionadores de casi todo el sustrato canónico de modernidad –con lo cuál podría llegarse al paradójico caso de ciertos proyectistas anti-modernos que usan argumentos de la modernidad- como sería el caso de Bo Bardi, Caveri, Guarda, Porto.     

En sexto término interesa considerar los efectos de la llamada década perdida y la emergencia de regímenes neoliberales inspirados en el llamado Consenso de Washington en el que vuelve a plantearse cierta consideración de la relación entre modernización (ahora signada por un imperativo de mercado, una flagrante segmentación social entre capas instaladas en la dimensión calificada del consumo e inéditas manifestaciones de pobreza) y modernidad (en la que emergerá si cabe, cierta manifestación de una posmodernidad ecuménica o de falsa llegada a un nuevo estatuto de cosmopolitismo).

Este estrato dará curso a interesantes casos de proyectistas que asumen el desafío de la internacionalización que por fuera del momento tan singular y regresivo, lo han hecho con profesionalidad como será el caso de Solsona, Baudizzone, Berdichevsky, Viñoly, Ott, Boza, Alemparte y el concurso de proyectistas corporativos internacionales como Pedersen, Foster, Starck, Pelli u Hollein. Aquí debe destacarse el arribo  de un conjunto de propuestas nítidamente inscriptas en un ecumenismo del consumo que exige parámetros internacionales y una asimilación  a lenguajes y programas representativos de esta instancia posmoderna asociada a la proliferación de nuevos programas, grandes edificios corporativos, clusters empresariales y viviendas de lujo en sectores gentrificados de ciudad
.

En séptimo y último término cabe analizar la presentidad de no mas de una década, con el retorno político de formas populistas y el rechazo al menos retórico, del imperativo de mercado y la pseudo cosmovisión de un mundo de alto estándar de consumo junto a la recepción y elaboración de formas discursivas y productivas basadas en la instancia de lo que da en llamarse poscolonialismo (Said, Babha, Spivak, Jacobs, Mignolo, Dube, Grüner ) y multiculturalismo (Jameson, Holmes, Virno, Bifo, Lazzarato, Rolny). 

Parecería que esta última fase, sin  duda superpuesta a cierta continuidad del exclusivismo lujoso de arquitecturas terciarias –cuyos programas mantienen condiciones de replicación en cualquier escenario urbano reservado al consumo de las capas altas, como el equipamiento para viajeros globales, el entretenimiento y el espectáculo, los malls y supercentros de consumo, los condominios privados de alto nivel y los barrios cerrados– se concentra en obras pequeñas, recuperando si cabe encargos del Estado, demandas de sectores sociales medios y ligados a programas de cierta racionalidad moderna e incluso a capas marginales de población y en ese mix renovado parecen fructificar cruces valiosos entre experimentos globales en lo técnico-estético junto a una mayor valoración de la condición local, en lo cultural y en lo técnico, de cada intervención, valorándose –quizá como influjo de experiencias locales insertas en redes multi-culturales que se vienen dando en la región en artes, literatura, diseño de vestimenta y comunicación, cine, teatro, música o gastronomía- el discurso de imbricación global-local e instalando en un perfeccionado mundo de la comunicación una mayor visibilidad de conceptos y productos propios de culturas localizadas y ahora afirmadas mas que criticadas a favor de un supuesto progreso aplanador: por tanto mucha de esta arquitectura reciente y multicultural o poscolonial es por definición, resistente, crítica o marginal a la fantasía del fin de siglo pasado de un ideal cosmopolita posmoderno, exhibicionista y centrado en una magnificación de las diferencias entre sectores selectos y el grueso de las poblaciones latinoamericanas. 

Mi argumento principal para una teoría o programa de un proyecto americano es trabajar una cultura histórica del proyecto que sea capaz de reconstruir los datos y circunstancias de esas siete capas o estratos, viendo que cosas forjaron pensamientos de cierta perdurabilidad o ayudaron a conformar, usando la expresión nietzcheana, una genealogía específica de lo americano, fuera del irresistible flujo centrifugatorio derivado del patrón eurocéntrico con el que convivimos desde la conquista y colonización y que ha instalado una peculiar naturalización de ese flujo que deviene en una inédita alienación colectiva.

Probablemente la construcción de esa genealogía o linaje no deba ser puramente descriptiva sino mas bien crítica, en el sentido de entender y comprehender en cada estrato, las fuerzas, actores y resultados mas propendientes a la identidad, es decir hacer una historia sí, pero mas bien una historia de las resistencias, confrontaciones y proposiciones alternativas, a veces al borde de utopías políticas y físicas, a veces asumiendo la voz de los perdedores.                           

La caracterización de tipo genética o evolutiva de una historia del proyecto americano conduce al reconocimiento del punto de arribo de tal historia o las condiciones actuales de entorno para un proyecto americano. Algunas ideas sobre ese punto de llegada o conformación de una situación contextual americana incluyen la verificación de una urbanidad (esa paradójica cualidad ultra-urbana de América Latina) en que sus periferias constituye un borde in-forme donde acaba o empieza tal urbanidad como ensamble de arquitectura y ciudad y donde puede manifestarse el populismo que debe entenderse como lenguaje denso que reviste una materialidad como generación que surge
de un ascetismo desplegado sobre la naturaleza omnipresente. Este  último párrafo resume, creo, la comprobación de los sedimentos que dejó la historia en los diferentes estratos indicados así como los términos más imperativos de una peculiar demanda de proyecto, esa que exige establecer reglas de actuación para un proyecto viable y efectivo allí donde lo socio-urbano es lábil, mutante, híbrido, in-formal (en el polisémico de ese vocablo).  

América, por otra parte y como ya vimos al extremo de poder presentar alternativas sugerentes tanto en el campo de la antropología poscolonial como el de la teoría política, preexiste al montaje del laboratorio que Europa instala como experimentación de modernidad y su condición originaria revela ciertos arquetipos, algunos quizá todavía operativos en cierta clase de subjetividad. La modernidad es incompleta o imperfecta y hay así modernidades híbridas donde sobra naturaleza y falta cultura (Hegel dixit) o mas bien se manifiesta una cultura del mestizaje y la hibridación. La arquitectura se presenta como elitista y pretende ser global pero no lo logra, dada una materialidad peculiar y pobre y debe participar de una urbanidad inconclusa y precaria que suele ser modelada al margen de la institución y en el seno de la auto-organización social.

Complementando el discurso teórico precedente y acercándonos a una posible elucidación de la condición presente de la arquitectura de la región – incluso concentrándonos en cierta presentación de referencias de la última fase o estrato comentada- querría aludir brevemente en cada caso, a una serie de actuaciones proyectuales, comenzando por algunos comentarios sobre la singularidad de la modernidad americana en sus relaciones con este sistema discursivo de pretensión universalista. 

Es conocida la predilección que Luis Barragán tenía, dentro de su escueta obra, por los primeros trabajos de su carrera, cumplidos en su nativa Guadalajara –como la  casa Clavijero ,1928 originalmente González Luna o la casa Cristo , iniciada en 1929- respecto de sus ulteriores trabajos capitalinos como los pequeños conjuntos de vivienda de las colonias Condesa y Cauthemoc, encarados entre 1936 y 1940, que definió como nítidamente comerciales, siendo en cambio funcionalistas y de un racionalismo ortodoxo, aunque asumido por su autor, al igual que el trabajo de Alejandro Bustillo para Victoria Ocampo en el Barrio Parque de Buenos Aires (única obra elogiada como plenamente moderna por Le Corbusier) como ejercicios de estilo, lo cuál afirma este talante mas estético que programático o socio-político que caracteriza cierta recepción de lo moderno en América. 

El compromiso de Barragán con su propia ideología de origen –una acaudalada familia católica de hacendados tapatíos, comprometidos en la llamada guerra de los Cristeros– lo mantiene atado a sus principios de valoración de la escena colonial (fue un coleccionista de textos sacros de conventos femeninos) a la que agrega, después de su amistad con el anticuario Chucho Reyes, el afecto por algunas piezas de arte precortesiano, lo que sumado a su peregrinación y frecuentación a la decadente obra de Ferdinand Bac terminan por conformar este perfil de esteta consumado, artista teatral de la mirada (sus obras suelen ser marcos de jardines naturales o artificiales) y cultor preferente de arreglos paisajísticos como el que encara en el intento de urbanización del Pedregal de San Angel en el DF, una de cuyas primeras y escasas obras será la del exiliado Max Cetto en 1934, arreglo que aunque proveniente de otra formación, también será el acople de una caja funcionalista en la magnificencia mineral de la implantación, tema o conducta proyectual que acometería Neutra –a quién Barragán conoció y estimó– en sus casas californianas armadas en relación a jardines tropicales o ambientes desérticos o la casa que se diseña para sí Lina Bo Bardi en Sao Paulo, rápidamente disuelta en la foresta tropical en que se concibió. 

El caso del par de modernos-socialistas , Grigori Warchavchik y Vladimiro Acosta (nacido Konstantinovsky) ambos oriundos de Odessa y formados en un tránsito por la Europa weimariana (matizada por una estancia en Roma junto a Piacentini) es paradigmático por lo que significó la puesta a prueba de una formación ortodoxa –racionalismo funcionalista asociado a militancia marxista y sustrato materialista dialéctico– en su inserción en la particular aunque productiva época y lugar (San Pablo y Buenos Aires respectivamente), dominada por regímenes que compartían fases oligárquicas con fases populistas (Vargas, Perón) todo en medio del arranque de la industrialización por sustitución de importaciones -Warchavchik se casa con Mina Klabin, hija de un importante industrial paulista quién lo iba a ayudar en tareas de paisajismo por ejemplo en su propia casa de la rua Santa Cruz- , el desarrollo de los contingentes obreros sindicalizados y su instalación en la expansión de la ciudad y  la aparición de nuevos actores sociales en el campo intelectual de clases medias. Warchavchik oscilará entre proyectos no construídos de barrios del proletariado industrial ( las casas económicas en serie de 1929, los bloques de casas económicas de clase media de 1930 o la Villa Obrera de Gamboa de 1933) y proyectos para esa clase media de relativo esclarecimiento ideológico (como las casas de la calle Berta , Sao Paulo, 1931 o la casa de Rua Itápolis terminada en 1930 pero que fuera elogiada por Le Corbusier aun no terminada, en su viaje de 1929) mas la escritura de medio centenar de ensayos periodísticos en los que pretendía rechazar el academicismo mezclado con pintoresquismo así como afirmar una modernidad que usará el  léxico y los valores pero para adaptarse a condiciones geoculturales, con lo que coincidía con el movimiento artístico vanguardista de la semana del 22. 

El caso de Wladimiro Acosta también mezcla los proyectos de casas racionalistas para amigos políticos (como la Casa Pillado en Bahía Blanca, 1939, la Stern en Ramos Mejía, 1939  o la de la calle La Pampa, 1947 junto a el edificio colectivo de la Avenida Figueroa Alcorta,1942) mas incursiones en el equipamiento social (como las obras para la salud mental que proyectará en Santa Fé entre 1938 y 1942 –Acosta estaba casado con la médica psiquiátra Telma Reca- o el Instituto Pedagógico que proyecta en Caracas en 1947) y sus trabajos para la vivienda social (como su intervención junto a Fermín Beretervide y Alfredo Félici en el Edificio para la cooperativa socialista El Hogar Obrero, 1941 o el proyecto, desarrollado desde su taller de la UBA para la Isla Maciel, 1967) y también una serie de escritos, parte de los cuáles quedaron compilados en dos libros -Vivienda y Ciudad y el póstumo Vivienda y Clima, donde presenta su metodología proyectual Helios- alrededor del tema del funcionalismo biologista y climático de los edificios con incipientes aportes a lo que hoy conocemos como teoría de la sustentabilidad).  
El caso más paradigmático de un moderno anómalo
 (pero no será esa la expresión cabal de la única manera de ser moderno en América Latina?) es Lucio Costa quién en su casa Saavedra Correas , Petrópolis, 1946, elabora muy sutilmente la tipología de casas solariegas rurales investigando en las características técnico-artesanales del llamado barroco manuelino trabajando por ejemplo en las tramas o triages de madera o cerámico o en los tijolos o tejas curvas esmaltadas, todo ello en la línea de indagar en una fusión o adaptación de lo moderno en lo ambiental local, aun a riesgo de aparecer como anacrónico o conservador y manteniendo estos principios proyectuales en obras mas urbanas como el Parque Guinle y habiendo intervenido muy activamente en episodios cruciales de la confrontación moderna como el célebre proyecto del MES de Rio, hecho por un equipo liderado por Costa con o frente a Le Corbusier o el desarrollo básico del plan de Brasilia que también dialoga con argumentos del CIAM. Las casas Mendonça y Coelho Duarte son otros trabajos singulares dentro de la relativamente escueta obra de Costa, en que trabaja tomando tipologías rurales en una síntesis compositiva de talante moderno, las que a su vez quedan revisadas según decisiones de implantación, marcando esta meditativa metodología de ida y vuelta (entre lo popular-ecléctico y lo moderno ortodoxo) un encuadre reflexivo y culturalmente responsable que parece caracterizar la obra costiana. Ese sabor híbrido entre modernidad estilística, investigación de elementos de la cultura popular y valorización extrema del sitio de implantación también se advierte programáticamente en su Park Hotel, de Nova Friburgo, de 1944 y antes todavía en la espléndida conjunción de argumentos racionalistas junto a tentativas expresionistas que aplican en el trabajo que hiciera junto a Niemeyer en el Pabellón Brasil de la exposición universal neoyorquina de 1937, donde dicho sea de paso, en un similar planteo de modernidad heterodoxa revisada según parámetros locales, Aalto erige su Pabellón Finlandia.
El chileno Juan Martínez –sobre todo en su obra más relevante, la  Escuela de Derecho de la Universidad de Chile, Santiago, 1934- si bien dentro de una más difusa adscripción a una recepción oportunista de modernidad, ya que su obra atraviesa otras etapas más signadas por ideas cercanas a los realismos clasicistas de los año 30 como sus trabajos ligados a monumentos religiosos o de celebraciones históricas, configura otro caso de estos entronques curiosos del legado de las ideas modernas con su utilización para resolver programas y exigencias locales que en el edificio universitario santiaguino logran procesar referencias de modernidades diversas (por ejemplo aquellas escandinavas que podrían ejemplificarse con Asplund y Lewerentz, en la línea de proponer una estilización moderna del lenguaje clasicista) junto a una reflexión sobre la implantación urbana y el modo que el edificio – con su pronaos o atrio de acceso cóncavo- elabora el tema clásico en adaptación al sitio conjugando carácter con función
.  

En cambio también surgirán en América posibles trabajos anacrónicos o claramente resistentes a la expresión de las ideas modernas en nombre de reclamar para la nueva arquitectura regional el mismo derecho que en otras épocas ciertas arquitecturas europeas tuvieron para procesar discursos simbólicos y esotéricos, aquello que Víctor Hugo veía en las catedrales góticas como una suerte de libro alternativo, de presencia y pregnancia monumental pero también de codificaciones discursivas para diferentes lectores de estas piezas como las que el idóneo Humberto Pitamiglio hizo en su propia casa Pitamiglio , Montevideo, 1935, un arcano de múltiples conceptos ocultistas que hasta llegaron a incluir el mito de constituirse en depósito monumental del Santo Grial.

Sin embargo para la misma época el joven estudio De los Campos-Puente-Tournier construía en la ciudad vieja para contribuir a la celebración del primer siglo independiente su  Edificio Centenario, 1930, que aunque privado, recoge el impulso de una sociedad y estado progresistas (que construía como obra pública el también ultramoderno Estadio Centenario, de Julio Scasso), moderno, democrático, laico y liberal aunque el aguzado edificio de la ciudad vieja planteaba estrategias contextualistas en su difícil implantación de esquina en pleno centro histórico y una fusión de racionalidad y expresionismo que permitía dar cuenta del mismo proceso de decantación formal que sufriría el referente Mendelshon en su traslado a Inglaterra, lo cuál incluye para el edificio del joven grupo claras referencias de su cosmopolitismo pero también de su energía propositiva en abordar una híbrida y personal elaboración de aquellas novedades estilísticas.  

También en la misma época y lugar los trabajos de Julio Vilamajó –como su casa Vilamajó , Montevideo, 1930 o la sede de la  Facultad de Ingenieria UDELAR, Montevideo, 1936-45- implicaban similares incursiones mixtas en el supuesto cánon de modernidad con matices de abordaje de ciertas características compositivas modernas –Vilamajó era también un prestigioso profesor de proyectos y fue por así decirlo, un puente entre la enseñanza académica y la plenamente moderna- junto a inquietudes expresivas y aún ornamentales, que poblaban estos trabajos de una densidad discursiva que supuestamente se consideraba mas acorde al gusto general que aquellos rigorismos minimalistas de las vanguardias: quizá ese sea un aspecto relevante de estos proyectos; no se hacía alarde ni uso de un rol o impacto propio de la acción de la vanguardia, eran proyectos amables e intensos pero didácticos al servicio de una naciente clase media liberal.

El caso de Enrique Amorim, un intelectual y escritor de Salto sí remite mas, al menos en sus trabajos literarios, a las propuestas de las vanguardias estéticas que incluye en su caso una frecuentación estrecha de los medios parisinos en donde llegará a conocer a Le Corbusier y de cuya formación autodidacta emerge su propia casa que se llamó el Chalet Las Nubes ,Salto, 1929, obra relativamente torpe en el manejo del lenguaje y las lógicas proyectuales pero que testifica el grado de recepción de algunas nociones de modernidad en este caso, según la óptica y los medios reducidos de un amateur aunque incluye la leyenda del primer desarrollo de las regulaciones proporcionales que Le Corbusier difundirá bajo el concepto de Modulor. Invención que dicho sea de paso, también se autoatribuye Justino Serralta, otro uruguayo que trabajó en el estudio parisino.

Incipiente fruto de la mundialización o conversión en estilo internacional, del antiguo discurso racionalista berlinés trasplantado a América será el influjo que su autor principal en su diáspora americana, Ludwig Mies van der Rohe propondrá en sus proyectos para la empresa cubana Bacardi dedicada a la elaboración de ron, de los cuáles proyecta dos sedes administrativas en La Habana y en México, de la que se concreta la segunda en 1957. Esta realización concreta de una obra internacional style en el ambiente latino tiene la virtud de convertir en accesible un edificio canónico de esa tecnología y estética, lo cuál fructificará como referencia de mucha arquitectura racionalista ofrecida a la demanda empresaria al menos o sobre todo en el propio México, por ejemplo en la estrecha relación de Mies con Pani y Del Moral.

Otro europeo formado con Le Corbusier, aunque por la guerra española migrando muy jóven a Sudamérica, será Antonio Bonet quién luego de su conocida reelaboración y adaptación de temas corbusieranos (como el celebrado edificio de ateliers de la calle Suipacha, de 1937) hace su propio camino de transformación de la ortodoxia racionalista hacia variantes mas expresionistas u organicistas, en la que será relevante su etapa uruguaya de Manantiales al final de la cuál y ya a punto de iniciar su retorno europeo, incursiona en una etapa vinculada a intereses ligados a geometrías generativas junto a investigaciones de tono brutalista sobre el hormigón, todo lo cuál define una cierta forma de apartarse del universalismo racionalista e incursionar en reflexiones sobre lugar y tecnología, en este caso además, vinculado con los saberes casi artesanales, por ejemplo en el caso de su poco conocido y mal mantenido proyecto de la   Capilla de Soca ,1960.

Para la misma  época se despliega curiosamente en toda la región sudamericana ese interés mas matérico y espacialista ligado a cierta reelaboración muy libre sobre el último Le Corbusier, por ejemplo en cultores tan diversos como el argentino Mario Soto o el brasileño Joao Batista Vilanova Artigas y también en uruguayos como Mario Payssé Reyes o Nelson Bayardo: de éste último es relevante tanto como no demasiado conocida su obra para el Urnario Municipal de Montevideo, de 1962, una intensa caja que  su vez tiene cierta poética emergente de la síntesis elocuente de material, forma y material que evoca y tal vez anticipa muchas de las obras relevantes que luego emprenderá Paulo Mendes da Rocha según comentaremos mas adelante. 

Esa afirmación de la acción proyectual en decisiones vinculadas con la expresividad de unos materiales manejados a la manera manufacta y a la vez, con poco interés en lo funcionalista-maquínico y mucho en las condiciones del sitio y en la cultura visual de los usuarios destacará sin duda en los trabajos del ingeniero uruguayo Eladio Dieste pero que se replican y diversifican en otros aportes regionales como el trabajo de venezolano Fruto  Vivas para la Iglesia del Divino Redentor ,San Cristóbal, 1957- con su atención a las facturas de diversos muros y envolventes ladrilleros-, en los trabajos de la Ciudad Universitaria de Caracas de Carlos Villanueva , sobre todo en su voluntad discursiva de desarrollar toda una reflexión sobre lugar y arte moderno – por ejemplo en su  colaboración con el muralista Manuel Manaure ,1964- o el mas delicado y detallista pero también centrado trabajo de Jimmy Alcock en lo matérico de las membranas que circundan y difunden relaciones entre exterior e interior en el peculiar clima caraqueño por ejemplo en su casa Vallenilla, de 1961, además excepcionalmente registrada por su autor en sus croquis de proyecto.

Ese interés por la materialidad de la definición de los lugares y espacios de transición pero también de las elaboradas formulaciones de la idea de muro en base a innovativas y diversificadas soluciones cerámicas será el magisterio atribuíble a Rogelio Salmona, ya en obras residenciales de su primera etapa, como Alto de Los Pinos ,1976 – en que el proyecto aprovecha es capacidad de materialización plástica y expresionista para aprovechar la complejidad de los sitios abarrancados de emplazamiento- y se complejiza a la par de cierta regularización emparentada con una mayor responsabilidad de impacto urbano-cultural de sus arquitecturas en su proyecto del  Conjunto Santa Fé, de 1982 – que supuso además una ejemplar intervención modélica de salvataje del área central histórica de La Candelaria bogotana-  , la Biblioteca V. Barco, 2003 – que incursiona en la trasposición de un programa específico en pieza abierta de ciudad pública- o el Posgrado de Humanidades UNC , Bogotá, 2001 – que resuelve un edificio maximizando su perímetro resuelto con toda la gama de investigaciones constructivas del arquitecto y llenándolo si cabe, de pequeños y sucesivos módulos de lugares públicos, casi como una metáfora de ciudad-. 

Sin que existan relaciones formativas directas con los referentes de la recepción madura de la modernidad colombiana (Salmona, Piñol, Bermúdez, Samper, Forero, etc.) arquitectos colombianos mas jóvenes, como es el caso de Daniel Bonilla, se han concentrado, guardando las distancias y asumiendo un manejo de materiales más diversos, en un renovado interés por la solución de pieles o envolventes apelando a tramas geométricas redefinidoras de la espacialidad compleja de sus propuestas ya desde su pequeño trabajo de la  Capilla La Porciuncula ,2001 – un contenedor resuelto con tramas vegetales e ingeniosos dispositivos de flexibilización de los cerramientos - y luego en sus trabajos bogotanos más recientes como el Edificio Chapinero , 2008, el Colegio Anglo-colombiano , 2009 o el Edificio SD de la Universidad de Los Andes, 2008, en los que se reiteran los motivos de las tramas tanto de definición de los interiores conectivos en el caso del Colegio como las pantallas externas en el último caso o en el megaedificio de convenciones Plaza Mayor de Medellín, que Bonilla firma junto a Mazzanti, con su organización formal de  interiores de espacialidad difusa precisamente por el uso de entramados madereros o cerámicos que tienen la función de desvirtuar o ampliar los límites de esos interiores. 
En el caso del trabajo de Mazzanti&Mesa para el Polideportivo de Medellín, 2010, destaca el motivo, también referente a un modo de resolver las envolventes, de unas cubiertas resueltas con unos grandes gajos que aportan el criterio estructural pero también, en su seccionamiento y desfasaje, soluciones de iluminación y también de proposición de un fuerte icono externo en su geometría en que resuena la metáfora de un armazón esquelético.  

En el caso de experiencias peruanas también se advierte una primera recepción de modernidad madura en algunas casas de Juvenal Baracco , como la casa Baracco, Lima, 2001- que es una suerte de caracol circulatorio basado en el motivo de pared profunda y también de una prevalencia de la geometría del exterior, resonancias ancestrales de la arquitectura andina, todo resuelto en la difícil topografía escarpada que admite y casi induce a la solución de un espina caracolada ascendente y dispuesta como una gran serpiente adoptada a un hueco- o con su casa Baracco-Burmeister, 2006 – que en la costa del sur limeña propone un armado de corte en que la arquitectura se quiebra e instala en un barranco abrupto – y luego en arquitectos más jóvenes que agregan investigaciones mas recientes a esas tradiciones topográficas intensas como es el caso de Poggione&Biondi – con su casa Larga ,Lima, 2005; la casa Ugas, 2005 o el edificio Piura, 2005: trabajos en que cierta manipulación abstracta de materiales más bien laminares resuelven relaciones entre contextos urbanos o paisajístico-naturales mediante soluciones silenciosas apoyadas en un interés por la cualidad matérica de cada plano –  y los trabajos de Luis Longhi, como su casa en Pachacamac, 2009, en la que su cercanía a un importante sitio arqueológico y los intereses de un cliente relacionado con la historia, propone una solución excavada en la arena en base a unos tajamares pétreos que no solo proveen una disimulación absoluta en el entorno sino una reelaboración de criterios espaciales devenidos de las tradiciones andinas, como los espacios y aberturas estrechas y los desplomes angulados. sin ninguna concesión folklórica o costumbrista. 

Lo mismo ocurre en el proyecto de Carlos Villagómez para el  Museo de Sitio de Tiwanaku, cerca de La Paz,  2002, que formula una sobria respuesta de simples contenedores museográficos en base a un interpretación de elementos tecnológicos y ornamentales de la cultura tihuanota, lo que remite a una latente tradición andina boliviana que tiene una referencia significativa en el llamado Monobloque que Emilio Villanueva construyera en los años 40 en la capital paceña, cuya compleja geografía le da pie a Villagómez a plantear proyectos como la casa Crespo, 2004, que si bien parece evitar toda referencia a las culturas originarias de todas formas se resuelve como una respuesta a la topografía y la casa es como un marco de captura del escenográfico paisaje al que se enfrenta. 

La veta de arquitecturas actuales y pensadas desde las estéticas contemporáneas pero fuertemente articuladas a una interpretación y aprovechamiento de características y tradiciones locales se puede encontrar también en la obra de Saez&Barragán, la casa Pentimento, Quito, 2006 – que es un juego de armar basado en unas pocas piezas de hormigón premoldeado de modo que la casa emerge como una sutil delimitación de subespacios dentro de su entorno, es decir, una anulación práctica de la idea de caja volumétrica cerrada, que también alude a la serie de las llamadas casas mayas de Wright, de los años 20 en la costa californiana– o la obra de José María Saez, la casa San Juan ,Quito, 2006, que implica una meditación sobre la inserción respetuosa  de una casa nueva en el denso tejido histórico de la ciudad colonial apareciendo cuestiones como alusiones a formas tipológicas de espacios y a la idea de un proyecto pensado como talladura o reensamblado de la materialidad histórica, algo que por ejemplo y en otro contexto, caracterizó la arquitectura de Scarpa.

En el caso mexicano la referencia de Luis Barragán de quién ya hemos hablado como un moderno anómalo en tanto receptor de una modernidad peculiar teñida en su caso de referencias  coloniales y aborígenes y de una adscripción selectiva y arcaica de motivos modernos decanta en su proyecto Los Clubes , México DF, 1974, en una actitud de balance entre referencias modernas (el look der Stijl que resuena en su estética) e intereses en la manipulación estética o teatral del paisaje con una idea de arquitectura como marco de esa externidad y lo relacionan referencialmente con arquitecturas mas recientes tales como las de Alberto Kalach , que en su controvertida Biblioteca Vasconcelos ,2004, trata de resolver una arquitectura cuyo carácter óseo envuelve un depósito de libros, el que a su vez se propone como una suerte de cofre de elementos de cultura dentro de una envolvente vegetal o natural que trata de proponer una metáfora de la condición americana. 

Y obras aun mas recientes tales como las del grupo Rocha,Carrillo&Facio en el caso de la Escuela de Artes de Oaxaca, 2009, continúan esa investigación de geometrías elementales que se hacen susceptibles de desperdigarse en un paisaje externo pero también de resolver un programa que puede explotar las condiciones de una combinatoria de partes reguladas según  ciertos criterios o reglas de composición.

Yendo a la escena brasileña está clara la relevancia de sus modernos ortodoxos, tales como Rino Levi, Reidy o Vilanova Artigas –con obras paradigmáticas como sus casas paulistanas que confrontan sus programas alto-burgueses con su ideología izquierdista o con capolavoros como la  FAUSP ,1964, un contundente prisma de hormigón– , Oscar Niemeyer –quién en sus obras mas recientes tales como el Serpentine Museum , Londres, 2003 o el  Museo Niemeyer , Curitiba, 2003 conjuga su tradición plástico-expresiva junto a refinamientos tecno-expresivos– y  Lina Bo Bardi- que en su SESC , Sao Paulo ,1977, despliega la intensidad híbrida de un pragmatismo que conjuga vertientes finales de modernidad, como el brutalismo, junto a sus intereses antropológico-culturales y populistas en línea con un planteo mestizo e híbrido y multicultural- panorama que hace vislumbrar tanto la intensidad de una manera de recibir y adaptar cultural y técnicamente la modernidad cuanto la perduración activa del ideario moderno dentro de la contemporaneidad. 

La convergencia de aquella modernidad adaptada e hiperactiva con ciertos discursos más contemporáneos tales como el interés por lo matérico-técnico y por ciertas estéticas minimalistas destacará principalmente en  Paulo Mendes da Rocha, quién conjuga esa tradición interna de la cultura brasileña y su magisterio internacional  especialmente en obras como la casa Gerassi , San Pablo, 1990 o su MUBE , el Museo de Escultura de San Paulo, 1986, trabajos de una fuerte reducción de sus rasgos a la exposición del material y la espacialidad emergente de cierta voluntad de experimentación estructural, que sin la densidad del hormigón y traspuesto a una definición de forma basada  en piezas livianas de metal pero buscando asimismo un grado de cualidad espacial y funcional que encontramos en obras de Lele tales como el  Hospital Sarah Rio ,2009.

La idea de una modernidad de eficaz articulación de lo global y lo local determinada finalmente por el interés de la experimentación constructiva que exhibe con cierto magisterio regional Mendes, destacará en trabajos de una serie podría decirse, de discípulos virtuales, como el caso del paraguayo Solano Benítez que en obras como la sede de Unilever , Asunción, 2000, la casas asunceñas Esmeraldina, 2005 y Farengo, 2006- expresará una estrategia de proyecto que aúna simplicidad o pragmatismo tipológico junto a una meditada experimentación e innovación en el uso de materiales más bien pobres y aún banales, que en trabajos más recientes tales como la casa Estancia ,2009, donde destaca otra veta de Benítez que es la investigación estructural como determinante de la cualidad espacial.
La idea de una arquitectura estrictamente deducida de una geometría monomaterial evoca un grado cero de proyecto capaz de dialogar con la escena mas abstracta del regionalismo argentino con sus simplísimos rasgos formales y técnicos y ese sería el caso del rosarino  Luis Scrimaglio, con su casa Lavalle ,1978 y su inconclusa casa Siri , 1972, quién ha llevado adelante con evidente gusto artesanal y capacidad analítica de armar casas como colmenas o enjambres, es decir, estrictas elaboraciones geométricas amparadas en rústicas tecnologías ladrilleras.

Si Scrimaglio, junto por ejemplo a otras referencias como Sacriste o Net, y también Fevre, el rosarino Iglesia o el grupo porteño FILM, está interesado en deducir el proyecto de su estricto fáctum (y así el proyecto se presenta como investigación de materialidad y factura) existiría en el caso de la reciente modernidad argentina la propuesta del camino inverso, del concepto a la construcción, de acuerdo al desarrollo de la llamada metodología del partido (una expresión que usaba la Academia pero también Le Corbusier), lo que podrá advertirse en trabajos como los de Rafael Viñoly en el proyecto del Museo Fortabat, 1998, el caso de un corte cuya extrusión o desarrollo arma conceptualmente la forma y la función o de Miguel Roca, como su Escuela de Artes, UNC, 2000, en que la definición de tipo-forma en esos edificios de enseñanza, prevalece conceptualmente respecto de su carácter y forma de materialización, la cuál subsiste si se quiere, en un plano abstracto o en el proyecto de un grupo integrado por Pablo Ferreriro, Gabriel Lanosa y Jorge Fernández Castro entre otros para el Memorial Peron ,2006, una serie de objetos de cualidad monumental o rememorativa en el que la abstracción material se relaciona con la voluntad mas discursiva, narrativa o simbólica.

Hay empero casos en que se suspende si se quiere la aparente hegemonía de la idea tardomoderna de partido por ejemplo en obras recientes del estudio rosarino Caballero&Fernández , como un local agrícola en la Ruta 34, cerca de Rosario, 2010, donde se trata de cajas tech, no high pero si de impactante definición de unos volúmenes nítidos en su función de arquitectura de ruta tanto de una interioridad abstracta o de contenedor neutro y también con un aprovechamiento de los desarrollos técnicos que pudieran estar dándose en la región.

O el caso de una recuperación del clasicismo compositivo también singularmente neutral respecto de lo matérico como en el proyecto de Santiago Cordeyro para la casa DMM ,2008 y de allí el trabajo que Cordeyro&Guiraldes hicieron para el Museo del Hielo, Calafate, 2010, un artefacto neutro y silencioso que replica las masas circundantes del glaciar.

En el caso chileno destaca una recepción de modernidad que con sus excelencias refiere sin embargo a referencias corbusieranas tanto en relación al momento racionalista en el caso de la célebre obra de Guarda&Correa, la Capilla de Las Condes ,1964 o en sintonía con el momento brutalista en el trabajo de Emilio Duhart para el Edificio Cepal , Santiago, 1966: un par de trabajos sin embargo que así como exhiben sus genealogías también remiten a la forma original y nada epigonal con que sus autores resuelven sus encargos.  

De esa troncalidad devienen vertientes múltiples que agregan a su modernidad referencial matices regionales tales como lo que se exhibe en trabajos de Germán del Sol, como el Hotel Explora,  San Pedro de Atacama, 1998 – una investigación sobre un topos arqueológico y una formulación proyectual armada en base a una voluntad casi didáctica de rememorar ciertas tradiciones culturales y estéticas- o de Enrique Browne, como el Edificio Consorcio , Concepción, 2005 – que trabaja un tema moderno convencional como una torre de oficinas resuelta según ingeniosas modalidades ligadas al análisis ecosistémico y de sustentabilidad matérica y energética.

Esta derivación que en Chile se advierte del legado ortodoxo moderno a modos singulares de creatividad en lo funcional y en lo técnico, en lo programático y en la referencia adaptativa respecto del paisaje se advierte en obras recientes como las de Undurraga&Deves, el Hogar de Niños, 2008 o su remodelación del palacio gubernamental de La Moneda, 2007 o en el trabajo de Guillermo Hevia para la fábrica rural  Olisur, La Estrella, 2008.

A veces estos desarrollos proyectuales se relacionan con investigaciones técnico-regionales como la investigación de soluciones navales artesanales de  cascos de Cipres de las Guaitecas, Chiloe o las indagaciones del Taller America en el caso de sus experimentos madereros,  también en Chiloe.
Lo que enlaza o queda cerca de la pura experimentación proyectual propia de la autoconstrucción del hábitat informal popular que uno podría advertir en los casos de favelas como Rocinha, en Rio o antiguos campamentos invasivos y luego eufemísticamente llamados pueblos jóvenes, en el caso de Villa El Salvador, en Lima, desarrollos que remiten a la enorme franja marginal al pensamiento de la arquitectura pero que actúa y resuelve problemas también con una densa y larga interpretación de la historia americana, sobre todo esa historia de perdedores que obliga a extremar los recaudos para un pensamiento y práctica de un inclusivo proyecto americano. 
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VIVIENDA Y PROYECTO


ESCENA EUROCENTRICA�Housing denso. La vivienda como materia de la forma y paisaje de la ciudad. Habitabilidad amplia, la noción housing. Fragmentación urbana del housing del modelo Weimar. 


El housing como programación de vida burguesa completa. 


Crisis del housing como crisis de la ciudad burguesa industrial.�Housing y ciudades terciarias.�Vivienda de stock en ciudad histórica y vivienda aditiva en ciudad poshistórica. Vivienda en la situación de la deslocacionalidad y el postrabajo. 


Apuesta a un housing de mas espacio publico. interactivo.�





VIVIENDA Y PROYECTO


ESCENA AMERICANA�Housing fragmentario. Debilidad del housing como defecto de acumulación de capital. Housing no burgués o preburgués. Experiencias preburguesas: colectividad, solidarismos, furtividad.


Housing táctico y de evolución lenta. Fragmentación: modelos altos, medios y bajos de H.


Fracasos del H populista.


Vivienda como prehousing. Suelo, infraestructura, propiedad, equipamiento social.La vivienda como laboratorio H.El housing como laboratorio de ciudad: qué H para ciudades no burguesas? H y memoria: lo barrial, lo orillero, lo patrimonial. H y sustentabilidad.    





HISTORIA Y PROYECTO


ESCENA EUROCENTRICA�Historia larga: dialéctica Clasicidad/Modernidad.�MHP como matrices culturales del proyecto. El proyecto como signo de época y como permanencia. El proyecto como consagración de lo dado y experimento de nueva historicidad: lo nuevo continuo. Ciclicidad y retorno: Vico, Eliade. Culturas de la cita, referencia y palimpsesto.�Historicidad de la modernidad�Cultura proyectual como cultura histórica. Macrohistoria (latin genius, mare nostrum) y microhistoria (lo burgués).�Provincialismos historizados.�Proyecto, historia, memoria y espectacularización terciaria. �





HISTORIA Y PROYECTO


ESCENA AMERICANA


Historia corta: 


Modernidad Marginal, voluntad identitaria de escribir  historias largas: buscar lo originario.


MHP como construcción en relación a lo propio/lo ajeno.


El proyecto moderno como réplica subalterna 


o como desafío de modernidad alternativa. 


PM y populismos.


El PM como experimento de progreso social (mas que tecnoestético o prourbano)


Macrohistoria difusa, microhistorias fluidas (las tensiones de una modernización incompleta y la autonomía de la modernidad cultural-simbólica). 


Proyecto, historia y ciudad. Microhistorias locales y macrohistorias cosmopolitas.





CRITICA Y PROYECTO


ESCENA EUROCENTRICA�Valoración cultural. Crítica de proyectos como identificación de aportes a la cultura proyectual. Crítica estética. Crítica articulada con la Teoría (de los MHP) y con la historiografía de convalidación�Crítica de posicionamiento y rankeo. Crítica como aparato curatorial: sanción y defensa. Crítica como identificación de consonancias con la cultura tenoestética de época: crítica como descubrimiento de aportes al gusto/moda. Crítica contingente de valoración de aportes a la evolución histórica: crítica proto-histórica. Crítica de procedimientos mas que de resultados.  ��





CRITICA Y PROYECTO


ESCENA AMERICANA


Evaluación tecno-social. Crítica como identificación de aspectos de racionalidad del proyecto y de condiciones de pertinencia socio-urbana.


Crítica de uso adecuado de recursos técnicos y expresivos


Debilidad de la crítica como expresión de la debilidad de la Institución Arquitectura.


Necesidad de desarrollo de críticas didácticas o aportes al proceso de enseñanza.


Crítica como identificación de aportes a la historia moderna.


Relevancia de una crítica de interpretación de formas de materialización del proyecto.


Crítica de la diversidad social del gusto (lo kitsch). 





TEORIA Y PROYECTO


ESCENA AMERICANA


De la ontología a la heurística.La Teoría como reflejo adaptativo y la Teoría como resistencia alternativa.


Fundamentos teóricos de lo geocultural (mas que lo social). Lugares, naturalezas, paisajes como cifras de ontología.Ontologías del habitar originario y del habitar popular-marginal. Cuestiones de patrimonio débil.Teoría como cartografía o mapa de sucesos/eventos. Ampliación del modelo Warburg de culturas coexistentes.


Teoría de los flujos entre centralidad y periferia y revisiones ligadas a la dialéctica global/local.





TEORIA Y PROYECTO


ESCENA EUROCENTRICA�De la historia a la ontología. La Teoría asimilada a la deriva del historicismo al esencialismo (Heidegger). Lo histórico originario (etimologías fundantes, esencialidad del locus).Tradiciones ónticas: de Vitrubio a Rossi, de la cabaña primitiva al tipo. 


Del estructuralismo fundante (Rikwert) al fenomenologismo contingente (Norberg Schultz). 


Del esencialismo tipo-funcionalista al minimalismo estético. Teorías de lo estético-urbano: del situacionismo a la performatividad. 


Relevancia de las teorías estéticas.








� Dice De Sousa Santos: Las Epistemologías del Sur reflexionan creativamente sobrela realidad para ofrecer un diagnóstico crítico del presente que obviamente, tiene como su elemento constitutivo la posibilidad de reconstruir, formular y legitimar alternativas para una sociedad más justa y libre. Partimos de una crisis muy profunda de la teoría crítica eurocéntrica y esa crisis se manifiesta de varias maneras. Como ya he abordado a lo largo de mis textos, este contexto se puede formular en cuatro grandes áreas: 1) preguntas fuertes y respuestas débiles, 2) contradicción entre medidas urgentes y cambio civilizatorio, 3) pérdida de los sustantivos y 4) relación fantasmal entre la teoría y la práctica. Y es en este marco donde he desarrollado las Epistemologías del Sur. Los textos básicos de De Sousa son Conocer desde el Sur: Para una cultura política emancipatoria, Plural, La Paz, 2008; Una epistemología del Sur, Siglo XXI, México, 2009; Descolonizar el saber, reinventar el poder, Trilce, Montevideo, 2010 y Para descolonizar el occidente. Más allá del pensamiento abismal, Cideci Unitierra, Chiapas, 2011.


� Tapia, C., Es este un libro dedicado, prólogo al libro de Roberto Fernández, Arquitectura del Simulacro, Recolectores Urbanos, Sevilla, 2017.


� Jameson, F., Las semillas del tiempo, Trotta, Madrid, 2000, en especial el tercer capítulo, dedicado a la arquitectura posmoderna de fines de siglo, Las restricciones del posmodernismo. En este libro, que reelabora el sempiterno tema jamesiano del deseo utópico, se señala que en la actualidad se considera más viable la destrucción total de la naturaleza que el derrumbe del capitalismo, preferencia del imaginario social del capitalismo avanzado que la arquitectura aborda con entusiasmo.  


�  Guattari desarrolla esa temática de la subjetividad como única vía para construir una mejor sociedad (socialista) en casi todas sus obras, por ejemplo en el ensayo Liminar de su libro Cartografías Esquizoanalíticas, Manantial, Buenos Aires, 2000 donde se lee lo siguiente: Mi deseo es que todos los que siguen apegados a la idea de progreso social… se consagren seriamente a las cuestiones de producción de subjetividad… La subjetividad sigue estando hoy masivamente controlada por dispositivos de poder y saber que ponen las innovaciones técnicas, científicas y artísticas al servicio de las figuras mas retrógadas de la socialidad. Y sin embargo otras modalidades de producción subjetiva – procesuales y singularizantes esta vez- pueden concebirse. Estas formas alternativas de reapropiación existencial y de autovalorización pueden convertirse mañana en la razón de vida de las colecrtividades humanas y de los individuos que rehúsan abandonarse a la entropía mortífera característica del período que atravesamos. (P.29). 


En este mismo libro de Guattari figura el único texto de éste destinado específicamente a la arquitectura: La enunciación arquitectónica, en donde se describen 8 modos de enunciación (geopolítica, económica, funcional, técnica, significante, de territorialización existencial y escritural, p.263).


� Anna María Guasch describe estos aspectos de desarrollo y alcance de un arte dominado por cuestiones mas bien analíticas en su libro Arte & Archivo, 1920-2010. Genealogías, tipologías y discontinuidades, Akal, Madrid, 2011.


� Colominas, B., Doble exposición. Arquitectura a través del arte, Akal, Madrid, 2006. El ensayo que estudia el rol de LC en relación al arte de vanguardias es el 2, Le Corbusier y Duchamp: el inseguro estatus del objeto, página 35. Incidentalmente en ese texto Colominas alude a que el corpus de LC como objeto referencial de la modernidad son alrededor de 50 obras y 50 libros y que esos libros están repletos de interpretaciones y planteos concurrentes al debate instalador del nuevo arte conceptual. 


�  Estos temas se desarrollan en las varias obras de Nicolas Bourriaud, tales como Estética Relacional – que se dedica a lo que llama en general arte social - (2008) , Radicante –dedicado a investigar la altermodernidad o relectura de lo moderno desde la presentidad (2009) y Post producción. La cultura como escenario: modos en que el arte reprograma el mundo contemporáneo – en que indaga sobre las perspectivas de un arte de ensamblado, como lo hacen los DJ o samplers con la música- (2004) todas editadas por A.Hidalgo en Buenos Aires y también en su Formas de Vida. El arte moderno y su invención de sí, Cendeac, Murcia, 2009, en el que realiza cierta historización del devenir artístico moderno  alrededor de lo que llama modernidad olvidada de los artistas que se oponen a la división del trabajo (Baudelaire, Dada, Fluxus, Debord, etc.). 


� Johnatan Crary en su libro Las técnicas del observador. Visión y modernidad en el siglo XIX , Cendeac, Murcia, 2008, se ocupa de recrear la instancia de lo que llama un modernismo visual, relacionado con una modernidad social que presencia la construcción histórica del observador abastecido por un arsenal de aparatos ópticos y dispositivos pre-cinematográficos interesados en fortalecer la aprehensión de los verdaderamente nuevo de la modernidad: la cultura técnica que engendra instancias de movimiento. 


� Uso esta argumentación que relaciona cultura técnica y utopía social para describir los ejes de la historia de la modernidad en su momento canónico y canalizador de las propuestas de las vanguardias, entre 1910 y 1940, precisamente verificable en las vanguardias arquitectónicas asociadas a las artísticas – por ejemplo en el Der Stijl, los variados constructivismos, el futurismo o los movimientos tradicionalistas G y ABC – en mi libro Utopías sociales y cultura técnica. Estudios de Historia de la Arquitectura Moderna, Concentra, Buenos Aires, 2000. 


� Marcus, G., Rastros de carmín. Una historia secreta del siglo XX, Anagrama, Barcelona, 1993 (edición original inglesa de 1989), que a partir del punk de Sex Pistols eslabona una secuencia que articula el dadaísmo con las Internacionales Letrista y Situacionista y el discurso debordiano que crítica el capitalismo del espectáculo presentándose un fresco contracultural perfectamente convergente al giro cultural de arte y arquitectura que presentamos en este ensayo. 


� El libro de Fernando Rodríguez de la Flor, Barroco. Representación e ideología en el mundo hispánico (1580-1680) , Cátedra, Madrid, 2002, plantea algunas características de la singularidad del barroco español a diferencia de las prescripciones de estilo que emergían continentalmente asociadas a necesidades religiosas y políticas singulares ya que justamente es en España (y en menor medida también en Portugal) donde se plantean discusiones sobre la relación de lenguaje e ideología articulada a las necesidades geopolíticas del proceso colonial expansivo.


� Una presentación de polifónicas expresiones de un arte conceptual americano dirigido básicamente a un tipo de acción ideológica y política es lo que hace Luis Camnitzer en su libro Dialéctica de la Liberación. Arte conceptualista latinoamericano, HUM Editora, Montevideo, 2009, resaltándose los aspectos orientados a la crítica y la actuación política en torno de expresiones tan variadas como las ideas de Simón Rodríguez, algunas prácticas del Movimiento Tupamaros o las propuestas y efectos de la muestra Tucumán Arde.


� Veáse el libro que firma Félix Guattari junto a Suely Rolnik, Micropolítica. Cartografías del deseo,  Traficantes de Sueños, Madrid, 2006 (la edición original es de 2005; hay una edición impresa en Buenos Aires y también se puede acceder a este texto en PDF por internet).


� El caso de Ginzburg es muy peculiar puesto que trató de ser un arquitecto hiper-materialista de gran actividad político-cultural, pero es esa disposición la que lo llevó a indagar sobre una especie de grado cero o basamento pre-proyectual de la casa colectiva de habitación, un tema antiguo de proyecto pero que el marxismo realizado en época de Lenin permitía y exigía refundar. Veáse al respecto el estudio de Ernesto Pasini, La “casa-comune” e il Narkomfin di Ginzburg,  Officina, Roma, 1980. 


� Hedjuk, John, Víctimas, COAAT, Murcia, 1993. Este trabajo se compone de 67 estructuras de pensamiento ofrecidas a Berlin. Hay una identificación de un lugar posible y un master-plan y luego bajo el rubro Pensamientos de un Arquitecto se dispone similar cantidad de textos algunos de cuyos nombres son El guarda del parque, El hombre del tranvía, El pavo real, La gente, etc. Y en la parte final del libro hay 67 dibujos uno para cada texto, resueltos de manera ortodoxa (plantas, cortes, alzados) y por fin dibujos del arquitecto que proponen disposiciones o visiones de algunas ideas-objetos. Hedjuk preparó otros libros de esta clase tales como Bovissa, Vladivostok o Mask of Medusa. 


� Del trabajo de Terragni se han hecho muchas interpretaciones e incluso re-proyectaciones basadas en los indicios de sus dibujos y escritos. Véase, como descripción prolija y exhaustiva del proceso y sus resultados, el libro de Thomas Schumacher, Il Danteum di Terragni,  Officina, Roma, 1980.


�  Una adecuada versión de estos trabajos analíticos (o anti-proyectuales en el sentido de una búsqueda de la autonomía del pensar proyectual fuera o más allá de su instrumentalidad operativa y técnica) puede encontrarse en el libro de Pablo Lorenzo-Eiroa, Instalaciones sobre el trabajo de Eisenman, DLO/Robles Ediciones, Buenos Aires, 2008. 


� En su ensayo Los agentes de la conservación, incluído en el libro La Ciudad y el Arquitecto, Paidós, Barcelona, 1985, Leonardo Benévolo dice: Las técnicas que podemos llamar retrospectivas – restablecimiento, restauración, restructuración y reconstrucción de los objetos- tienen un peso cada vez mayor en la producción contemporánea. Toda la organización productiva se está modificando en consecuencia y se orienta hacia un nuevo equilibrio entre artesanía e industria que sea funcional para estas actividades (p.170).  


Si bien este texto es de inicios de los 80 y se inspira en la singular realidad proyectual italiana, queda abierto el protagonismo que el historiador advierte en su noción de técnicas retrospectivas. 


�  En mi Obra del Tiempo. Introducción a la teoría y la práctica de la gestión integral del patrimonio urbano-arquitectónico, Concentra, Buenos Aires, 2007, intento revertir el supuesto estatuto especializado de las intervenciones restaurativas de obras antiguas (que suele atribuirse a especialistas en restauración o conservación) al considerar tales intervenciones como formas específicas de una teoría general del proyecto, en el orden de lo que Benévolo llamó retrospectos o retro-yectos. 


� Latour, Bruno, Reensamblar lo social. Una introducción a la teoría del actor-red,  Manantial, Buenos Aires, 2008. Este libro se propone una descripción de la interacción social a partir del ensamblado de actores en redes y tiene una primera parte diría deductiva ( de lo estructural a lo relacional) y una segunda inductiva, en que se formulan tres movimientos  para que las asociaciones se vuelvan rastreables (la idea de rastro o huella va bastante bien con nuestra tarea proyectual de definir physical settings o instalaciones tácticas o estratégicas, transitorias o permanentes de distintas figuras de asociacionismo ): localizar lo global, redistribuir lo local y conectar sitios; argumentos que van bastante bien para instalar o potenciar el concepto de socio-yecto. 


� Véanse mis trabajos El proyecto final. Notas sobre las lógicas proyectuales de la arquitectura al final de la modernidad, Dos Puntos, Montevideo, 1999 y  Lógicas del proyecto, Concentra, Buenos Aires, 2007.


� Veáse el volumen de Jean Baudrillard y Jean Nouvel, Los objetos singulares. Arquitectura y filosofía, FCE, Buenos Aires, 2001. En estas conversaciones filosóficas (pero que terminan por aludir a la dialéctica moderna entre ciencia e ideología) Baudrillard dice lo siguiente, avalando filosóficamente cierta impunidad de la arquitectura: Pienso que la ecología existe precisamente sobre la base de una desaparición de los elementos naturales. Todo lo que es naturaleza o natural debe ser eliminado para construir un mundo perfectamente artificial donde los espacios de la naturaleza se volverán “reservas” artificialmente protegidas (p.85). 


� Klein, Naomí, NO LOGO.El poder de las marcas,  Paidós, Buenos Aires, 2001.


� Escobar, T., La maldición de Nemur, Cendeac, Murcia, 2006.


� Gruzinski, S., La colonización de lo imaginario. Sociedades indígenas y occidentalización en el México español, FCE, México, 2004.


� Dussel, E., Filosofía de la Producción, Nueva América, Bogotá, 1984.


� Dussel, E., op.cit. p.227.


� Summa+, número 80, Buenos Aires, 2009.


� Donde Mercedes Daguerre publicó el volumen 1917-2000.Eladio Dieste, Electa, Milan, 2003.


� En que Stanford Anderson editó el libro Eladio Dieste: Innovation in Structural Art, PAP, Princeton, 2004.


� Con la edición que Remo Pedreschi, decano en Edimburgo, hizo bajo el título The Engineer´s Contribution to Contemporary Architecture: Eladio Dieste, Telford, Londres, 2000.


� Ederlyi, L., Escritos sobre Arquitectura. Eladio Dieste, Irrupciones, Montevideo, 2011.


� Bonta, J.P., Eladio Dieste, IAA, Buenos Aires, 1963.


� Carbonell, G. (ed.), Eladio Dieste. La Estructura Cerámica, Escala, Bogotá, 1987.


� Disertación del 20 de Octubre de 1961 al ingresar como académico de la ANBA, publicado en Zodiac 16, Milan, 1866.


� Mies van del Rohe, L., La industrialización de la construcción (1924), recopilado en Johnson, P., Mies van der Rohe, Victor Lerú, Buenos Aires, 1960 (el original inglés es de 1953), p.221.


� Veáse el desarrollo de este argumento en Neumeyer, F., Mies van der Rohe. La palabra sin artificio, El Croquis, Madrid, 1995 (original alemán de 1986), especialmente en el capítulo 3, Espacio para desarrollar el espíritu, p. 266.


� Veáse Müller, L., Un largo y sinuoso camino. La bóveda cáscara en los proyectos de Amancio Williams, en revista Block, 9, UDT, Buenos Aires, 2012, p.32. 


� Doblado, J.C., En Concreto, Lima, S/E, 2012. 


� Casanueva, M., De los Campos de Abstracción y Elementos Tecno-Arquitectónicos para una Arquitectura Experimental, Universidad Finis Terrae, Santiago de Chile, 2004. 


�  Moya, A., Arquitectura Bioclimática como Arquitectura Experimental, ensayo aparecido en el sitio Bitácora Virtual, Mayo 1, 2005. 


� Jugando con las palabras utilizadas en este párrafo vale la pena consultar este planteo a la luz del texto de Avital Ronell llamado Pulsión de prueba, Interzona, Buenos Aires, 2008: esta filósofa checo-americana desarrolla el tema de la pulsión contemporánea a hacer lo imposible únicamente sujeto al método de la prueba o experimento, movimiento conceptual creado a fin de avalar el avance post-capitalista de la llamada sociedad de riesgo, en el sentido que, mediante la prueba o experimento de comprobación, es posible en nombre de la expansión del rendimiento, transgredir cualquier frontera de previsibilidad  o peligro, lo cual cancela en extremo, el límite de la racionalidad ilustrada y cualquier ética, yendo mucho mas allá que la filosofía política de Maquiavelo ( Un rapto de terror – citamos a Ronell- despierta al amante del saber).   


�  Para este punto es muy sugestiva la lectura que Fredric Jameson hace de la arquitectura posmoderna como contribución central a esa etapa cultural que el define como la lógica cultural del capitalismo avanzado. En su liminar texto El posmodernismo o la lógica cultural del capitalismo avanzado, Paidós, B. Aires, 1992, dedica una sección – la V: El posmodernismo y la ciudad - a estudiar una pieza singular de arquitectura-otra, el Hotel Bonaventura, obra de John Portman, en Los Angeles donde identifica esta obra como que encierra la aspiración de ser un espacio total, un mundo entero, una especie de ciudad en miniatura… formas nuevas de espacio a la que corresponden nuevas prácticas colectivas, un nuevo modo de congregarse y moverse los individuos, algo así como la práctica de una hipermultitud nueva e históricamente original (p.90-1). Para lograr tal efecto indica Jameson, el hotel no debería tener entradas en lo absoluto y aquellas necesarias para sus obvias funciones deberían disimularse o enmascararse y no proceder con la violencia diferenciadora de por ejemplo, los pilotis de Corbusier. El hotel resuelve ese problema sigue nuestro autor mediante una fachada reflectora que repele hacia fuera la ciudad; una repulsión análoga a la de esas gafas de sol especulares que hacen imposible al interlocutor ver los ojos del que habla y que por tanto, comportan una cierta agresión hacia el Otro y un cierto poder sobre el (p.92).  En este punto acoto de paso que la expresión mirrorshades – que alude a ese tipo de lente- bautiza una forma específica de la ciencia ficción, la llamada cyber-punk, cuya antología mas conocida se llama precisamente Mirrorshades, a cargo de Bruce Sterling, Siruela, Madrid, 1998 (la versión original es de 1986) que ficcionaliza justamente muchas cuestiones de la ciudad-sociedad descripta por Jameson, quién termina su reflexión sobre el hotel hablando del nuevo rol actoral de su autor:  Portman es además de arquitecto, un urbanista millonario y un empresario, esto es, un artista que al mismo tiempo y en el mismo acto es un capitalista en sentido estricto por lo que no podemos evitar la sensación de que todo ello implica un cierto “retorno de lo reprimido” (p.97).


� C. Schorske en La Viena de fin de siglo, Siglo XXI, Buenos Aires, 2011, destina un sugerente capítulo a confrontar para Viena las ideas urbanas de Sitte respecto de las de Otto Wägner, marcando que éste, desde su función de arquitecto municipal representa la modalidad racional y productiva para una ciudad pensada desde el punto de vista de la lógica del rendimiento inmobiliario (representando en tal forma el ideario de una modernidad racionalista y maquinal sin embargo dirigida a ofrecer su modelística a la deriva del capital que estaba pasando de lo abstracto de una renta agrario-industrial a lo concreto de una renta urbana) mientras que Sitte, mas al servicio nostálgico de un pensamiento conservador y de las reminiscencias de una ciudad de representación a la manera barroca valoraba tanto la escenificación exitosa del ring de fin de siecle ( aunque a su vez le criticaba aspectos que podríamos ver como falencias tales como mucha calle y poca plaza, o mucho espacio clásico y poca función clásica: formas-foro pero no función-foro ) cuanto la propia dinámica espectacular de esa aristocrática decadencia: lo que no podía imaginar Sitte es que su antimodernidad iba a renacer en la espectacularidad consumística del siguiente fin de siecle, embarcado en el intercambio simbólico de un capitalismo cognitivo, global y terciario. 


� El caso de Rowe – a quién podríamos ubicar con su Ciudad Collage, G. Gilli, Barcelona, 1998, como procesador crítico de la modernidad urbana de Le Corbusier e Hilberseimer ( a quién sin embargo iba a homenajear con su artículo sobre Chicago, Chicago Frame, ensayo en The Mathematics of ideal villa and other essays, MIT Press, 1995)- tiene la peculiaridad que cuando enseñara en Cornell, a partir de los 70, iba a desarrollar un método analítico-proyectual de diseño urbano basado en Sitte, lo que quedaría registrado en su escrito The present urban predicament, publicado en el número 1 del Cornell Journal of Architecture (1981) que el impulsó.  


�  I.Abalos – J.Herreros, Híbridos, artículo en Arquitectura, 290. Madrid, 1992. En 1996 estos arquitectos dictaron el seminario Contenedores Híbridos en la Facultad de Arquitectura UdelaR, Montevideo, parte del cual fue publicado en la revista Dominó, 2, Montevideo, 1999. El concepto de hybrid building fue acuñado en el escrito Panflet 11 que Joseph Fenton incluyó en la publicación Hybrid building, Nueva York, 1985. En un escrito prólogo a ese texto Kenneth Kaplan introduce la noción de heterosis o hybrid vigour, que remite al potencial abierto de esta arquitectura que por ofrecer flexibilidad a las demandas de mercado reduce, simplifica o aglutina nuevas definiciones de actividad o uso incluso aceptando su mutación o adaptación rápida y también su anónima neutralidad polivalente. Steve Holl fue ya desde esa época uno de los arquitectos interesados en aplicar este concepto. Aurora Fernández Per junto a Javier Mozas y Javier Arpa editaron en 2011 el libro This is Hybrid, a+t architecture publishers, Madrid, en el que la primera de tales coautores firma un texto bajo la significativa denominación Hybrid versus social condenser. Este grupo español edita la revista a+t que podría señalarse como la principal difusora de estas nociones.   


� Laplantine, F.- Nouss, A., Mestizajes. De Arcimboldo a Zombi,  FCE, México, 2007. 


� Williams, R., El campo y la ciudad,  Paidós, Buenos Aires, 2001. 


� Sorkin. M., Some assembly required, University of Minnesota Press, Minneapolis-London, 2001.


�  Farrell, T., Manifesto for London. 20 Propositions, número monográfico de The Architectural Review, 1237, Londres, Septiembre, 2007.  


� Como parte de los cambios epocales Holmes es un escritor web, preocupado que sus cosas estén en sitios de libre acceso digital. Aquí hacemos alusión a su escrito La personalidad potencial. Transubjetividad en la sociedad de control, disponible en el sitio www.brumaria.net    


� Gilles Deleuze, Post-scriptum sobre las sociedades de control, escrito inserto en Conversaciones 1972-1990,   Pre-Textos, Valencia,1993.


� Basbaum, R., Quatro características da arte nas sociedades de controle, manuscrito de la conferencia presentada en el Curso de Mestrado em Comunicaçao e Cultura, ECO-UFRJ, 1992.


� Holmes, B., Una marea mutante de contradicciones. El museo en la edad de la expansión del Estado Workfare, ensayo al que se puede acceder en el sitio www.republicart.net 


� Boltanski,L.-Chiapello,E., El nuevo espíritu del capitalismo, Akal, Madrid, 1999. 


� Un resumen del situacionismo se puede ver en Andreotti, L.-Costa X., Situacionistes , Art, Politica, Urbanismo, MAC-Actar, Barcelona, 1996. 


� Sadler, S., The situationist city, MIT Press, Cambridge, 1996.


� Wrigley, M.- De Zegher, C., Activiste drawing, MIT Press, Cambridge-New York, 2001.


� Veáse una lúcida deconstrucción del pensamiento de Price en Mathews,S.,From Agit-prop to Free Space: The Architecture of Cedric Price, Black Dog Publishing, Londres, 2007. 


� Koolhaas, R., La ciudad genérica, G. Gili, Barcelona, 2006.


� Utilizaré como referencia en este caso la entrevista titulada El fascismo de izquierda nunca hizo su duelo publicada en el periódico La Nación, Buenos Aires, 18 de enero de 2006. Algo equivalente en su carácter efervescente podría ser la larga entrevista editada por Hans-Jurgen Heinrichs bajo el título El sol y la muerte, Editorial Siruela, Madrid, 2004 que en rigor explica y sintetiza los aspectos que personalmente mas me interesan, de cara a su aplicabilidad proyectual, de este autor que enseña estética a diseñadores en Karlsruhe: los temas eugenistas referentes al parque humano, las cuestiones esferológicas de una poética general del espacio y las características de una antropología anfibia.             


� Expresión del geógrafo chino-estadounidense Yi Fu Tuan: Topofilia. Un estudio de las percepciones, actitudes y valores sobre el entorno, Melusina, Barcelona, 2007, original de 1974. Topofilia quiere decir amor al lugar.


� Tomado de la página  � HYPERLINK "http://www.elmismodiario" �www.elmismodiario� El número 37 de The Spectator se editó en 1711. 


� Ernst Haeckel (1834-1919) fue uno de los continuadores de Darwin, también fervoroso adherente al evolucionismo pero a su vez interesado en las relaciones entre seres vivos y su ambiente, que dio origen a lo que bautizó como ecología. Su Kunstformen der Natur (Obras de arte de la Naturaleza) es un libro de litografías y autotipos que consta de unas cien páginas representando varios tipos de organismos, muchos de los cuales fueron descritos por primera vez por el propio Haeckel. Los dibujos fueron publicados por primera vez en conjuntos de diez entre 1899 y 1904 y en un volumen completo en 1904. En el transcurso de su carrera, Haeckel produjo en torno a mil grabados en base a sus bocetos y acuarelas, muchos de los mejores fueron incluidos en dicha obra Kunstformen der Natur, trasladados desde los dibujos a la imprenta por el litograbador Adolf Giltsch.


� Penhos, M., en su estudio Ver, conocer, dominar. Imágenes de Sudamérica a fines del siglo XVIII, Siglo XXI, Buenos Aires, 2005, analizó el caso de estos tres expedicionarios científicos inmediatamente previos a los mas conocidos viajes de Humboldt y Darwin, planeando precisamente como desarrollaron sus capacidades analíticas y descriptivas para reconocer si se quiere, figuras de paisaje, como productos emergentes del ver-conocer y aportes indirectos al dominar colonizador. 


� El Círculo de Bellas Artes de Madrid montó una exposición llamada Paisajes sobre los escritos de Goethe, de la cuál resultó el libro-catálogo, Johann Wolfang Goethe, Paisajes, CBA. Madrid, 2005, que incluye muchos fragmentos de los numerosos apuntes y dibujos de Goethe tomados en sus múltiples viajes.


� Ruskin es conocido por su defensa de la arquitectura histórica aunque en su actividad como viajero frecuente a Italia (atravesando los Alpes) registraba escenas naturales –o propias de la imbricación entre naturaleza y cultura típica de los ambientes rurales– como consta en numerosas acuarelas de su libro Viaggi in Italia, Passiglio Editori, Florencia, 1985: allí hay análisis no sólo paisajísticos sino incluso vegetales de lugares del Monte Rosa,  del Lago Maggior de Vogogna, etc. 


� Los resultados del viaje de 5 años por América (1799-1804) serían publicados en varios tomos, en francés dede 1806 bajo el  título Voyage aux regions equinocciales du Nouveau Continent. Hay varias traducciones al español y el texto Sitios de las Cordilleras y Monumentos de los Pueblos Indígenas de América, Solar/Hachette, Buenos Aires, 1968 contiene los tomos XV y XVI de aquella compilación.         


� En el monográfico número 126 de la revista Humboldt, Bonn, 1999, que conmemora el bicentenario del viaje americano, se incluyen los ensayos de W. Burgmer y M. Osten sobre el escalamiento del Chimborazo y las conclusiones científicas del viaje reproduciéndose el corte/vista/tabla descriptivo de la montaña.     


� Para un análisis muy pormenorizado de lo que llama grandes jardines europeos veáse el libro de Steenbergen, C. y Reh,W. , Arquitectura y Paisaje, Gili, Barcelona, 2001: allí constan buenos estudios de Versaillles, Sceaux, Marly, Vaux y todo el  gran paisajismo francés además de una sección dedicada al paisaje italiano y otra al inglés.


� Hay una descripción detallada del proyecto territorial y paisajístico en el trabajo de Steenbergen-Reh, op. cit. previa, pp. 159-193.  


� Para la incidencia del paisajismo norteamericano en una reconceptualización del urbanismo – y por tanto, en el planteo de hipótesis muy transformadoras de la tradición europea en el sentido de proponer una rearticulación compleja entre proyecto y naturaleza – es importante el ensayo de Da Co, F., De los Parques a la Región. Ideología progresista y reforma de la ciudad americana inserto en el libro de Ciucci, G., et al (ed.), La Ciudad Americana. De la Guerra Civil al New Deal, Gili, Barcelona, 1975, pp. 139-293.      


� Veáse Lancaster, C., Handbook of Prospect Park, Long Island University Press, Nueva York, 1967. 


� MacKaye, B., An appalacchian trail: a Project in regional planning, Journal of American Institut of Architects, Octubre, 1921.


� Se puede encontrar una completa documentación de las obras y los textos minimalistas del land-artist Richard  Long en su página web, richardlong.org  


� Hay una buena documentación de las obras y proyectos de Peter Walker en su publicación PW and Partners Landscaping Architecture: defining the craft y en  su página pwpla.com   


� Halprin, L., The RSVP Cycles: Creative Process in the Human Environment,  Braziller, Nueva York, 1969; Halprin,L. – Burns, J., Taking Part, MIT Press, Cambridge, 1974.
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� Kusch, R.,  Geocultura del hombre americano, García Cambeiro, Buenos Aires, 1976.
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� Miguel Gausa y Jaime Salazar, miembros del muy anglófono grupo Actar decidieron cortar por lo sano y su edición remixada de 2006 de sus estudios amplificados sobre las relaciones de vivienda y ciudad directamente se llama Housing+Singular Housing, Actar, Barcelona, libro que condensa volúmenes anteriores respectivamente consagrados a la vivienda colectiva y la vivienda individual. La no-traducción implica no solo la natural convergencia de este grupo hacia el mundo anglófono (mas allá de una mera disposición idiomática) sino el reconocimiento de la dificultad de denominar el espectro mas amplio al que refiere la palabra inglesa. También pareciera reconocer una vuelta (distinta) del protagonismo proyectual de las relaciones amplias entre vivienda y ciudad después del opacamiento de estos intereses entre 1970 y 2000. 


� Me tocó desarrollar algunas de estas ideas en varios de mis libros ambientalistas pero incipientemente en el escrito Ciudad, Arquitectura y Problemática Ambiental, que forma parte del libro de Leff, E. (ed.), Los problemas del conocimiento y la perspectiva ambiental del desarrollo,  Siglo XXI, México, 2000, pp. 196-254.(La edición original y la fecha de mi ensayo es 1986).    


� Sennett, R., La corrosión del carácter. Las consecuencias personales del trabajo en el nuevo capitalismo,  Anagrama, Barcelona, 2000.  


� Sachs, J., Está naciendo un nuevo modelo de capitalismo, nota en Clarín, Buenos Aires, 140209, p. 25. Sachs, ideólogo-estrella del Earth Institute de Columbia escribe que la ideología del mercado libre es un anacronismo en una era de cambio climático, estrés hídrico, escaséz de alimentos e inseguridad energética.           


� Latour, B., Reensamblar lo social. Una introducción a la teoría del actor-red,  Manantial, Buenos Aires, 2008, en especial la Parte II,Como hacer que las asociaciones se vuelvan rastreables.   


� Rogers, R., Gumuchdjian, P., Ciudades para un pequeño planeta, G. Gili, Barcelona, 2003.


� Barthes, R., Como vivir juntos.Simulaciones novelescas de algunos espacios cotidianos, Siglo XXI, Buenos Aires, 2003 (el seminario oral fue dictado en 1977).


�  Foucault, M., Sociedad, Territorio y Población, Akal, Madrid, 2008; El nacimiento de la biopolítica, Akal, Madrid, 2009.  Estos libros que transcriben seminarios del curso académico 1977-8 también fueron editados en español por FCE, Buenos Aires, respectivamente 2006 y 2007.  


� Martí Aris, C. (ed.), Las formas de la residencia en la ciudad moderna. Vivienda y ciudad en la Europa de entreguerras, ETSAB, Barcelona, 1991. Alli se incluye el análisis de obras paradigmáticas de Brinkman, Oud, Duiker y van der Vlugt en Holanda.   


� Smithson, A.&P., Urban structucturing, Studio Vista, Reinhold, London, 1967.





� En el sentido de los grandes artistas callejeros modernos, como emblemáticamente fue el caso del trágico y la vez lúdico neoyorquino Jean-Michel Basquiat (1960-1988): véase al respecto el catálogo de una completa retrospectiva en Durán, I., Acércate a Basquiat, Fundación Marcelino Botín, Santander, 2008.          


� Esta sería la tesis básica de nuestro libro El laboratorio americano. Arquitectura, geocultura y regionalismo, Biblioteca Nueva, Madrid, 1998, al cuál deberían adscribirse y referirse en términos generales, las propuestas y contenidos de estos textos. La discusión de las relaciones y confrontaciones entre las nociones de modernización y modernidad fue planteada en varios de sus libros por J. Habermas.


� Una inicial postulación de este campo de heterogeneidad que simultáneamente articula integración en la globalización mundial que arranca en el siglo XV junto a las carencias o defectos endógenos de modernización / modernidad dentro de América Latina puede encontrarse en mi ensayo Cartografías del tiempo. Notas socio-históricas sobre sociedad, territorio, ciudad y arquitectura de América, que integra como su capítulo 10, mi libro Derivas. Arquitectura en la cultura de la posurbanidad, UNL, Santa Fé, 2002. 


� Sarmiento, D. F., Viajes por Europa, Africa y América 1845-1847 y Diario de Gastos. México: Fondo de Cultura Ecónomica, 1993 (1849-51), p.291. 


�  Bello, A., Antología de Discursos y Escritos, Editora Nacional, Madrid. 1976


� Sierra, J. Obras completas, XII. Evolución política del pueblo mexicano, edición establecida y anotada por Edmundo O’Gorman, Nueva Biblioteca Mexicana, México, 1977. 


�  Libertella, H., Nueva Escritura en Latinoamérica, El Andariego, Buenos Aires, 2008 (la edición venezolana originaria de este libro es de 1977).  


� S. Gruzinsky, El Pensamiento Mestizo,  Paidós, Barcelona, 2006.


� Sorkin, M., Phoenix Rising, ensayo en su libro Some Assembly Required, University Minnesota Press, Minneapolis, 2001.


�  La bibliografía sobre las relaciones de Le Corbusier con el mundo americano es muy amplia destacando en términos generales el libro de Pérez Oyarzún, F., Le Corbusier y Sudamérica. Viajes y Proyectos, ARQ, Santiago de Chile, 1991 o el ensayo de Segre, R., Le Corbusier. Los viajes al Nuevo Mundo: cuerpo, naturaleza y abstracción, �HYPERLINK "http://www.archivocubano"�www.archivocubano�, 2002. Véase, para el caso argentino, el trabajo compilado por Coire, C. (ed.), Le Corbusier en Buenos Aires, SCA, Buenos Aires, 1979 y el estudio realizado por Liernur, J. y Pschepiurca, P, La Red Austra. Obras y proyectos de Le Corbusier y sus discípulos en la Argentina (1924-1965),  Prometeo-UNQ, Buenos Aires, 2008. Para el caso Brasil se puede consultar el trabajo de Campos da Silva Pereira,M. et al, Le Corbusier e a Brasil,  Tessela, San Pablo, 1987 (recopilando toda la nutrida correspondencia) y en relación a Chile puede consultarse el ensayo de Vásquez, C., La casa Errázuriz de Le Corbusier. Cronología del proyecto, artículo en revista ARQ 49, Santiago, 2001, pp. 66-9.


�  Veáse la monografía de E. Maestripieri, Mario Soto, SCA, Buenos Aires, 2005, muy interesante porque se trabaja por primera vez el vasto archivo de Soto (que acompañó sus exilios y acabó en La Coruña al cuidado de su mujer, Miryam Goloboff) y porque se sitúa la obra de este autor no tanto en conexión con sus influencias corbusieranas sino en relación a las temáticas rioplatenses de los 60 y 70 incluyendo los avatares políticos y culturales.             


�  Se puede consultar para la obra de Payssé la monografía editada por Gaeta, J., Mario Payssé Reyes, Monografías Elarqa 3,  Dos Puntos, Montevideo,  s/f.    


� Una de las tentativas de sistematización mas logradas por su grado de objetividad y síntesis es el pequeño gran libro de Montaner, J., Arquitectura y Crítica, G. Gili, Barcelona, 1999.    


� Tafuri, M., Am Steinhof: Centrality and Surface in Otto Wägner´s architecture, artículo en Lotus, 29, Milán, 1981, pp. 73-91.


� Rowe, C., Manierismo y arquitectura moderna y otros ensayos, Gustavo Gili, Barcelona, 1978, 1999 (edición original The Mathematics of the Ideal Ville and other Essays, Londres, 1976), básicamente los escritos de 1947 Las matemáticas de la vivienda ideal y 1950 Manierismo y arquitectura moderna que efectúan comparaciones formales en productos históricamente distanciados pero de cuya referencialidad eran conscientes los proyectistas modernos, como Le Corbusier.  


�  Deleuze, G, Crítica y Clínica,  Anagrama, Barcelona, 1996.


�  Deleuze, G., Pintura. El concepto de diagrama, Cactus, Buenos Aires, 2007 (el curso que transcribe es de 1981).


� Jauss, H.R., Las transformaciones de lo moderno, Visor, Madrid, 1995.


� Adorno, T., Teoria Estética, Hyspamérica, Madrid, 1983. Y Adorno además ofrece su particular visión política y de superación social que la obra de arte engendra en virtud de su capacidad crítica (que la crítica debe poner en evidencia): Solo las obras de arte que pueden ser percibidas como formas de comportamiento tienen su raison d’ etre. El arte no sólo es pionero de una praxis mejor  que la dominante hasta hoy sino igualmente la crítica de la praxis como dominio de la brutal autoconservación  en medio de lo establecido y a causa de ello. Denuncia como mentirosa una producción  por la producción misma, opta por una praxis más allá del trabajo (p.24). Y más allá de la explotación diríamos nosotros. La observación adorniana es importante puesto que considera cierta clase de producción (artística) como crítica en si de una producción alienada abonando entonces una critica consustancial a la obra, no una tarea suplementaria esclarecedora. En Arquitectura este planteo es importante porque supone reconocer ciertos productos (críticos) que se oponen, niegan o cuestionan una masa dominante de producción alienada (mercantilizada, banalizada, etc.). Hay asi una crítica de las obras conscientes al resto de las obras y un programa crítico consistente en identificar esas obras críticas en si explicando su potencial crítico.                          


�  Veáse mi microensayo Steiner: la crítica como goce, en Fernández, R., Formas Leves,  Epígrafe, Lima, 2004.


�  Daney, S., Cine, arte del presente, Santiago Arcos, Buenos Aires, 2004. Esta edición agrupa la mayoría de las críticas que Daney escribió en Cahiers du Cinema, Liberation y Trafic    


�  Schama, S., Confesiones y encargos. Ensayos de Arte, Península, Barcelona, 2002.  


� Sorkin. M.,Some assembly required, University of Minnesota Press, Minneapolis-London, 2001.


�  Farrell, T., Manifesto for London. 20 Propositions, número monográfico de The Architectural Review, 1237, Londres, Septiembre, 2007.  


� Borchers, J.,  Institución Arquitectónica, Andrés Bello, Santiago, 1968; Metarquitectura, Mathesis, Santiago, 1975.


�  Del Sol. G., Someras explicaciones de proyectos, artículo en revista X, 2, Mar del Plata, 2009.


� Villagómez Paredes, C., La Paz ha muerto. Arte/Arquitectura/Ciudad,  Plural, La Paz, 2004. Alli entre otras cosas, aborda lo que llama el síndrome de la huachafería adquirida consistente en una canalización culturalmente regresiva del arte popular.    


� Veáse el libro de Carlos Pantaleón, El uso de paradigmas en el proceso proyectivo. La casa Vilamajó, FARQ-UdelaR, Montevideo, 2010. 


� Veánse los episodios de diseño de la casa Vilamajó y su intervención en el trabajo colectivo en la sede de la UN en el libro de Fernando de Sierra, Las valijas de Vilamajó, FADU-UdelaR, Montevideo, 2017.


� Del Sol, G., En memoria de Jorge Elton, revista Arq, 57, Santiago de Chile, 2004, p.75.


� Dias Comas, C., O encanto da contradicao: Conjunto da Pampulha, de Oscar Niemeyer, texto especial 011, Arquitextos Periodico mensal de textos de arquitetura, Septiembre 2000.


� Adriá, M., El arca y el jardín, artículo en revista Arquine 37, México, 2006.  


� Casanueva, M., De los Campos de Abstracción y Elementos Tecno-Arquitectónicos para una Arquitectura Experimental, Universidad Finis Terrae, Santiago de Chile, 2004. 


�  Moya, A., Arquitectura Bioclimática como Arquitectura Experimental, ensayo aparecido en el sitio Bitácora Virtual, Mayo 1, 2005. 


� Vial. C., Torres Siamesas- Alejandro Aravena, artículo inserto en la revista digital Plataforma Arquitectónica, 31, 2006.


� Veáse como resumen de la obra conceptual de Pierre Clastres su La Sociedad contra el Estado, Virus, Barcelona, 2010 y también, para un análisis de sus aportes, la edición preparada por Miguel Abensour, El espíritu de las leyes salvajes. Pierre Clastres o una nueva antropología política, Del Sol, Buenos Aires, 2007. 


� Louraux, N., Notas sobre el Uno, el Dos y lo Múltiple, ensayo inserto en el volumen editado por Miguel Abensour citado en la nota precedente, p.243.


� En el libo de Carlo Severi, El Sendero y la Voz. Una antropología de la memoria, Grupo Editorial SB, Buenos Aires, 2010, se plantea por una parte, reflexionar sobre el enfoque del Warburg americano y su imbricación en el desarrollo de una nueva antropología cultural (veáse la nota siguiente) y por otra, a partir de dichas propuestas analizar formas asociativas o mnemotécnicas entre concepto e imagen en varias situaciones amerindias originarias como en los casos de las iconografías kuna o de la llamada Biblia Dakota o mestizas e híbridas como en el llamado Cristo de los apaches.


� En el trabajo cultural comparativo de Warburg afincado en los componentes del imaginario de culturas diversas en el tiempo y en el espacio, según el cual como ramas autónomas pero paralelas y concomitantes, se despliegan experiencias de relación  entre imagen, rito y pensamiento mítico-religioso, debe destacarse su estudio del caso de los indios pueblo, de la actual USA, en que descubre formaciones y figuraciones específicas pero a la vez reveladoras de convergencias con otras historias en lo que anticipa su indagación acerca de un atlas universal de imágenes, prolegómeno en los años 20 de una muy ulterior noción de multi-culturalidad o puesta en relatividad de la idea de una cultura único-evolutiva de raíz occidental. Veáse su El ritual de la serpiente, Sexto Piso, México, 2004 cuyo primer epígrafe reza: Como un viejo libro enseña, Atenas y Oraibí son parientes. Los oraibí son la tribu pueblo de Arizona y Nuevo México que Warburg  visitó en 1896. En el monumental estudio que Georges Didi-Hubernan dedica a Warburg – La imagen superviviente. Historia del arte y tiempo de los fantasmas, Abada, Madrid, 2009 – este parece indicar como ciertas cosmovisiones historiográficas organizan una explicación completa de toda la historia con diferentes locations y actores en cada caso: Huberman indica en tal sentido, la importancia de Winckelman y de Burkhardt como forjadores de un episteme occidental, para plantear a Warburg como un personaje alternativo cuyo proyecto habría desbordado aquella epicentralidad para devenir múltiple en lo geográfico y en lo histórico y rizomático en su multi-culturalidad    


� El definitivo estudio morfo-sintáctico sobre una peculiar discursividad americana que el inglés Gordon Brotherston aborda en su La América indígena en su literatura: Los libros del Cuarto Mundo, CFE, México, 1997 se plantea el objetivo de identificar para lo que llama el Cuarto Mundo (después de Asia, Africa y Europa ) la perspectiva de un texto americano, una multiplicidad de expresiones en diferentes soportes y géneros y provenientes de diversas regiones pero que avanza en la construcción de una polifacética identidad incluso absorbiendo y procesando facturas externas –sobre todo europeas- en la conformación de una cosmovisión que aun híbrida o mestiza mantiene rasgos de aquella multicentrada identidad.


� Veáse entre la múltiple y variada literatura disponible (Zuidema, Rostworowski, Flores Galindo, Murra, Lumbreras, Cummins, Urbano, etc.) el sintético y divulgativo estudio de Ricardo Skovgaard, El encubrimiento de América. Secretos de una tierra arrasada, Le Monde Diplomatique-Capital Intelectual, Buenos Aires, 2009, en particular su capítulo IX, Cosmogonía y cosmovisión: el pensamiento andino. 


� Los estudios socio-históricos de Hugo Neira se compilaron en el libro Hacia la tercera mitad. Perú XVI-XX. Ensayos de relectura herética, Sidea, Lima, 1996 y agrupan los trabajos de este antiguo militante velasquista de formación francesa que indagan sobre la condición  mestiza del Perú pos-conquista y sus desarrollos múltiples desde la  cosmopolita vida monástica a la sociedad equívoca de la tapada o embozada limeña (de donde emergería cierto feminismo encarnado en Flora Tristán) junto al arte popular o huachafo y los ritos de fusión como el del Señor de los Milagros.  


� El historiador francés Serge Gruzinski ha editado entre otras investigaciones referidas al México colonial, estudios tales como  La colonización de lo imaginario. Sociedades indígenas y occidentalización en el México Español. Siglos XVI-XVIII,   FCE, México, 1991 – en que se presenta el programa teo-colonial de dominación de las culturas previas, extirpación de idolatrías y creación de una sub-linguae mestiza susceptible de entablar una relación entre dominadores y dominados-, La guerra de las imágenes. De Cristóbal Colón a "Blade Runner" (1492-2019), FCE, México, 1994 – en que se presenta el armado de una política comunicacional, educativa, artística y técnica para articular el sojuzgamiento de culturas previas priorizando nuevas figuras híbridas como la Virgen de Guadalupe - y   La ciudad de México.Una historia, FCE, México, 2004- en que ensaya una historia retrospectiva que busca deducir características socio-estéticas neobarrocas del DF actual de una conformación urbana de diferentes estratos que se superponen al inicial y persistente sustractum de la Tenochtitlán mexica-. 


� El aporte principal de Octavio Paz a estas temáticas, además de sus múltiples y a veces pro-occidentalmente ideologizados ensayos, es el estudio llamada Sor Juana Inés de la Cruz o las Trampas de la Fe,  FCE, México, 1982, en que instala a partir de la biografía intelectual de la monja jerónima, una compleja visión del ensamble del barroco jesuítico y el esoterismo kircheriano encarnado en Sigüenza y Góngora, en la generación de un universo discursivo de fusión ilustrada y voluntad de sincretizar cosmogonías indígenas con el cosmopolitismo cortesano del siglo XVII, circulado a través de la utopía jesuitíca de la convergencia del antiguo Egipto con los saberes ancestrales de las antípodas de China y México, conocidas y frecuentadas a partir del XVI.       


� Un enfoque interesante de esta voluntad o programa ideológico de representación de los discursos liberales ilustrados del republicanismo americano es el que aplica al caso de Montevideo, Emilio Irigoyen en su estudio La patria en escena. Estética y autoritarismo en Uruguay. Textos, monumentos, representaciones, Trilce, Montevideo, 2000. 


� Veáse el estudio de Carlos Hilger y Sandra Sánchez, Alejandro Christophersen, volumen 1 de la serie de estudios España y Argentina en la Arquitectura del Siglo XX, SCA, Buenos Aires, 2002, donde se detalla la formación académica del arquitecto y sus sólidas relaciones con grupos esotéricos europeos pero también los desarrollos específicos o adaptativos de tal saber – por ejemplo en la simbología zodiacal – que Christophersen desarrollará en sus trabajos americanos. Algo que es común para otros arquitectos de similar encuadre de tributación europea y acomodamientos locales o regionales como Mario Palanti, Eduardo Le Monnier, Francisco Gianotti y en otros casos con los trabajos mexicanos de Adamo Boari, el uruguayo Luis Andreoni o las primeras obras del boliviano Emilio Villanueva. 


� En mi ensayo Paisajes de lo Global. Arquitecturas del Terciario: Argentina ´90, Summa + 60, Buenos Aires, 2003, todavía al calor de la década que acababa de concluir con efectos trágicos en la Argentina de fines del 2001, se describen las características de esta etapa, cuyos valores deben adjudicarse únicamente a la destreza con que algunos arquitectos lograron atender profesionalmente una demanda por completo atravesada por la ideología neocapitalista del espejismo del fin de la historia. 





� Una posible caracterización de la naturaleza híbrida o singular de la modernidad americana, basada en la consideración de la obra de Lucio Costa y de Luis Barragán puede leerse en mi ensayo Hybris americana: A modernidade eclética de Luis Barragan e Lucio Costa, editado en el número monográfico Moderno-Ecléctico, ARQTEXTO 14, Propar-Ufrgs, Porto Alegre, 2009, pp. 6-35.


� Veáse mi ensayo Del monumentalismo clasicista al funcionalismo moderno. Inserto en el libro  Juan Martínez Gutiérrez.La voluntad moderna, Stoq, Santiago de Chile, 2014.
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