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Capitulo 1

Momento Historico

El nacimiento de los diversos movimientos artisticos que se
han dado a través de la historia siempre han estado estrechamente

ligados a los sucesos politicos y sociales de cada época.

En el caso del Pop Art, es innegable que la creciente
industrializacién, la fuerza de los medios de comunicacién y el
desarrollo de una sociedad de consumo sentaron las bases para la
aparicion de este movimiento. Los importantes sucesos histéricos que
se dieron durante los afios cincuenta y sesenta dieron paso a una nueva
vision del mundo, algo que sin duda influyé en la formacién del

movimiento Pop.



Los Aiios Cincuenta: la Posguerra y la Guerra Fria

“Después de la guerra se crearon rapidamente
tensiones entre Estados Unidos y la Unidén Soviética. En la
Conferencia de Yalta celebrada en febrero de 1945 Roosevelt,
Churchill y el lider soviético Josef Stalin prometieron
elecciones libres en todas las naciones liberadas de Europa. Los
aliados occidentales restauraron la democracia en Europa (...)
Los aliados occidentales y Japon, pero las fuerzas soviéticas
impusieron dictaduras comunistas en Europa oriental...”"

Estados Unidos, sintié6 como una traicion el que la Unién Soviética no
cumpliera las promesas hechas en Yalta y se iniciaron una serie de protestas
en la ONU y en la embajada estadounidense en Moscu. Ante estas protestas,
la URSS respondié argumentando que conspiraban para destruir a la Rusia
comunista y que se estaban valiendo de la recién creada ONU ... De esta
manera Estados Unidos y Rusia se vieron envueltos en una Guerra fria; es

decir, una Guerra disputada solamente con palabras.””

Esta guerra fria trajo como consecuencia la separacion del mundo

occidental con el comunista “ ...En la inmediata posguerra, el mundo — y

' Embajada de USA en Colombia. [www document]
? Gerald W. Johnson, Op. cit., pag. 184



sobre todo Europa- quedé dividido en bloques antagénicos que sélo a finales
de la presente centuria han desaparecido...”, creando dos polos ideoldgicos

contrarios, los cuales temian mutuamente el avance del otro.

“...El miedo a la expansion ideoldgica del comunismo,
(...) en especial al ser testigos del deseado servilismo de los
comunistas y del los partidos comunistas del exterior de la
Unidén Soviética a la politica y a los intereses del gobierno de
las URSS. Por su parte, los soviéticos se hallaban convencidos
de que el capitalismo predisponia a las naciones a la guerra y al
mundo a la inestabilidad...”
El saldo que dejé la Segunda Guerra Mundial fue tragico tanto
en pérdidas humanas como materiales, estas ultimas fueron incalculables.
Pero, habia llegado la hora de comenzar otra vez y para ello era necesario

reparar las zonas afectadas, principalmente Europa. Pero la guerra habia

dejado estos paises en condiciones de gran pobreza.

Con el fin de lograr que Europa renaciera economicamente, en 1947
se ided en EEUU el Plan Marshall, con el cual este pais emprendio la tarea
de reconstruccion de los paises de Europa que habian quedado destruidos

tras la Segunda Guerra Mundial.

* Historia del Siglo XX, Interviu, Madrid, 1995, pag. 113



La iniciativa tenia el nombre del Secretario de Estado de EEUU,
George Marshall, y fue disefiado principalmente por el departamento de
estado liderado por William Clayton y George Kennan. El plan se mantuvo
durante cuatro afios y los paises europeos participantes recibieron un total de
13 mil millones de ddlares. Una vez completo el plan, todos los paises, a
excepcion de la Republica Democratica Alemana, alcanzaron el mismo
crecimiento econémico que tenian con anterioridad a la guerra. En las
siguientes dos décadas los paises de Europa del Oeste alcanzaron niveles de

prosperidad y crecimiento sin precedentes.

Por otro lado, la victoria aliada en la Segunda Guerra Mundial habia
dejado entre los norteamericanos un sentimiento de fuerza y poderio militar,
econdmicamente tambien habian salido fortalecidos por lo que
“_..Norteamérica, en la década de 1950 a 1960, se sumergid en una especie

de Era Dorada...”™

En cuanto a politica exterior los EEUU se apoyaron en su supremacia

armamentista para mantener la paz y detener el avance de los que

* Edward McNall Burns, “Civilizaciones de Occidente su historia y su cultura”, Tomo II,
Buenos Aires, 1989, pag. 893



consideraban enemigos de la misma: los comunistas, esto fue llamado

politica de contencion, la cual fue formulada en 1947 por primera vez.

EEUU comenz6 a intervenir en conflictos bélicos de otros paises con
el propdsito de ayudar a los “...pueblos libres que resisten las tentativas de

B i : " : ; 5
dominacion por minorias armadas o por presiones del exterior...”

Fue asi como en mayo de 1947 Estados Unidos empez6 a enviar
ayuda militar al gobierno griego, que estaba luchando contra guerrillas
comunistas, y a Turquia, a quien los soviéticos estaban presionando para

obtener concesiones territoriales.

El 25 de junio de 1950, provisto de armas soviéticas y actuando con
la aprobacion de Stalin, el ejército norcoreano invadié Corea del Sur, esto

represento el primer conflicto armado del periodo de posguerra.

Estados Unidos inmediatamente obtuvo el compromiso de la ONU
para defender Corea del Sur y se enviaron al frente de batalla tropas

estadounidenses. En Julio de 1951, comenzaron las conversaciones de paz,

> Historia del Siglo XX, Interviu, Madrid, 1995, pag. 113



pero la actividad bélica continud hasta junio de 1953 y el arreglo final no

logro unificar a Corea.

“Teodricamente, las fuerzas de los Estados Unidos estaban
peleando meramente como representantes de las Nacionales
Unidas. En realidad estaban sosteniendo una lucha de poder a la
antigua usanza...”®

La intervencion en Corea por parte de la ONU fue un acto de

seguridad colectiva. En cuanto a EEUU, su actuacion en dicha guerra tuvo

que ver mas con decisiones politicas que econOmicas puesto que esta guerra

represento pérdidas gananciales.’

Frustrados por el estancamiento de la situacion coreana y molestos por
las tomas de poder comunistas en Europa oriental y China, muchos
estadounidenses empezaron a buscar a “los responsables” y acabaron por
pensar que también en su gobierno podrian haberse infiltrado conspiradores
comunistas que luchaban par acabar con su democracia y comenzar una

nueva lucha en el mundo. Se despert6 el miedo por una catastrofe atomica.

® Edward McNall Burns, Op. cit, pag. 894
" Carl N. Degler, Op. cit, pag. 324



“...Durante afios con posterioridad a la guerra, sus
ciudadanos vivieron en el mismo temor a un nuevo ataque, que

sintieron casi durante todo el tiempo en que se desarrollaba la

8
guerra...”

En su mayor parte estas sospechas carecian de fundamento, pero el
recelo publico se despertdé cuando algunos individuos acusados de ser

agentes soviéticos fueron procesados en juicios escandalosos.

Joseph McCarthy, senador republicano, asegur6é que la Secretaria de
Estado y el ejército estaban repletos de comunistas. Las sensacionalistas
investigaciones de McCarthy no descubrieron subversivos, pero sus
acusaciones y calumnias destruyeron la carrera de algunos diplomaticos. En
1954, en el curso de las transmisiones por televidon nacional, McCarthy fue
denunciado como farsante y mas tarde censurado por el senado. La era de
McCarthy y los excesos del Susto Rojo (que representaban los comunistas)

. ’ . 9
constituyeron graves desvios en la cultura norteamericana.

El presupuesto para la defensa en EEUU fue aumentado

considerablemente en el decenio de 1950 y las investigaciones para crear

¥ Carl N. Degler, Op. cit, pag. 324
? Edward McNall Burns, Op. cit, pag. 894
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armas nucleares tenian todo el apoyo del congreso norteamericano. Sin
embargo, la opinién publica no se sentia segura ni protegida, ya que
consideraban posible que ocurriera un ataque en su pais en cualquier
momento. Por lo tanto el orden social estadounidense fue cuestionado

constantemente por sus habitantes.

“ Dificil es precisar cuando, nuestra sociedad, adopto esta
p

forma. La misma se fue desarrollando lenta e

imperceptiblemente, para quienes vivieron el proceso dia tras

dia. Los principales sintomas aparecieron al concluir la segunda

g
guerra mundial, especialmente en los afios cincuenta (...) En la
década del 50 las propias normas, el sistema en si mismo, se
o ,
desbarajustaron.”

Durante los afios cincuenta la sociedad norteamericana se mantuvo
dentro de las normas preestablecias, una parte de ella lo hacia con un
conformismo alienante'', apatico y sin ninguna intencién de cuestionar o
modificar “status quo.” Esta era la generacion que habia participado o visto

las guerras mundiales y que estaban asustados por el avance comunista y la

amenaza de un nuevo conflicto. Era una generacion decepcionada.

“.La han persuadido de que la riqueza, las
satisfacciones y la alegria de vivir se obtienen con el poder, el

1% Gerald W. Johnson, Op. cit, pag. 191
' Alienacion: “la alienacién consiste en la expropiacién de un hombre por otro hombre; pero solo bajo sus
formas completas incluidas las formas las formas ideolégicas” Ludovic Silva, “Marx y la Alienacién”
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éxito, el status, la buena acogida, la popularidad, el logro, las
recompensas, la excelencia y el pensamiento légico y eficiente,
todo lo cual no tiene nada que ver con el temor, el espanto
reverente, el prodigio el misterio, los accidentes, el fracaso, el
desamparo y la magia. De este modo se le ha impedido la
busqueda del yo, s6lo posible mediante dichas experiencias. Y
asi ha generado una sociedad que es el reflejo de su propia
alienacién y empobrecimiento.”"

En el interior de los Estados Unidos se vivia un clima de divisiones
sociales. En 1954 se decreté la integracion de las personas de color a la
escolaridad norteamericana y esta medida fue rechazada por seis estados
surefios en 1956 por lo que se tuvo utilizar al ejército para hacer cumplir con

lo decretado y permitir la entrada de estudiantes de color a las escuelas.

En este momento comenz6 un movimiento a favor de la integracion
racial dirigido principalmente por Martin Luther King. Este movimiento
sigui6 hasta los afios sesenta con marchas y otras manifestaciones y luego se

; : F ’ ; S 13
le unieron grupos de minorias como latinos, chinos e indios.

En 1954, cuando Francia se retiré de Indochina por falta de recursos,

Estados Unidos tomaron parte en el conflicto. Esta fue la consecuencia mas

'2 Charles A. Reich, Op cit., pag. 82
g Enciclopedia Salvat, Barcelona, 1972, tomo 5, pag. 1302
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directa de la Guerra de Corea, ya que una vez mas se intentaba detener al

comunismo.

En Vietnam del Norte los comunistas ejercian el poder liderados por
el Presidente Ho Chi-Minh, lider, también, de la guerrilla vietnamita

“Vietminh” la cual desencadeno la guerra con apoyo de la Union Soviética."

A partir de 1957, EEUU fue aumentando su presencia en Vietnam del
Sur con el amparo de acuerdos de cooperaciéon. El pueblo norteamericano no
estaba del todo de acuerdo con estas acciones que enviaban a sus familiares
a otro continente a pelear por ideologias en paises que estaban muy lejos

(geograficamente) de ellos.

Una fraccién de la sociedad reaccioné a todo lo impuesto por las
normas sociales actuando contra el conformismo. Asi nacié un grupo
llamado “Generacién Beat” que estaba “...en contra del conformismo y la
ineptitud...”" que reinaba entre los habitantes de EEUU. Sus principales

promotores fueron Jack Kerouac y Allen Ginsberg.

'* Historia del Siglo XX, Interviu, Madrid, 1995, pag. 124
1> Edward McNall Burns, Op. cit, pag. 945
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Los Sesenta: época de cambios

En 1960 gana las elecciones John F. Kennedy, y pone en marcha en
politica exterior la Alianza para el Progreso destinada a “...contrarrestar la
influencia del castrismo y para conjurar el peligro de una extensiéon del

" g g e 16
fendmeno revolucionario en Iberoamérica...”

Sin embargo, fracasé en su intento de derrocar a Fidel Castro; cuando
en 1961 desembarcaron en Bahia de Cochinos comandos anticastritas, no
lograron su objectivo gracias a que la URSS apoy6 a Cuba enviando misiles
que el gobierno cubano colocé amenzando el territorio norteamericano. El
conflicto de los misiles se prolongd por practicamente un afio, hasta que en
noviembre de 1962 se llegd a un acuerdo pacifico que culminé con la

retirada de los proyectiles de la isla.

' Alejandro Pizarroso, Historia de la Propaganda, Madrid, 1990, pag. 445

14



Durante el mismo periodo se proclam¢ la intervencion directa de
fuerzas estadounidenses en Vietnam del Sur y continué el conflicto
vietnamita. John F. Kennedy fue asesinado durante un viaje a Dallas, Texas
en noviembre de 1963, hecho que conmocioné al pueblo norteamericano y

pudo ser visto por todo el pais en transmisiones televisivas a nivel nacional.

En los sesenta habia comenzado una revolucidn generacional que
cambiaba su manera de ver a la sociedad, era una rebelion juvenil. Estos
afios “...fueron sefialados por protestas y levantamientos de la generacion
juvenil mas desenfrenada que el mundo haya presenciado en muchas

» 17
décadas...”

Fue una rebeliéon pacifica sin muchas manifestaciones violentas con
excepcion de las ocurridas en Berkeley, Columbia y Chicago, pero estos
jovenes no estaban armados y se atribuye la violencia a los grupos
policiales'®. Se trato mas bien de una rebelién apolitica y pacifista que se

(19

encontraba en “...la mente y los corazones de quienes renuncian a los

'" Edward McNall Burns, Op. cit, pag. 945
'® Charles A. Reich, Op cit., pag. 82
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valores de una sociedad convencional pero no proclaman la destruccion de

las instituciones...”"

Este fue el marco donde nacieron los hippies que pasaron a la historia
por sus consignas pacifistas y sus protestas contra la guerra de Vietnam. La
musica y el arte se vieron muy influenciados por este cambio de mentalidad.
Se demostrd un interés e intencion en sobrepasar los limites académicos y

las realizaciones del pasado.

Los jovenes fueron los protagonistas de esta época. El movimiento
hippie, la revolucién sexual o el consumo masivo de alucinégenos son
caracteristicas de esta generacion. Eran lectores de Marx, Hegel, Marcuser y

toda la Escuela de Viena, Nitzsche y Mao.

Una estirpe que no logré que se detuviera la guerra de Vietnam que
consideraban absurda, pero que cambié la manera de pensar de muchos.
Consiguieron disminuir la segregacion racial, apoyaron los derechos civiles
para las minorias y expusieron lo absurdo del conflicto en el Sudeste de

Asia.

1 Edward McNall Burns, Op. cit, pag. 946
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Capitulo 2

El Pop como Movimiento Cultural

El movimiento Pop no se limité al campo de las artes plasticas, “Pop
is everything” y “everything is Pop”, el Pop era ideologia, musica, moda,

cine, publicidad, y hasta una forma de vida.

Todos los representantes Pop en EEUU estaban influenciados por los
acontecimientos historicos, (la depresion de la posguerra, el temor a un
enfrentamiento atomico y las diferentes guerras derivadas de la lucha contra
el comunismo), la filosofia “bear”, y mas tarde por los movimientos

pacifistas de los “hippies”.

La realizacion de productos en serie, la importancia adquirida por los
medios masivos de comunicacion, el mercadeo, la publicidad y la aparicion
de la sociedad de consumo, fueron elementos vitales que conformaron el
ambiente de la época y repercutieron en la calidad de vida, los valores y la

cultura estadounidense.

17



Los acontecimientos historicos vividos en Norteamérica generaron el
ambiente ideal para la cultura Pop, dificilmente en otro pais podria

desarrollarse un movimiento con las mismas cargas ideoldgicas.

Los  jovenes norteamericanos que  presenciaron  dichos
acontecimientos y sus consecuencias, poco a poco, iniciaron nuevas visiones
de vida, desafiando las ‘politicas socialmente aceptadas’. “...La conducta
heterodoxa y provocativa, la conmocion y alteracién de lo cotidiano, la
ruptura de los tables y el final de la mojigateria formaban parte de esta

contracultura...”?°

Movimiento Beat

La generacion de los afios cincuenta en Estados Unidos, se caracterizo
por una polarizacién entre un grupo de jovenes republicanos, de posiciones
conservadoras, y otro que gestd un movimiento de vanguardia. “...ambas

posiciones, sin embargo, son el resultado de, por lo menos, una misma

2 Tilman Osterwold, Pop Art, Nueva York, 1999, pag. 12
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conviccidn, tratar de darle nombre al abismo de valores de la vida moderna,

la cual era insoportable...”'

Propiamente en San Francisco, Los Angeles y Nueva York surge el
movimiento literario y social, que reflejé las angustias y esperanzas de la
juventud Beat, “..fue un movimiento cultural que desafié los valores
convencionales de 1950 y encendié la llama de la contracultura que llegaria

. s . 2
a su maxima expresion en los sesenta...”

Ellos compartian una visién de liberacion politica, espiritual y sexual,
de alli sus intereses por la filosofia Zen, el budismo, temas césmicos, el Jazz
(especialmente un tipo de jazz conocido como bebop) y el uso de las drogas.
Buscaban de sus propias verdades y se esforzaron en conseguir sus propios

totems y dioses, acordes con sus ideas.

Entre sus principales representantes se encuentran los escritores Jack
Kerouac, Allen Ginsberg y William S. Burroughs. Los poetas y escritores de
esta generacién devolvieron la poesia a las calles, la literatura ya no se

limitaba a las estructuras academicistas, lefan sus creaciones en lugares

2! The Beat Generation Archives. [www.document]
2 The Web Beat. [www.document]
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como librerias, bares, etc. Sus lecturas, generalmente, estuvieron
acompafiadas con musica Jazz. Con sus planteamientos artisticos iban tras la

busqueda de “...una nueva clase de realismo en el arte...”

El término Beat se le atribuye a Jack Keruac y su significado no es
muy claro, se le relaciona con “exhausto” o “cansancio” frente a la sociedad
y sus normas. En noviembre de 1952, John Clellon Homes escribié para el
New York Times un articulo titulado “This is The Beat Generation™, a partir
de alli, se popularizaria el nombre para definir el movimiento de
contracultura de los afios cincuenta. En el mencionado articulo el autor
expreso:

“...Los origenes de la palabra beat son oscuros, pero el
significado lo encuentras mads claro mientras mas americano

eres. Mas que un simple cansancio, implica tener el sentimiento

de haber sido usado o denigrado. Esto implica, de alguna

manera, claridad mental y en consecuencia de alma; un
sentimiento r.Lue comenzd a debilitar los fundamentos de la

conciencia...””
Los mensajes y conceptos propagados por la generacion Beat se
dirigian hacia la libertad y la confrontaciéon del status quo, muchas veces

utilizando un lenguaje caético y obsceno. No trataron de cambiar el mundo,

2 Idem
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aunque no aceptaban sus reglas, exponian su posicion en contra de la

esclavizacion del hombre, el materialismo y las politicas opresivas.

«_..los beatniks®* optaron, vista la situacién, por una actitud que
se despojase de todas las falsa moralidades y mostrara al
hombre desnudo y sincero. Esta celebracion del individuo como
unico, que rechazaba todas las posturas politicas por
considerarlas intrinsicamente opresivas, tiene mayor valor
considerando la politica norteamericana del momento, no sélo
reflejada en el anticomunismo atroz o en el desmesurado
crecimiento de la burocracia, sino — por la parte que les tocaba
— en la aplicacion de técnicas como el electroshock o la
lobotomia para tratar ‘enfermedades sociales’ como la homo
sexualidad o el inconformismo...””

Todas su manifestaciones, declamaciones, obras publicadas, etc.,
fueron de importante base para técnicos y movimientos artisticos como el

collage, el assemblage® y los happenings”’.

“.Finalmente y de gran importancia resultd el poder
apreciar la conexion directa de la cultura ‘beat’ con la obra de
grandes personajes de las artes plasticas, (...) figuras de la
relevancia de Robert Rauschenberg, Larry Rivers, Jim Dine,
(...) pudiéndose apreciar su importancia dentro del todo llamado
arte ‘Pop’ y su relacion con artistas del calibre de Andy
Warhol...”**

* Beatnik es una "rusificacién” del término beat, el cual fue usado por primera vez por Herb Caen en un
articulo publicado en el San Francisco Chronicle el 2 de Abril de 1958.

» Contracultura. [www.document]

% Assemblage: Obra de arte creada a través de unir objetos encontrados tridimensionales.

*’ Happening: Arte creado a través de las acciones de un artista o un grupo de artistas.

o Ignacio E. Oberto, Los Beats, su cultura y el Techo de la Ballena, revisitados.
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Los Hippies

La conciencia Beat fue en parte heredada por los hippies, quienes
durante la década de los sesenta ejercieron una presion pasiva con la que

pretendian transmitir a toda la sociedad, su ideologia de cambio.

A diferencia de los Beats, los hippies lograron expandir sus ideales
con mayor efectividad. A través de sus numerosas protestas consiguieron,
entre otros aspectos, trascender los limites de sus propios grupos. Es asi
como, la poblacion estadounidense sabia lo que era un hippy y lo que
representaba serlo. En contraposicion, la generacion beat no gozo del mismo
reconocimiento popular, pues no pretendian exponer sus reglas a nadie mas
que a ellos mismos: “...Ellos probablemente, constantemente cuestionaban a
la sociedad, sin embargo, en los hechos nunca llegaron mas alla de sus

s 5 9
propias ideas...””’

La década de los sesenta en Estados Unidos, fue una época de
espectaculares acontecimientos, tanto positivos como negativos: El hombre

lleg6 a la luna, EEUU realiz6 un intento fallido en Bahia de los Cochinos, se

* The Beat Generation Archives. [www.document]
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realizaron diversos actos pacificos en pro de la igualdad de derechos para los
afroamericanos y para las mujeres, fueron asesinados el presidente J. F.
Kennedy, Robert Kennedy y Martin Luther King, diversas manifestaciones
contra la guerra de Vietnam fueron llevadas a cabo en las universidades de
todo el pais, “Haz el amor, no la guerra” comenzo a ser el slogan de la
juventud, la musica de los sesenta rompi6 todos los esquemas tradicionales

de composicion y nacio el movimiento pacifista Hippy.

Para los jovenes hippies, el modelo de vida determinado por el
sistema establecido simbolizaba la negacion de la libertad y la esclavizacion
del trabajador. Como respuesta a estas ideas se debe la creacion de comunas
y granjas, donde pretendieron reunirse y organizarse para sobrevivir fuera

de las reglas burocraticas.

“...el movimiento hippy, lanzé un ataque salvaje a las
premisas culturales de la era industrial (...) un interés muy
difundido por el misticismo, las drogas, los cultos orientales, la
astrologia y la religién desorganizada. El movimiento observo a
la sociedad industrial, no le gusto lo que veia y urgio el retorno
a un beatifico y mitico pasado...”*"

*® Alvin Toffler, El cambio del poder, Barcelona, 1992, pag. 432
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Cuando los hippies analizaron la sociedad donde se desenvolvian,
encontraron muchos otros conflictos, las mujeres no poseian los mismos
derechos, el medio ambiente estaba siendo destruido por las industrias,
muchas especies animales tenian un futuro incierto, la guerra estaba

aniquilando a muchos jévenes.

Fueron este tipo de luchas, con las que lograron acercarse a la
sociedad y conseguir que personas, que no pertenecian al movimiento hippy,

apoyaran algunas de sus consignas.

El movimiento estuvo fuertemente ligado a la musica y a sus
intérpretes, juntos, lograban darle mayor relevancia al sentimiento y a la vez,

transmitir a un mayor niumero de personas sus ideales.

El nacimiento del movimiento hippie se relaciona con California, pues
es alli donde se encontrd el foco principal, aunque los grupos hippies se
extendieron hacia muchas zonas, incluso el movimiento se propagd hacia
otros paises. Segun las palabras de quién pertenecié y aun pertenece al

movimiento, quien se llama a si mismo “The old Hippy man’:
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“...Berkley comenzo a ser el centro del movimiento. Alli se
realizaron numerosas protestas y demostraciones. Molestos por

las injusticias del pais como el racismo, la pobreza y en la lucha

por los derechos de las mujeres. (...) Yo creo que dos grandes

factores ayudaron al crecimiento del movimiento hippie. La

Musica y Vietnam...”"!

La musica como emblema de esta generacion revolucionaria, que
pretendia cambiar el mundo, tuvo un papel protagénico durante toda su
existencia, The Beatles, The Doors, Bob Dylan y otros mas estaban muy
cercanos a todo el movimiento Aippy. La organizacion de festivales donde

se pudieran reunir diferentes bandas y compartir el espiritu hippy es un

hecho afirmante de la relacion simbidtica que tenian las bandas y los hippies.

En agosto de 1969 se celebro el ‘gran festival’ Woodstock, que pasaria
a la historia y seria recordado con nostalgia hasta el presente. Durante tres
dias de ‘Paz y Musica’ “...medio millon de hippies disfrutaron juntos el
hacer historia. Woodstock fue probablemente el punto mas alto del

movimiento...”*

Durante este gran concierto estuvieron presentes cantantes y bandas

como: Richie Havens, Country Joe McDonald and the Fish, John Sebastian,

*' The Old Hippie Lost in Mississippi. [www.document]
32 Idem
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Melanie, Arlo Guthrie, Joan Baez, Santana, Canned Heat, Credence
Clearwater Revival, Janis Joplin, Sly and the Family Stone, The Who,
Jefferson Airplane, Joe Cocker, The Band, Johnny Winter, Crosby, Stills,

Nash and Young, The Butterfield Blues Band y Jimi Hendrix.

Los organizadores de Woodstock esperaban un publico de
aproximadamente 150 mil personas, el 15 de agosto cuando se inicio el
festival mas de 450 mil se presentaron. Durante los tres dias casi no paro la
musica, la lluvia no detuvo la euforia y el domingo miles de personas mas se
incorporaron a Woodstock cuando les permitieron entrar a pesar de no haber

adquirido la entrada.

Para el movimiento Hippy, Woodstock simboliza una gran victoria.
Durante tres dias marcaron una pauta en la historia del mundo y fueron una
importante noticia en diversas ciudades del planeta, donde se escucharon los

ecos de las premisas de paz y libertad que los hippies proclamaban.’

¥ The Way of the Hippy. [www.document]
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El progreso y la masificacion

Los mass media ejercieron vital influencia sobre el Pop y ayudaron a
su propagacion. El poder, cada vez mayor, que obtenian en la sociedad

norteamericana, gener6 nuevos valores culturales, costumbres, iconos, etc.

Otro factor, no menos importante, que formaba parte de todo el
ambiente de la época, fue el desarrollo de la industria que alcanzaba altos
indices de eficiencia a través de las producciones en serie, brindando un alto

grado de confort en la calidad de vida del ciudadano norteamericano.

Asi mismo, los medios de comunicacién social lograban una
expansion paulatina, consiguiendo ser protagonistas en la vida diaria de cada
familia. El terreno ganado por el mercadeo y la publicidad, sumado al poder
de los medios y a la produccion en serie de las industrias, abonaron el

terreno para el desarrollo de la ‘sociedad de consumo’.

Las condiciones politicas, ayudaron a difundir el mensaje

estadounidense al mundo occidental, aumentando asi, el terreno que habian
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ganado los medios masivos de comunicacién y extendiendo hacia otras

latitudes el “american way of life” y “el suefio americano”.

“..El Plan Marshall fue, si, una eficaz operacion de
ayuda a la reconstruccién econdmica de Europa pero qué duda
cabe que fue también una magistral operacion de propaganda.
Europa se inundo6 de la presencia americana a través del cine, de
la moda, de las costumbres.”
Los artistas Pop, inspirados en los medios, sus técnicas, su fuerza y su

omnipresencia, a la vez, contaron con ellos, para la difusion de sus

creaciones musicales, filmicas o plasticas.

“.Los medios de masas favorecieron la
internacionalizacion de los estilos y las formas de expresion, asi
como la accesibilidad global de todas las marcas y todas las
artes. La elevada participacion de lo trivial en el arte y el fuerte
interés del arte por lo trivial hizo que aumentara el numero de
aquellos que querian producir arte...”*
Los medios de comunicacién fueron y son parte vital para el
desarrollo de las sociedades del mundo occidental. En los afios cincuenta
cuando su poder empieza a cobrar destacada relevancia en la sociedad,

propagaron la idealizacion de los artistas hollywoodienses, iniciandose una

especie de culto hacia ellos.

** Tilman Osterwold, Op. cit., pag. 11
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Dos casos de destacada relevancia fueron Elvis Presley y James Dean,
quienes representaban la liberacion sexual y la emancipacion a través de sus
trabajos. Tanto el lenguaje verbal como el corporal que utilizaron fueron
motivos de escandalo entre los sectores tradicionales. Paralelamente, esta
negacion al cambio le otorgaba mayor fuerza a la rebeldia que inspiraban

estos artistas entre sus seguidores.

Los artistas convertidos en iconos y despojados de su individualidad,
a pesar de lograr un enorme reconocimiento por parte del publico,
obtuvieron también la necesidad de presentar una imagen perfecta de si

mismos.

Esta mitificacion llevo a los artistas a posiciones extremistas, por un
lado, personalidades como Andy Warhol que deseaba ser una maquina,
(respondiendo evidentemente al interés Pop por la industria en serie) y por

otro, artistas como Marilyn que resentia el ser tratada como una objeto.

“..La era del culto a las estrellas fue también simbolo de
sus sufrimientos; sus rostro maquillados se adaptan a su funcién
de iconos de los sesenta, los cuales compensaban los
sentimientos de frustracion e impotencia de los sofocantes
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consumidores en su anonimato. La imagen proyectada por estas
estrellas, el elemento personal fingido en sus expresiones,
escondia la realidad fragil y vulnerable de sus duras vidas
cotidianas. Las depresiones de Liz Taylor, el suicido de Marilyn
Monroe en 1962 y la soledad de Elvis Presley, son la otra cara
de esta era permanentemente al borde de lo que se suponia
ilimitado...””

Del otro lado, estaban los artistas que se enriquecian y a la vez
enriquecian el Pop. Que entendian o pretendian entender todos lo cambios
de la época y a través de ellos expresarse. Fuera del mundo hippy, que
rechazaba la industrializacion y el consumismo, en Nueva York aparecia un
movimiento underground, donde cineastas, pintores, actores, comediografos,
directores de teatro, grupos musicales, etc. se enfocaron en los objetos de la

vida cotidiana y en los medios de comunicacién para crear un nuevo e

irreverente arte.

Andy Warhol personificd estos aspectos culturales y reunid en su

espacio a diferentes artistas donde ‘produjeron’ arte Pop.

“...el ‘mil veces portada de revistas y rubio platino’ Andy
Warhol. Prototipo del hombre renacentista (y del hombre
consumista y kitsch) era capaz de hacerlo todo, (...) pero su
especialidad fue la autopromocion: se vendié6 como el mejor

* www.PopArt. [www.document]
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producto del mundo y llegd a ser mas conocido en EE.UU. que

el propio Presidente...”°

La television, la radio, las revistas, los diarios y la publicidad lograron
bajo todo el ambiente de transicion cultural elevar su mensaje a una posicion
privilegiada. Los productos, personificaban las formas de vida y empezaban
a institucionalizarse como algo mas que un producto de consumo. Coca-
Cola, ejemplifica este fendmeno, de ser una gaseosa, paso a ser un elemento
distintivo de la cultura norteamericana y mas aun, reconocido en todo el

mundo.

“.la bebida simboliza un nuevo estilo de vida para
muchas personas en todo el mundo, y se convirtié en un tipo de
simbolo del nivel social, representando las nuevas actitudes y la
libertad de pensamiento y debate. El ‘american way of life’ se
filtraba a través de las burbujas.”’

Si los productos de consumo masivo encontraron desde mediados de
los cuarenta un terreno fértil para su propagacion a través de la publicidad,

los artistas Pop encontraron en ellos fuente de inspiracién para simbolizar

una realidad de la época.

3¢ Contracultura [www.document]
37 Fiora Steinbach, Coca-Cola, La Historia del sabor, México, 1994, pag. 40
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Durante los afios sesenta y setenta, el estilo Pop encontré otra via de
expresion en la programacion televisiva y en el cine. Series como “Batman y
Robin”, (creada en 1963, inspirada en el comic de Bob Kane), presentaban
claras caracteristicas Pop: los colores llamativos, personajes de comics y

hasta la insercion de ‘globos’ con mensajes.

Asi mismo, la industria del cine produjo peliculas que presentaban las
realidades de la época al estilo Pop. El “Submarino Amarillo” tenia como
protagonistas a los idolos del momento: The Beatles, asi como Andy Warhol

utilizaba como motivo en sus obras a Elvis y a Marilyn.

Un poco mas tarde, en 1973 Stanley Kubrick presenté una de sus
grandes creaciones “La Naranja Mecénica”, donde en tono futurista
evidenciaba una realidad entre los jovenes que sobrevivian los cambios y las

posiciones radicales y contrapuestas de los grupos sociales.

“..Por sus imagenes derivadas del movimiento pop, por
su acento contestatario, la pelicula de Stanley Kubrick,
vislumbré toda una concepcion ética y estética del mundo
contemporaneo; (...) Eran los tiempos de las psicodelia y de la
liberacion sexual. (...) La Naranja Mecéanica con el aliento
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profético de las obras maestras, concentré las diversas

manifestaciones de contracultura...”®

El movimiento Pop abarcé grandes terrenos incluyendo la moda. La
manera de vestir gozaba de la influencia de los cambios de la época y del
muy particular estilo Pop. Se rompieron los esquemas conservadores y se
abri6 paso a los colores llamativos y los psicodélicos, a las mini faldas, las
sandalias, los pantalones a la cadera y, hasta el maquillaje y los cortes de
cabello reflejaban el espiritu libre y desenfadado. Asi es también como el

Pop Art acerco el arte a las masas.

“Después de 1960, con la explosion del movimiento Pop,
la moda qued6 desplazada de su posicion privilegiada con la
élite, a medida que crecia la idea de que la moda debia ser mas
sensible 'y responsable con respecto a la vida
con‘uemporénea...”39

Todos los acontecimientos que afectaron a Norteamérica desde el
periodo de postguerra fueron formando la cultura y los valores que se

observan en el movimiento Pop, su propagacion alrededor del mundo quedé

* Maria Celina Nufiez, Dos peliculas sobre el mismo caballo, El Nacional, Caracas, 27/7/97, pag. B-15
** Stephen Greco, Arte y Moda, Nuevos giros de una ironia creative, El Nacional, Caracas, 7/9/97, pag.
C-3
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en manos de los fuertes medios de comunicacion. A fin de cuentas, el Pop lo

que hizo fue reflejar y evidenciar lo que ya estaba en el ambiente.*

Asi como, los beat y los hippies encontraron en la contracultura su
expresion, y consiguieron sentar precedentes en la juventud, el Pop, en sus
diversas formas de expresion, desde su posicion wunderground logrd
expandirse por el mundo y cosechar en la juventud una aceptacion de la
sociedad industrial moderna, mas no conformista. Nutrido con factores
provenientes de las contraculturas, como la buUsqueda de verdades en
religiones orientales, con tendencias ironicas, alegres y nunca tradicionales,

el Pop marc6 una época de cambio.

“...La contracultura alcanza niveles de biblia implacable,
los mitos se emancipan, reinventa y el underground se
tronca en espectaculo, apto para todo publico. El pop es
la lucha de la espontaneidad frente a lo prefabricado..”*’

“0 John Rublowsky, Pop Art, Nueva York, 1979, pag. 9

“! To2. Andy Warhol en Bellas Artes [www.document]
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Capitulo 3

Pop Art

El Pop Art es generalmente considerado como la expresion artistica
representativa de los afios sesenta. Esta corriente se caracterizé por mostrar
la cotidianidad urbana, interpretando los objectos, las realidades, los medios
masivos, la publicidad, las condiciones y los sentimientos de la epoca. Norte
América y su american way life “...fueron la inspiraciéon fundamental de la

mayor parte de los artistas Pop, en cualquier lugar que trabajaran.. e

El Pop Art tiene sus origenes a mediados de los afios cincuenta en
Estados Unidos e Inglaterra. Su auge, expansion y desarrollo fue mas fuerte
dentro de la cultura norteamericana, especificamente en Nueva York, ciudad

que se convirtio en el centro cultural de este movimiento.

“...A pesar de una eventual relacién entre artistas en
Europa, América e Inglaterra, los simbolos del Pop Art son
americanos (...) El centro del Pop Art es esencialmente un
producto americano, una sociedad que nace cada minuto y tiene
la ventaja de estar mas comprometida con el futuro que con el
pasado.. [

2 Edward Lucie-Smith, El Arte Hoy, Madrid, 1976, pag. 193
* Lucy R. Lippard, Pop Art, Londres, 1970, pag. 11
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El término Pop Art se le atribuye a Lawrence Alloway, critico de arte
en Inglaterra, se desconoce la exactitud de la fecha en que utilizé por

primera vez para referirse a una nueva corriente artistica.

“...]Jo que quise decir en aquel momento no es lo que
significa ahora. Yo solia usar este término y también el de
cultura Pop para referirme a los productos de los mass media,
no para el trabajo de arte basado en la cultura popular. En
cualquier caso, en algin momento entre el invierno de 1954-

1955 y 1957 la frase adquirid aceptacion general en las

discusiones artisticas...”*

Tanto los términos Pop Art como arte popular se utilizaban para
referirse a una tendencia que consideraba a los productos de masa y las artes
graficas como base para sus creaciones artisticas. A principio de los sesenta

esta terminologia comenzd a ser aplicada exclusivamente a las artes

plésticas, usualmente a las obras cuyo motivo era la cultura popular.

La idea de Alloway, fue acogida por la critica y el publico general, ya
que se relacionaba con la palabra popular, debido a que este tipo de arte
reflejo los objetos de la cultura popular en sus creaciones. Acercando de esta

manera el arte a las grandes masas.

* Lawrence Alloway, The Development of British Pop, Pop Art, Londres, 1970, pag. 27
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El nacimiento del Pop Art, en cierta forma, es una reaccién frente al
Expresionismo Abstracto, estilo que se dirigia a una élite experta en arte.
Entre algunos de sus representantes se encuentran Willem de Kooning,

Jackson Pollock, Gorky, Gottlieb y Rothko.

Entre 1945 y 1949 el Expresionismo Abstracto absorbe a la totalidad
de los artistas norteamericanos, pero llegado el final de la década de los

cincuenta el desgaste de esta corriente era evidente.

“Por una parte, los artistas jovenes acusaban al expresionismo
abstracto de haber llegado a una etapa caracterizada por la falta
de sinceridad emocional y el academicismo. Por otra, el publico
empezaba a sentirse cansado de una retérica abstracta, basada
en cuadros sin estructura, y deseaba un arte ligado mas
directamente a la evolucion y a las realidades
norteamericanas...”*’

El Pop Art se convirtié en una revolucién dentro del mundo del arte
al dirigir el foco de atencion de sus obras hacia los objetos populares

simbolos de la cultura de masas.

En sus inicios fue considerado como anti-arte, rechazado por la

critica por pensar que representaban temas sin valor artistico, pero admirado

* Historia del Arte, Barcelona, 1976, tomo 12, pag. 120
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por los marchantes de arte y el publico general, el cual se sentia identificado

al reconocer objetos de su vida diaria.

“...Por primera vez en la historia a alguien se le ocurria
la ‘espeluznante’ idea de acabar con el conservadurismo y la
moral estética divulgada afios atrds por los seguidores del
Expresionismo Abstracto, para los cuales el arte era
considerado un asunto extremadamente serio. (...) Era el Pop
Art el que nacia, el que era considerado frivolo y tonturrén, el
que se inspiraba en imégines callejeras y toda la publicidad de
los productos de consumo masivos. Y que posteriormente fue
aclamado por las grandes masas, encantadas de establecer una
comunicacion eficaz con el arte...”*

Caracteristicas

Los temas, los colores, las propuestas, las ideologias y la cultura que
surgieron en torno al movimiento Pop Art marcaron las pautas de la ruptura

con lo que simbolizaba y representaba el Expresionismo Abstracto.

En la técnica de creacion, los artistas Pop, realizaron una eleccién de
combinacion de colores fuera de los cdnones de lo convencional, utilizando

tonos fuertes y llamativos. La importancia e influencia que tuvo esta

4 Simén Villamizar, Lichtenstein: Arte Masivo y Divertido, £/ Universal, Caracas, 1/10/97 pag. 3-10
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combinacion, logré una identificacién inmediata entre dichos colores y el

movimiento Pop de los afios sesenta y setenta.

El proceso de cambio social que se vivia tras las secuelas de la
segunda guerra mundial, los nuevos patrones de vida, el boom de la sociedad
de consumo y el poder cada vez mas creciente de los mass media influyeron
directamente sobre el Pop Art, llegando a ser motivos de inspiracion para

este movimiento.

Para acercarse al Pop Art mas que conceptualizarlo es necesario
explicar cuéles fueron sus caracteristicas principales. Segin Simon Wilson

en su libro “El Arte Pop™"’, estas podrian agruparse en tres aspectos:

1.- Es figurativo y realista. Los temas presentes en las obras, son
extraidos de la sociedad y representados de forma similar a la real. Siendo
asi, un reflejo cultural de la cotidianidad. “...La ruptura de la forma, la no

representacion del objeto, en definitiva el carpetazo a la pintura

¥ Simon Wilson, El Arte Pop, Barcelona, 1983, pag. 5
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tridimensional.”*® El Arte Po lasm6 en sus obras su mundo
P p

contemporaneo retomando la forma.

2.- Es un arte urbano. Su fuente de inspiracién no se basaba en la
naturaleza, sus temas reflejaron a la sociedad, sus mensajes publicitarios, los
comics, la sensualidad, las pin—up“{g, los productos de consumo masivo,
iconos de la sociedad, elementos ready-made, etc., todos ellos inmersos

dentro de la cultura popular.

“...este movimiento plasma en sus obras las
expresiones cotidianas como tomar Coca-Cola o leer comics,
coleccionar barajitas, comer hamburguesas y todo lo que hace
la vida de todos los dias...”!

Para comprobar su naturaleza urbana bastaria observar obras como:
“Cubierta de un Barco” de Roy Lichtenstein, (que imita la técnica grafica de
los comics), “Cuatro Latas de Sopa Campbell” (Anexo 1) de Andy Warhol,

(tomando uno de los productos de mayor consumo en la sociedad

norteamericano, la sopa enlatada de marca Campbell) y “Miss Corn Flake”

*® Eva Hesse, Minimal “El punto cero del arte”, Bellas Artes, Madrid, 1995, N° 17, pag. 10

* Pin-Up; fotografias sensuales de mujeres.

** Ready-mades; obras de arte creadas a base de objetos encontrados que usualmente no pertenecen a la
categoria artistica. Marcel Duchamp es considerado el creador de los ready-mades.

' La pagina mas completa de la Web sobre el Pop Art. [www.document]
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(Anexo 2) de Mel Ramos, (donde se visualiza la sensualidad a través de una

imagen pin-up en una mazorca de maiz.)

3.- El motivo no es en absoluto tradicional, porque eleva a la categoria
de arte objetos que nunca antes habian sido concebidos como fuentes de
obras artisticas “...el arte es reproducible y puede crear latas de sopas al
igual que retratos de actores de cine o accidentes de trafico. Las fronteras

entre arte y vida se diluyen...”*

La eleccion de sus motivos, casi siempre simbolos y productos de
consumo o admiracién masivo, el uso de colores llamativos y la alteracion
del objeto cotidiano, imprimieron en este movimiento una carga irénica que
a su vez fue un fuerte factor para la admiracion que despertd en el publico.
Este caracter ironico estaba latente en los representantes del movimiento,
tanto en sus obras como en sus filosofias, llegando al extremo de ironizar la
aceptacion que obtuvieron hacia sus creaciones. Andy Warhol llegé a
expresar: “Uno no creeria cuanta gente cuelga un cuadro de una silla
eléctrica en la habitacion sobre todo si el color del cuadro combina con el de

las cortinas”.

= Andy Warhol retorna la cine y vuelve la moda de los 60, E/ Universal, Caracas, 1/1 1/96, pag. 3-14
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Estas caracteristicas le proporcionaron al Pop Art personalidad e
individualidad artistica, como consecuencia de los cambios sociales y el
espiritu que marcé la época en que naci6 y se desarrollo, lo que le permitio

trascender su propio tiempo.

Antecedentes del Pop Art

Los inicios del Pop Art, se encuentran estrechamente ligados con
autores ingleses y con el Dada, al punto que las primeras piezas que se
desarrollaron fueron “encasilladas” por la critica dentro de un movimiento
llamado Neo-Dada. Pero muy pronto esta conceptualizacion cambio para dar

paso al Pop.

Efectivamente, si hay en las obras Pop una fuente de inspiracion
Dadaista, sin embargo la filosofia del Dada no fue completamente absorbida
por el Pop Art, el cual si tom6 de ellos la idea de la utilizacion de objetos sin
aparente valor artistico y el concepto de diluir las fronteras entre el arte y la

vida.
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“...los dadaistas, mejor que nadie, tratan de unir estrechamente
dos conceptos que andaban separados, arte y vida, y soldar
cualquier ruptura que pueda diferenciarlos.. e

Heredaron también del Dad4 la intuicion e improvisacion artistica al

estilo de Duchamp. Pero, lo que no tuvo el Pop Art, cuando menos en

EEUU, fue el caricter politico y de protesta que fue tipico del Dada.

“...los artistas Pop pintaban las cosas que veian cada dia, con lo
cual parecian adoptar el materialismo, el vacio espiritual y el
ambiente ridiculamente sexualizado de la Norteamérica
opulenta. Pero el resultado real del Pop Art ha sido una vison de
la sociedad industrial avanzada sutilmente irénica y
desencantada, aunque no es satira politica o social.. J

El reconocido artista Dada, Marcel Duchamp, realizéo en 1913 una
serie de trabajos que parecen distinguirse de su corriente primordial,
hacienda uso de objetos ready-made, fabricados a base de objetos de
deshecho recuperados de los desperdicios “...colocandolos sobre un pedestal

y elevandolos a la categoria, estética y econdémica de obra de arte.. 7

>3 La Pintura en el siglo XX, Barcelona, 1973, pag. 95
3% Arte Abstracto y Arte figurativo, Barcelona, 1973, pag. 130
% La Pintura en el siglo XX, Barcelona, 1973, pag. 99
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Estas obras de Duchamp fueron inspiracion para los artistas
norteamericanos Jasper Johns y Robert Rauschenberg, precursores del Pop

Art Estadounidense.
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Capitulo 4

Estados Unidos, la Cuna del Pop Art

El Nacimiento

La transicion del Expresionismo Abstracto al Pop Art Norteamericano
es adjudicada generalmente a los artistas plasticos Jasper Johns y Robert
Rauschenberg, quienes dieron los primeros pasos hacia el movimiento que
en los sesenta estaria en boga y tendria tambien entre sus principales

exponentes a Roy Lichtenstein y Andy Warhol, entre otros.

Robert Rauschenberg y Jasper Johns considerados por la critica,
durante sus primeros trabajos fuera de los esquemas del Expresionismo
Abstracto como Neo-dadaistas, mostraban en sus obras caracteristicas que

mas tarde fueron propias del Pop Art.

Los ready-mades (legado de Duchamp) y las técnicas del Assemblage
y el Collage de las que empezaron hacer uso, determinaron en aquel
momento un rompimiento con el Expresionismo Abstracto y un puente hacia

el Pop Art. “La rapidez de amplitud del cambio operado en el arte moderno
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durante los dltimos cincuenta afios debe atribuirse a la influencia ejercida

. . 36
por estos artistas americanos”".

A lo largo de su carrea, Robert Rauschenberg, experimenté en
diferentes 4reas de expresion como: pintura, escultura, collage,
instalaciones, fotografia, serigrafia y artes escénicas. “...Y en cualquier

medio que escogiera (..) el resultado era, invariablemente, tanto

deslumbrante como atrevido...”’

Su gran capacidad astistica lo llevo a ser un destacado exponente del
Expresionismo Abstracto y ganarse el reconocimiento como un

experimentador de su época.

“.La originalidad de Rauschenberg fue rapidamente
reconocida: a la fluidez, que era la principal caracteristica de la
pintura del grupo de los expresionistas abstractos como Pollock
y Kline, él oponia imagenes que seguian siendo discretas y
auténticas, manteniendo con insistencia un valor y una
identidad que no tenia nada que ver con su presencia dentro del
cuadro (...) No hay duda de que Rauschenberg es un

experimentador (...) porque estd poseido por el espiritu de la
investigacién...””

% Edward Lucie-Smith, El arte hoy, Madrid, 1976, pag. 149.

57 Judith Goldman, The Artist Who Made Things Pop, The New York Daily News (on line), Nueva York,
18/09/97.

> Edward Lucie-Smith, Op. cit, pag. 149

46



En 1955 realiza sus primeros trabajos, hoy considerados, dentro de su
etapa Pop. Su obra “Bed”, que consiste en una sabana (real) salpicada de
pintura y montada como un cuadro, marca el inicio de sus pinturas
combinadas, (combines), denominaciéon que se usé para las obras que
estaban integradas en su composiciéon por un objeto real. Durante estas
creaciones muchos fueron los materiales usados o de desecho que empled,
tales como neumaticos, corbatas, sefiales de transito, animales disecados,

.

placas de carros, etc. En sus propias palabras: “...Lo que hacia cuando

, . " " " 59
empecé era crear mi propia realidad, tal y como la veia yo...”

Rauschenberg también trabajo con el comic y mas adelante, en 1938,
presenté su obra “Coca-Cola Plan” (Anexo 3), (icono que seria un destacado

motivo caracteristico en el arte Pop).

Las innovaciones que Rauschenberg estaba logrando en el arte, por un

lado parecian evocar el Dada y por otro despertaron el rechazo de la critica.

En su etapa formativa, en el Black Mountain Collage, (durante 1948-

1949) fue fundamental, alli conocié al compositor John Cage y al coredgrafo

%% Eva Larrauri, Cualquier cosa puede ser arte, E/ Nacional, Caracas, 26/12/98, pag. C-3
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Merce Cunningham, quienes ejercieron una importante influencia sobre él,
en especial John Cage. Cage habria de transmitir a diferentes artistas Pop su

estética e ideas, “...les incitaba a borrar la frontera entre el arte y la vida...”®

Jasper Johns, al igual que Rauschenberg, se acercaba a la incursién en
un nuevo estilo, que no provenia de una evolucién natural del
Expresionismo Abstracto, sino por el contrario simbolizaba la separacion de
sus esquemas rigidos, que tendria importantes implicaciones en la ideologia,

tanto para el mundo del arte como para todo el movimiento cultural Pop.

“...A veces miro y entonces pinto. Otras veces pinto y entonces miro.
Ambas son situaciones impuras, por eso no prefiero ni la una ni la otra...”®’

opinaba asi Johns, en 1959, cuando los ideales del Arte Pop se estaban

gestando en todo el ambiente artistico.

Johns y Rauschenberg realizaron sus aproximaciones al Pop en los
mismo aflos, compartian intereses, aficiones, trabajaron en el mismo estudio

en Nueva York y ambos sostenian amistad y retroalimentacion artistica con

% Arte Abstracto y Arte Figurativo, Barcelona, 1973, pag. 129
%! Juan Antonio Gonzélez, Ecléctico Jasper Johns, El Nacional, Caracas, 1/12/96, pag. C-5
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Cunningham y Cage, con quienes formaban opiniones sobre el camino que

deberia tomar el arte.

La relacidn con estos artistas tuvo grandes repercusiones en la carrera
de Johns, al igual que para Rauschenberg. En 1972, por ejemplo, Johns

trabaja como consejero artistico de ellos.

A mediados de la década de los cincuenta, Jasper Johns realizd sus
primeros cuadros inspirados en figuras cotidianas como banderas
norteamericanas, mapas, dianas y nimeros. Estos elementos eran escogidos

por €l, por ser familiares en la sociedad, sencillos e impactantes.

Sus representaciones de la bandera de EEUU causaron un tremendo
impacto en la sociedad artistica. Johns recreé en sus pinturas una obra que
no diferia mucho del motivo original (aunque algunas estaban pintadas con
colores diferentes). Logrando con esta semejanza una aproximacion al Pop,

planteando la importante conexion entre los pensamientos de la época y las

artes. (Anexo 4)
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Su técnica “marca la primera aparicion en la pintura americana de esa
combinacién de cualidades fuertemente formales y abstractas con imagenes

familiares, (...) que es caracteristica del arte Pop.”®

Cualquiera que fuera la técnica empleada, la relevancia consistia en la
orientacion que estas obras con banderas le deban al arte. Ante el enunciado
de la existencia de ‘una brecha’ entre la vida y el arte, el artista encontré una

modo de expresion que consolidaria los pensamientos de la época.

“..Johns neutraliz6 esa brecha. Una vez que la critica
empezo a cuestionar la obra ‘,Es esto una bandera o una
pintura?’ no hubo respuesta — no era importante — la puerta
hacia el camino del Pop estaba abierta.”®
Revisando la obra de Johns, se encuentran también trabajos

tridimensionales que representan una gran similitud con un objeto real
extraido de la vida cotidiana. “Pintado Bronce” (1960) (Anexo 5), es una

escultura en bronce que representa dos latas de cervezas, cuidadosamente

pintadas para acercarlas al objeto inspiracional.

%2 Simon Wilson, El Arte Pop, Barcelona, 1983, pag. 8
® Lucy Lippard, New York Pop, Pop Art, Londres, 1970, pag. 70
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Jasper Johns y Robert Rauschenberg son figuras claves del arte
norteamericano en la década de los cincuenta. Como pioneros del Pop Art,
tienen el mérito de haber sido los primeros en exponer sus obras Pop en Leo
Castelli Gallery en 1958, despejando el camino, para que Pop y las nuevas

figuras artisticas, pudieran recorrer el camino de gloria que les esperaba.

Artistas mas Representativos del Pop Art en Nueva York

Roy Lichtenstein

Considerado uno de los padres del Pop Art norteamericano, Roy
Lichtenstein tuvo una brillante carrera que inici6 en 1951. El artista, que
habia sido influenciado por el cubismo de Picasso, se caracterizd hasta

finales de la década de los afios cincuenta como expresionista abstracto.

Sus primeras aproximaciones al Pop las llevd a cabo en 1957, cuando
con una litografia humoristica representd un billete de 10 doélares, al no
gustarle el resultado la destruyé junto con otras obras que habia realizado

bajo el mismo estilo, retornando al Expresionismo Abstracto.
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A principio de la década de los sesenta se muda de Cleveland a New
Jersey, para trabajar como asistente de cétedra en Rutgers University. Este
desplazamiento lo coloc6 muy cerca de la ciudad de Nueva York
otorgandole la oportunidad de establecer contacto con varios prominentes
artistas de la época, involucrados con el movimiento Pop, como Jim Dine,
Allan Kaprow, Claes Oldenburg y George Segal, quienes al igual que
Lichtenstein sentian la necesidad de realizar una fuerte transformacién

estilistica en el arte.

Las puertas del Pop ya estaban abiertas para Lichtenstein. 1961 es el
afio que marca definitivamente su afianzamiento en la corriente artistica del
Pop, al presentar su 6leo sobre tela: “Mira Mickey, he cazado uno grande!”,
desde esa creacion tomé el comic como fuente principal de sus creaciones y

estilo.

Aunque Lichtenstein creia en el potencial de sus obras basadas en

comics no se atrevia a mostrarlas, hasta que se las ensefié a sus amigos:

“Se las mostré a Allan Kaprow, George Segal y Bob
Watts. Ellos estuvieron muy entusiastas acerca del trabajo y
reconocieron el mismo potencial que yo podia encontrar en el
medio. Allan Kaprow sugirié que se las llevara a la gente de
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Leo Castelli Gallery quienes tenian reputacion por su simpatia

con el nuevo arte...”*

Inmediatamente despues de que Lichtenstein presentase sus obras a
Leo Castelli e Ivan Kart, estos expresaron su interés por ellas y le pidieron
que las dejara en la galeria, inicidndose asi para Lichtenstein una nueva

etapa en su carrera.

Por un lado esta creacion nutria al movimiento Pop y por otro originé
un rapido desprecio de la critica que no aceptaba este movimiento artistico.
Su obra recreaba o agrandaba un dibujo que se encontraba en la envoltura de
un chicle, es alli donde la critica no se hizo esperar y lo acuso de no crear
nada, anunciando que sélo era una copia, que no habia una transformacion
en relacion con el objeto original. Frente a esta controversia Lichtenstein
aseguro:

“Lo que yo hago es formar, mientras que la tira comica

no tiene forma (...) mi trabajo es distinto de una tira comica

porque cada signo esta situado en un lugar diferente, por ligera

que pueda parecer la diferencia (...) las técnicas que manejo no

son comerciales, s6lo lo parecen: y los modos de ver, componer
y unificar son distintos y tiene fines distintos...”®’

% John Roblowsky, Pop Art, Nueva York, 1979, pag. 45
** G.R. Swenson, What is Pop Art?, 4rt News, Nueva York, 1963, vol. 62, pag. 7
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El desprendimiento de Lichtenstein de la formalidad hacia la
vanguardia, donde surgia un nuevo movimiento que todavia le faltaba
personalidad, hizo de €l uno de los primeros artistas propiamente Pop en

Nueva York en ser reconocidos.

La habilidad de Lichtenstein, junto con la de los otros representantes
del Pop en Nueva York, impulsaron el arte a pesar de las criticas, pues
pudieron llegar al publico, gracias a la favorable intervencién de las galerias
y los marchantes de arte, que reconocieron el potencial y el alcance de este
arte popular. El Pop Art norteamericano “...pareci6 insertarse con éxito en la
sociedad que lo habia producido. Pero es importante notar que su éxito ha
sido logrado por los marchantes y coleccionistas més que por los

criticos...”%®

El apoyo de las galerias fue fundamental en la travesia de los artistas
Pop, a penas en 1962 Roy Lichtenstein realizé su presentacién individual en
Leo Castelli Gallery. Este paso simbolizé para el artista, su obra y todo el
Pop Art un gran avance hacia su consolidacion. Ademas, Castelli, que ya

venia ofreciendo su galeria a artistas de vanguardia como Jasper Johns,

% Edward Lucie-Smith, Op. cit, pag. 242
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Robert Rauschenberg y Marisol Escobar, encontré en Lichtenstein
cualidades que lo cautivaron ofreciéndole ser su representante. “..Leo
Castelli, dotado de un notable olfato artistico y comercial (...) lo tomé como

. . 67
artista exclusivo...”

La originalidad y técnica llamativa de Lichtenstein contribuyé a la
formacién del Pop Art Norteamericano. Sus trazos fuertes y gruesos, la
utilizacién de colores primarios para rellenar los espacios en blanco, el uso

de globos de mensajes caracterizaban a sus creaciones. (Anexo 6)

“...tenia un toque irénico y distante, como prefabricado, ya que
imitaba de una forma perfilada los contornos negros, los colores
vividos y la utilizacién de los puntos de fotograbado Ben Day
que caracterizan a las tiras comicas...”®®
No sélo el comic fue su fuente de inspiracion, los medios de
comunicacion, la publicidad, los pin-ups y hasta las obras de artistas de otros

movimientos fueron motivos artisticos para Lichtenstein. Su obras “Mujeres

con Sombrero de Flores” (inspirada en Picasso) y “Hombre con Brazos

 Murié Roy Lichtenstein, uno de los grandes del Pop Art, E/ Clarin (on-line), Buenos Aires, 30/9/97.
% Michael Kimmelman, Roy Lichtenstein Provocador y saboteador, E/ Nacional, Caracas, 5/10/97, pag.
C-5
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Doblados” (en Cezanne) son ejemplos de esta faceta en la que “...parece

intentar conservar la distancia respecto a las obras que decide copiar...””

La oposicién a su trabajé continuaba, en 1963 Brian O’Doherty de

19

The New York Times lo tildé6 como “...uno de los peores artistas de los

Estados Unidos, dedicado a fabricar a toda prisa una oreja de cerdo con una

oreja de cerdo...””

Pero estas criticas no pudieron socavar con el impulso de
Lichtenstein, de hecho parecia que de alguna forma este tipo de comentarios
alimentaba al movimiento, pues la irreverencia y la ironia estaban presentes

en sus representaciones.

Lichtenstein de espiritu irénico, nunca se mostré en favor de que se
considerara su obra como una critica de la sociedad moderna, pero lleg6 a
admitir que no se suponia que la realizaba para divertir aunque a su vez

“.no podemos evitar que divierta..” (en entrevista realizada por EIl

Nacional en 1966).”

 Edward Lucie-Smith, Op. cit, pag. 205
™ 1dem
"' Good Bye, El Nacional, Caracas, 5/10/97, pag. C-5
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Entre sus trabajos se encuentran: “Roto Broil” (1961), “Costilla”
(1962), “Mujer en el Bafio” (1963), “Nifia con Pelota” (1961), “Gran
Pintura” (1965), “Mientras Disparo” (1964). También realizd experimentos
con esculturas, derivadas de los comics, como “Cabeza de Ceramica con

Sombra Azul” (1966).

Durante su apogeo realizé diversas exposiciones en Leo Castelli
Gallery, en el Guggenheim, en el Pasadera Art Museum y Galerie Ileana
Sonnabend entre otros. El cautivador resultado de sus trabajos condujo al
medio artistico a reconocer en él un poder de transformar los objetos

vulgares en piezas de arte.

“Al igual que Andy Warhol, Lichtenstein rescataba sus materias
principales de las fuentes ‘bajas’ de los medios de
comunicacién. Ambos artistas sentaron las bases de un nuevo
enfoque de la estética que cambid para siempre las ideas sobre
los temas legitimos del arte ‘superior.””?

El mensaje que transmitia el Pop, si lo hacia, y la carga de ironia o de
simplicidad que llevaba implicita, puede ser reconocida en parte no s6lo con

la observacién de las obras sino con las declaraciones que sus mismos

72 g1 Arte Pop perdié en el 97 a Roy Lichtenstein, E/ Nacional, Caracas, 31/12/97, pag. C-3
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representantes realizaron. Lichtenstein, en entrevista concedida a la revista
ArtNews comento:

« . Fue dificil elaborar pinturas lo suficientemente despreciables

como para que nadie se atreviera a colgarles en la pared, porque

todo el mundo exhibia cualquier cosa. (...) lo que todos odiaban

era el arte comercial. Aparentemente tampoco lo odiaban los

suficiente. (...) El arte Pop ve hacia el mundo, acepta su entorno

y no lo considera ni malo ni bueno, sino diferente...””

El caracter atrevido del Pop, estaba al descubierto, Warhol y

Lichtenstein conquistaban cada vez mas adeptos y seguidores. La obra de
Lichtenstein contribuy6 al nacimiento, formacién y apogeo del movimiento,

es por ello, que es considerado no sélo como uno de sus maximos

exponentes sino como uno de sus padres.

Amante del Jazz, de personalidad retraida e introspectiva alcanzo
alturas destacadas en la historia del arte. Durante les décadas de los sesenta 'y
setenta fue parte de todo el movimiento Pop, pero no de la misma forma

desenfadada y ptblica de Warhol.

“Roy Lichtenstein y su obra constituyen un brillante ejemplo de la
revolucionaria perspectiva artistica que es el Pop Art. La atencion
hacia los medios de comunicacion masivos, la desenfadada parodia de
motivos pictéricos y obras maestras del pasado, la recreacion de

¥ G.R. Swenson, Op. cit., pag. 7
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objetos de uso cotidiano y la asociacién de las artes plasticas con el
T ; ; " 74
disefio grafico e industrial...”

Andy, el artista

Andy Warhol, pintor, cineasta, productor de grupos musicales,
editor de la revista Interview y lider de Pop Art, entre otras cosas, fue un
personaje que vivio en su totalidad todo lo que significaba ser (y pertenecer)
al movimiento Pop. Hijo de emigrantes eslovacos, su verdadero nombre era

Andrew Warhola y nacié en Pittsburg, Pennsylvania en 1928.

Empez6 su carrera como artista comercial en 1949 cuando se muda
a Nueva York. En la década de los cincuenta comienza a trabajar para
“Vogue” y “Harper’s Bazaar”, hace ilustraciones, publica en “Glamour”
zapatos femeninos disefiados por €l e ilustra cuentos de Truman Capote.
Paralelamente a sus trabajos en publicidad comienza a crear sus obras

basadas en objetos triviales y banales extraidos de la cultura popular.

“..Si lo mas importante a principios de los afios sesenta era la
gestualidad y el heroismo de los pintores abstractos expresionistas, €l
va por esa linea de la negacion de la gestualidad, por esta busqueda de
lo mecanico, de la desaparicion de la imagen del artista...””

™ La pagina mas completa de la Web sobre el Pop Art. [www.document]
> Merry Mac Masters, Andy, el afdn de pertenecer, E/ Universal (on line), México, 06/05/98.
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Sus primeras pinturas fundamentadas en la publicidad e imagenes de
comics y de cine fueron hechas en 1960, utilizando un procedimiento de

<

impresion en el cual “...la hoja se copia, mecanica e indirectamente, solo
una insinuaciéon de la linea dibujada (...) con contornos equilibrados y
superficies multicolores...”’® En sus obras Anuncio, Saturday’s Popeye
(Anexo 7), Coca Cola (Anexo 8) o Dick Tracy puede verse un ejemplo de
esto. Comenz0, también, a ser el pionero en desarrollar fotografias de gran

formato para luego utilizarlas como base de sus pinturas “...fue esta técnica

ainr . . . e 77
la que le permitié producir una serie de imagenes repetitivas.

Durante los afios sesenta atrajo la atencion con imdgenes
sorprendentemente banales. Esto lo llevo a exponer sus creaciones en las
galerias de arte mas importantes de Nueva York, tales como Whitney

Museum of American Art y Leo Castelli Gallery.

Las imagenes de la pintura de Warhol eran triviales, cotidianas y
conocidas por el publico solo que, al ser impresas, podian ser repetidas hasta

el infinito, asi fueron productos de consumo masivo como botellas de Coca

’® La pagina mds completa de la Web sobre el Pop Art. [www.document]

7 La pagina mas completa de la Web sobre el Pop Art. [www.document]
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Cola, su famosa Lata de Sopa Campbell o personas famosas como Marilyn
Monroe o Elvis Presley. La sociedad de consumo marcé las pautas del arte
de Andy Warhol, sus temas eran objetos de la publicidad que representaba
como cosas, sin expresion o alma, de una manera mecanica que lo lleva a
“ ..producir consecuentemente el arte como un producto de masas...””®

consecuencia de la época en que comenzo su trabajo: los afios sesenta fueron

los afios de los mass media.

De los medios de comunicacion extrajo su serie de desastres,
inspirados en las noticias de sucesos (Anexo 9). La muerte, el mundo
criminal, los asesinatos y la justicia se vuelven temas importantes en su obra
durante los afios sesenta “...Sillas eléctricas, accidentes, manifestaciones y
tragedias. Un torbellino de imagenes que son el signo de los tiempos.
Repetidas, banalizadas y agobiantes...”” Es una critica irénica convertida en
arte, ante esto el artista Robert Indiana al ver “La muerte automovilista” de

Warhol exresd, “Nos deja petrificados: Morir es lo mismo que Comer.”

’® Tilman Osterwold, Op. cit., pag. 72
" Juan Carlos Algafiaraz, Cultura: La gran figura del Pop Art, EI Clarin (on line), Buenos Aires,
24/10/99.
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La Fabrica de Andy

En 1963 Warhol funda la primera de sus tres Factory una especie de
laboratorios de arte en donde trabajaban artistas que lo ayudaban en su

produccion.

En ellas, el artista reunié a su alrededor un grupo de personas que
desarrollaron su “...creatividad, ideas, modelos tedricos, juegos retoricos y
ejercicios plésticos...”® Estos laboratorios se convirtieron en unos de los

imperios culturales de los afios sesenta.

Los trabajos en Factory no se limitaron solo a la pintura, en ellas se
cubrian todos los campos que eran de interés para Warhol: “...dibujos,
pinturas, esculturas, impresos, fotografias, fashion, musica, peliculas, y otros

gestos de los afios *60...”""

Cuando el artista se intereso por el cine, Factory se convirtidé en una

especie de productora donde se realizaban las peliculas que €l queria.

%0 Jairo Calixto Albarran, Andy Warhol en Bellas Artes, El Universal (on line), México, 8/10/99
% Edgar Alfonzo-Sierra, Andrew Warhola el nifio de la peluca plateada, E/ Nacional, Caracas, 25/07/99,
pag. C-5
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Warhol siguié una direccion similar en su trabajo cinematografico
experimental a la que tenia en sus pinturas, como por ejemplo “Sep” (1963)
que es la imagen de un hombre que duerme durante seis horas con una toalla

¢

en la ingle, lo que hace de la pelicula “...fria, distante, superficial, sin

interioridad ni sentimientos (...) y sus seres automatas entran en un

P " " . 82
ascetismo del que pareciera no quieren salir...”

“The Chelsea Girls” (1966), un semidocumental de siete horas, una
pelicula de vanguardia que debia “...proyectarse en dos pantallas y venia

. . : 83
acompaiada de un folleto de instrucciones...”

Mas tarde, filmes més complejos como “Lonesome Cowboys”
(1969) y “Trash” (1970), estan también marcados por la improvisacion en el
didlogo, la ausencia de trama y el extremo erotismo. “Heat” (1972) trata de
una pelicula donde la trama va en contracorriente a los valores del cine
comercial, “..los didlogos son un ataque frontal al ‘establishment’
hollywoodense y reflejo de la angustia que secularmente ha acosado a

2 : i 84
quienes se dedican a la actuacion...”

*2 Juan Antonio Gonzélez, El ojo Mecanico, E/ Nacional, Caracas, 21/10/96, pag., C-3
% La Factoria de Andy Warhol, El Universal, Caracas, 21/10/96, pag. 3-9
* Juan Antonio Gonzalez, El ojo Mecdnico, E/ Nacional, Caracas, 21/10/96, pag., C-3

63



En las producciones cinematograficas hechas en Factory se puede
ver el espiritu de Andy Warhol, fueron peliculas en donde se observaba el

mundo y luego se plasmaba en la cinta.

“...El cine de Andy Warhol no es sencillo. Es, si se quiere, extremista,

no responde ni a escuelas ni a tendencias ni a férmulas. Tampoco se

apoya en los discursos. Se conforma, simplemente, con entrar por los

ojos para llegar directo a la fascinaciéon o al rechazo. Pasion en
esencia...”®

Cuando Warhol comenzé a colaborar con Velvet Underground, una

banda de rock formada por Lou Reed y John Cale, Factory abrié sus puertas

a la musica. Disefid las portadas para sus discos y se encargd de ser una

especie de padrino para estos musicos promocionandolos. Al igual que con

este grupo, le gustaba apoyar a nuevos artistas como lo hizo con Jean-Michel

Basquiat, Francesco Clemente o Keith Haring, los ayudaba a entrar en el

mundo del arte porque Warhol “..abre un espacio para las nuevas

generaciones, un espacio sobre todo “libertario”, de tomar riesgos y de abrir

otras posibilidades.”*®

85
Idem
% Merry Mac Masters, Andy, el afin de pertenecer, E/ Universal (on line), México, 06/05/98.
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La Factoria alcanzd su mayor fulgor en 1969 con la creacion de la
revista “Interview” (publicacion que todavia se edita) la cual extendio las
ensefianzas del apostol de la modernidad y sus colaboradores por todo el
territorio americano, el propio Warhol disefid las portadas de las primeras

ediciones.

Entre sus publicaciones se encuentran “Mi filosofiadela AalaBy
de la B a la A” (1975) y “América” (1985), una coleccion de fotografias

sobre la vida en Estados Unidos.

La Factory de Warhol era una especie de refugio para el artista y sus
amigos en donde creaban, pero también se divertian, ya que al pasar los afios
las “...fiestas de la Factory se hacian progresivamente mas grandiosas (...)
donde se mezclaban las rarezas de la calle con las superestrellas de
Warhol...”*” El pertenecia al VIP de Studio 54 y siempre estaba rodeado de

gente, convirtiéndose en icono de su época.

“Con su creacion y con su vida, Andy Warhol llevo a evidencia
extrema que la cultura a ganar en occidente era una cuestion de
superficies, de frivolidad, de cansancio intelectual, desmemoria,

*’ La Factoria de Andy Warhol, El Universal, Caracas, 21/10/96, pag. 3-9
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inmediatez, pret-a-porter, consumo, simulacros, mass media y
disolucién irrevocable de sus modelos originales en copias

infinitas. Si. La obra warholiana es una genial proclama de la
verdad.”®®

Claes Oldenburg

Uno de los principales exponentes de la cultura Pop, es cominmente

reconocido como el escultor hacedor de obras gigantescas y voluminosas.

De origen suizo, crecidé en Chicago y tomod la nacionalidad
norteamericana en 1953. En 1952 inicia sus estudios de arte en Chicago Art
Institute y poco mas tarde acepta un trabajo como editor de la columna de

arte en The Chicago Magazine.

Su carrera de artista tomo un singular giro cuando decidié mudarse
a la ciudad de Nueva York, donde encontraria un ambiente ideal para el
desarrollo del nuevo arte. Segun €l mismo expresd “...Chicago, era para mi,

mas rigida y conservadora — una ciudad rectangular. Nueva York era

8 1dem
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diagonal y libre. Yo sentia la necesidad de introducir estas cualidades dentro

de mi trabajo.”®

En Nueva York se encontré rapidamente identificado con los
intelectuales y artistas de vanguardia. Fue asi como conocié a importantes
artistas como Jim Dime, Red Grooms, John Cage y Alan Kaprow; éste

ultimo lo acercaria a la creacion y realizacion de los Happenings.

En 1959 realizé una exposicion en Judson Gallery en Greenwich
Village, donde sus esculturas, en su mayoria abstractas, representaban
objetos que se encuentran en las calles y realizadas con materiales
encontrados como madera, papel y cordones. Empezaba su inquietud de
reflejar la vida cotidiana, su trabajo poseia un toque dadaista y abstracto a la

VEZ.

El hecho de trabajar muy cerca de Red Grooms, intensificar su
contacto con el happening y su confrontacion con los aspectos ideologicos

que exponia John Cage, lo acercaron definitivamente al Pop.

% John Rublowsky, Pop Art, Nueva York, 1980, pag. 62
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Embarcado en este movimiento, Oldenburg realizdo en 1960 su
primera instalacion: “La Calle” donde el artista exponia el mundo que el

¢

percibia en la calle “..tenia el caracter de una performance. El propio

individuo yace como si estuviera enterrado dentro de los objetos creados por

él mismo...””"

“La Calle” caus6 gran sensacion en las galerias donde se presento, su
carrera se encontraba en un excelente momento. Entre 1960 y 1961
Oldenburg empieza una nueva fase, cuando visualiza “La Tienda”. Al
regresar a Nueva York, despues de unas vacaciones, encuentra un nuevo

motivo para su arte al observar desde su carro las tiendas.

“...Yo vi, en mi mente, un ambiente completo basado en esta
tema. Otra vez, lucia para mi que habia descubierto un nuevo
mundo. Comencé a sorprenderme con las tiendas (...) como si
fueran museos. Vi los objetos expuestos en las vidrieras como
preciosos trabajos de arte.”"

Para la realizacion de esta nueva etapa, Oldenburg estudio toda clase
de objetos que se encontraban en las calles, que incluia tanto productos

manufacturados como comidas y bebidas. Las esculturas que conformaron

% Tilman Osterwold, Pop Art, Nueva York, 1999, pag. 194
*! John Rublowsky, Op. cit., pag. 65
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esta etapa, (soft sculpture), ademas de ser gigantescas, estaban construidas
con materiales facilmente manipulables como telas y plastico dandoles una
caracteristica opuesta a la rigidez (tipica de las esculturas). Sus trabajos

poseian una apariencia Unica, suave y moldeable. (Anexo 10)

Entre sus obras variaron replicas de tubos de pasta de dientes,
hamburguesas, helados, tortas, maquinas de escribir teléfonos, (estas ultimas

entraron en la etapa de “soft-machines”).

Sus series mas importantes estuvieron inspiradas en la ciudad de
Nueva York (La Tienda y La Calle) vino luego su serie “La Casa” la cual
fue inspirada en California, donde Oldenburg se mudé. La nueva visién
estaba influenciada de alguna forma no sélo por el cambio de ciudad sino
por el hecho de que el pintor le influy¢ el vivir en una casa con un jardin (y

no en un apartamento).

Dentro de este nuevo periodo su primer trabajé fue “Cuarto” que
consistia en una cama, una silla y otros accesorios de una habitacion.
Oldenburg recre6 diversos objetos que se encuentran en una casa, que estan

presentes en la vida cotidiana. “...La Casa es una extensién natural de La
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Tienda. Aunque, los objetos son a veces similares en apariencia, son

. T
profundamente diferentes en esencia...”

Las esculturas de Oldenburg fueron frecuentemente expuestas en
sitios publicos, que ayudaba al caracter del Pop de ser un arte para las masas,
al alcance de todos (Anexo 11). Ejemplo de ello es la obra “Pintalabios,
Ascendiendo en Pistas de Catepilar” la cual fue instalada en 1969 en la

Universidad de Yale.

A proposito de las instalaciones de sus obras en lugares publicos

Oldenburg expres6 durante una entrevista para NETV:

“...sugiere armonia con la naturaleza, porque es una escultura
que interactia con la naturaleza (...) muestra el efecto del viento
en ella y también es un hecho porque por esta via el sol penetra
y marca diferentes sombras como parte integrante rodeiandolo
en una forma muy fuerte.””

Nueva York, Cultivo de Artistas Pop

El Pop en Nueva York surgié sin que nadie lo detuviera y muchos

otros artistas brillaron y consiguieron enriquecer esta forma de arte y de

°2 Torn Notebook. [www.document]
% Ibidem, pag. 69
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vida. Numerosos artistas trabajaron en conjunto en los happenings, en

Factory, etc. Entre todos, consiguieron trasmitir, a todo el mundo, la esencia

del Pop.

James Rosenquist, fue llamado por la critica “the billboard
painting” (pintor de carteles), pues antes de consagrarse como artista Pop y
mientras estudiaba arte en Nueva York, entre los diversos trabajos que

desempefi6 se encontraba el de pintar carteles, incluso en Times Square.

La realizacion de esta actividad lo condujo a encontrar su propio
estilo. Su iconografia se compone de objetos separados y enormes (como los
que representaba sus murales comerciales) y el uso de colores brillantes y

deslumbrantes que evidenciaban la influencia de las técnicas publicitarias.

“..Rosenquist no estaba interesado en ninguna clase de
simbolismo, su yuxtaposicion de fragmentos no interactan
entre si, sino directamente sobre el espectador. Esta idea se
ocurrié mientras pintaba carteleras...””*

Utilizo (tanto en pinturas como en esculturas) el collage como técnica,

empleando periddicos, metales, luces de néon, madera, plastico, etc.

* Lucy Lippard, New York Pop, Pop Art, Londres, 1970, pag. 115
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Ejemplo de ello se encuentra en su 6leo: “Accién Capilar I” (1962) (Anexo

12).

La inquietud artistica de Rosenquist se hizo més palpable a partir de
1960, afio en que el artista se dedico exclusivamente a pintar. Trabajaba s6lo

y no compartia experiencias con los demas artistas de la época.

Sus obras fueron reflejo de la sociedad. “...Sus representaciones se
derivan de asociaciones visuales de lugares comunes y objetos triviales del

= B . 95
paisaje americano...”

Estaba inmerso en los sucesos que le rodeaban, una
de sus obra “Presidente Electo” es un collage que muestra el rostro de John

F. Kennedy.

Los acontecimientos sociales, politicos y econdmicos ejercieron
importante influencia en su personalidad y en su arte. Su interés por la
sociedad lo llevé a ser detenido luego de participar en una protesta publica

contra la guerra de Vietnam y en los afios setenta trabajo por los derechos de

los artistas.

% John Rublowsky, Op. cit., pag. 91
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Su trabajo mas famoso fue su mural “F-11” (1965) (Anexo 14) y el
cual es a la vez, una de las obras Pop maés grandes, cuyas medidas son 3.5 x
28.5 m. En la obra muestra varias iméagenes que representa el mundo
contemporaneo, como una torta, un plato de espaguetis, un nifio bajo un
secador de cabello de peluqueria, una explosién nuclear, un caucho de

automovil, etc.

Jim Dine, inicié sus estudios de arte en 1953 en la Universidad de
Ohio. Poco después de obtener su grado se mudé a Nueva York (1959). Alli,
rapidamente empez6 a involucrarse en los movimientos de los nuevos
artistas. Junto con Claes Oldenburg y Allan Kaprow inici6 sus experiencias
en la realizacion de happenings, siendo “La Mujer Trabajadora Sonriente”

su primer montaje.

Sus pinturas se caracterizaron por representaciones de la vida
cotidiana urbana y por la presencia de elementos banales con alusiones
erdticas, expresando irénicamente la importancia que la sensualidad

alcanzaba gracias a los mass media.

“...Jim Dine reproduciendo una tranche de vie de muchas
situaciones comunes del ambiente norteamericano, con la
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reconstruccion y transferencia de peso de objetos de uso comun,

entre el &mbito de una pared de galeria o de un museo...”*

Tom Wesselman, al igual que los artistas de la época se inicié bajo
las estructuras del expresionismo abstracto, siendo William de Kooning el

artista que mayor influencia cobraba en sus creaciones.

El estilo de Wesselman fue evolucionando poco a poco, al punto que
su definicion al estilo Pop, hacia el lenguaje comercial, no marcé un cambio
radical en su trayectoria. Wesselman trabajaba con los métodos del collage y
el assemblage, con los cuales enriquecia sus trabajos abstractos. Cuando se
inici6 en su serie de cuadros Grandes Desnudos Americanos, tan importante

en su trayectoria, utilizé este tipo de nuevos métodos. (Anexo 15)

“...Su serie de figuras siempre titulados Gran desnudo
americano, que le han hecho famoso, fue iniciada en 1961 (...)
Son gigantescos desnudos femeninos pintados con colores
planos, lisos y brillantes, cuyos contornos cada vez han ido
recortando con mayor dureza y precision...””’

* Gillo Dorfles, Ultimas tendencies del arte hoy, Barcelona, 1969, pag. 93
” Arte abstracto y arte figurativo, Barcelona, 1973, pag. 131
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A partir de 1964, Wesselman abandona el uso de los materiales reales
y empez0 a incluir en sus trabajos imagenes de la sociedad contemporanea:

radios, teléfonos, servilletas, televisores, naranjas, etc.

Su obra bajo el estilo Pop “...puede dividirse en dos series

principales, los desnudos y las naturalezas muertas...””®

Robert Indiana, cuyo verdadero apellido era Clark, nacié en el
estado de Indiana en 1928. Estudi6 arte en Chicago y luego en Londres. Més

tarde se residencia en Nueva York y asi comienza su relacién con el Pop.

Sus primeros trabajos se caracterizan por presentar sefiales de transito,

maquinas automaticas, etc. Pero las palabras y los signos fueron elementos

destacados en sus obras, al punto de ser estos el tema en si.

En algunos de sus trabajos se encuentra su preocupacién por los
derechos sociales, como se ve en su pintura “Alabama” en la cual se puede
leer: Just as in the anatomy of man, every nation must have its hind part.

(Como en la anatomia del ser humano, toda nacién tiene su parte trasera),

** Edward Lucie-Smith, Op. cit, pag. 222
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inspirado en las consecuencias generadas luego de las protestas iniciadas por
Martin Luther King por la igualdad de derechos de los ciudadanos

afroamericanos y la resistencia de algunos estados en aceptarlos.”

La obra de Indiana estaba envuelta en un halo de romanticismo, donde
no solo expresaba el suefio americano, sino que tambien tenia el amor como
tema, ejemplo de ello su serie LOVE (Anexo 16). Acerca de lo que el Pop

era para €l y para el mundo, expreso:

“...Es el suefio americano, optimista, generoso e ingenuo...El
Pop puro escoge sus técnicas de todo los aspectos de la vida, los
cuales, por diversas consideraciones estéticas y morales, fueron
rechazadas e ignoradas por otros estilos de arte. Todo es posible
en el Pop. (...) No es ningln tipo de Neo-Dada o manifestacién
anti-arte...”'%

El Pop llego al Oeste

En la costa oeste de los EEUU se desarrollé una destacada presencia
del movimiento Pop. Es la ciudad de Los Angeles la que se toma como

centro del Pop en la regién oeste. El trabajo que alli surgié no forma parte

* Charles A. Reich, El reverdecer de América, Buenos Aires, 1971, pég. 82
'% Ellen Johnson, American Artist on Art, Nueva York, 1982, pag. 82
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“...1os sorprendentes trabajos de pintura y elaboracién barroca

de las carrocerias llevados a cabo por los fanaticos del

automovil y las extrafias decoraciones realizadas por los surfers

californianos en sus tablas; (...) son ejemplos de un arte

folklérico industrial de gran impacto y brillo que ha dado el

tono a gran parte del arte Pop de la costa oeste...””'?2

Como precursores del Pop en la costa oeste de los EE.UU. son
reconocidos los artistas Wallace Berman y Jess Collins. Berman, no fue
artista Pop, pero tiene acercamientos al mismo, debido a que emple6 la
reproduccion mecanica como técnica de trabajo estrechamente ligado al

“Assemblage” desde 1950 y llegé a realizar dibujos de idolos de la musica

como Nat King Cole y Harry the Hipster.

Collins, quien posefa una fuerte inclinacién hacia el surrealismo,
realizé entre 1953 y 1959, una serie de trabajos utilizando el comic como

recurso y collage como técnica.

“Carta Trampa™ (1959), trabajo en serie conformado por siete “casos”
de Collins, fue el resultado de una recoleccidn de varios capitulos de Dick

Tracy, los cuales recorté y pegd, conservando el tamafio de las tiras y

12 Simon Wilson, Op. cit., pag. 28
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de los inicios del movimiento pero si representa una contribuciéon al

fenémeno cultural de la época.

Excelentes representantes del Arte Pop trabajaron en la costa oeste,
tales como Billy Al Bensgton, Edward Ruscha, Wayne Thiebaud y Mel

Ramos.

El Pop desarrollado en Los Angeles tuvo algunas diferencias en
respecto al de Nueva York. Los artistas emplearon las premisas
caracteristicas del Pop, pero afiadieron aspectos correspondientes a la vision
de vida de la zona. Es asi como se encuentran algunos motivos diferentes,

como las obras cuyos temas son estaciones de servicios o motocicletas.

El estilo de vida en Los Angeles era apropiado para la expansion del
Pop, sus habitantes estaban inmersos en las celebridades y acontecimientos
de Hollywood, la filosofia “bear”, el movimiento Hippie, los surfistas, los
low-ridders'", los grupos y clubes ilegales de motociclistas (en su mayoria
Harley-Davidson) y el apogeo del “american way of life”. Asi mismo, estos

factores dieron vida propia al Pop que se desarrollé en esta zona:

"' Low-Ridders: personas que modifican y adornan los carros, normalmente modelos clasicos. A partir de
lose sesenta los low-ridders se convierten en un grupo de culto de la cultura urbana.
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“...los sorprendentes trabajos de pintura y elaboracién barroca

de las carrocerias llevados a cabo por los fanaticos del

automovil y las extrafias decoraciones realizadas por los surfers

californianos en sus tablas; (...) son ejemplos de un arte
folklorico industrial de gran impacto y brillo que ha dado el

tono a gran parte del arte Pop de la costa oeste...”'"?

Como precursores del Pop en la costa oeste de los EE.UU. son
reconocidos los artistas Wallace Berman y Jess Collins. Berman, no fue
artista Pop, pero tiene acercamientos al mismo, debido a que empleé la
reproduccion mecanica como técnica de trabajo estrechamente ligado al

“Assemblage” desde 1950 y llego a realizar dibujos de idolos de la musica

como Nat King Cole y Harry the Hipster.

Collins, quien poseia una fuerte inclinacion hacia el surrealismo,
realizé entre 1953 y 1959, una serie de trabajos utilizando el comic como

recurso y collage como técnica.

“Carta Trampa” (1959), trabajo en serie conformado por siete “casos”
de Collins, fue el resultado de una recoleccién de varios capitulos de Dick

Tracy, los cuales recorté y pegd, conservando el tamafio de las tiras y

12 Simon Wilson, Op. cit., pag. 28
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construyendo una secuencia original. El resultado final tuvo un caracter Pop

y surrealista a la vez.

Pero ya en los inicios de los afios sesenta el Pop en Los Angeles
estaba listo para salir al mundo, diversos artistas encontraron en este estilo la

forma de expresion ideal.

Parte de este exitoso florecimiento se debid a la influencia de los
artistas de Nueva York, ejercida a través de diferentes exposiciones que se

realizaron en la zona desde el principio de la gestacién del movimiento Pop.

Billy Al Bengstone, uno de los grandes artistas Pop en Los Angeles,
es especialmente conocido por sus serie de obras “chevron”, (figuras de dos
o tres barras en forma de “V” invertida) las cuales empez6 a presentar en
1960. En principio el uso emblematico del signo tuvo una utilidad de fondo

en sus trabajos, mas adelante se convierte en motivo y no en ambientacion.
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Su trabajo ha sido considerado crucial para el Pop en esta region
“..las pinturas de Billy Al Bengstone son el puente entre la brecha del

formalismo Californiano y el Pop Art...”'”

Sus obras se caracterizaron por encontrar y presentar con €xito, el
potencial estético de materiales de la industria. Es asi como realizo
importantes pinturas con placas, insignias, motos y partes de motos, ejemplo
de ello son “Birmingham Pequefia Arma 1” (1961) y “21 de Skinny” (1961).
(Las motocicletas pasaron a ser iconos propios del Pop en California).
También realizo trabajos con otros motivos, no industriales, como corazones

y arcoiris.

Edward Ruscha, se acerco al Pop en 1960, empezando a realizar
pinturas que presentaban imagenes comerciales, combinadas con palabras,
las cuales tienen un importante significado en su obra, puesto que pasan a

ser en algunos trabajos el tema en si.

Su trabajo Pop, bajo la dptica californiana, lo llevé a pintar por

primera vez estaciones de gasolina que pronto pasarian a ser un simbolo del

1% Nancy Marmer, Pop in California, Pop Art, Londres, 1970, pag. 148
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arte Pop de la costa oeste (Anexo 17). La relevancia del uso de este motivo,
como representacion de aspectos de la vida urbana, logré que se afirmase la
similitud con la actitud de los artistas en Nueva York “...la aceptacién de
aspectos del mundo que nadie antes habia considerado dentro de un contexto

de arte 3104

“26 Estaciones de Gasolina” (1962), fue su primer trabajo con
estaciones de servicio, las cuales son una serie de fotografias, que fueron
publicadas en un libro. La publicacién de una gran cantidad de estos libros,
lleva consigo una semejanza mds con el trabajo en Nueva York,
especificamente el de Warhol, pues esta edicién lleva inmerso un concepto
de reproduccion en serie y mecénica, con una intervencion artistica inicial al

hombre.

“Su combinacién basada en una imagen original de
signos y productos comerciales con una impecable
técnica de disefio que toma la publicidad convencional
para acercarlo al mds ‘puro’ Pop més que ningun otro

artista que trabajo en la costa oeste...”'%

'** Simon Wilson, Op. Cit., pag.30
'% Nancy Marmer, Op. Cit., pag 149
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Con el desarrollo paulatino del Pop en la costa oeste, siguieron
haciendo presencia otros artistas que demostraban con sus obras que este
movimiento era un reflejo de un momento histérico, donde los artistas
podian encontrarse con las masas y éstas, a la vez, identificarse con el

artista.

Wayne Thiebaud, se dio a conocer dentro del Pop especialmente por
sus obras que recreaban cafeterias, dulces, helados, tortas y pastelerias con
sus luces de neén (Anexo 18). Algunos ejemplos son: “Tortas de
Refrigerador” (1962), “Pasteles de Escaparate” (1963) y “Bastéon de

Caramelo” (1965).

Su presentacion de la obra, poseia las caracteristicas propias del Pop,
incluso llego a hacer repeticiones de series de pasteles, pinturas de labios y
maquinas de pimball. El trabajo de Thiebaud se distinguio
significativamente al otorgarles a sus elementos, de alguna forma ‘aislados’,
texturas y sombras, creando una ilusoria solidez e imagen sintética pero con

tercera dimension. Segtin el mismo Thiebaud expresé:
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“...pintura al Oleo gruesa, pegajosa, brillante, blanca
untada sobre un pastel pintado para ‘convertirse’ en algo
cubierto de escarcha o hielo. Se trata de jugar con la
realidad, de crear una ilusiéon que brote de una

exploracién de las tendencias de los materiales.”'"

Mel Ramos, de Sacramento, compartié junto con Thiebaud una
destacada posicion dentro del movimiento pop. “...Pocos artistas
consiguieron hacer alguna contribucién al movimiento si no pertenecieron a

la primera oleada...”'"’

Ramos compartia la misma técnica pictérica de Thiebaud, mas no
representaban los mismos temas. Se inicié en el Pop en 1962 elaborando
cuadros cuyos motivos eran (como en “Photo Ring” 1962) los super héroes
de los comics. Su evolucién lo llevo a alejarse de las tiras comicas y a
acercarse a sus caracteristicos trabajos inspirados en chicas pin-ups con los

cuales logra consagrarse.

“...como Lichtenstein, Ramos pinté personajes de tiras
comicas. (...) Batman, Superman (...) fueron algunos de

sus motivos. Mas sus temas favoritos en los cuales

1% Simon Wilson, Op. Cit., pag.32
' Edward Lucie-Smith, Op, cit., pag. 242
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extendio sus mejores esfuerzos, son, cualquier,

. r 1
voluptuosa y sexi heroina...”'®

Sus creaciones fueron rapidamente reconocidas y es asi como en
1963, Ramos participé en la exhibicion colectiva “Pop Goes the East” en el
Museo de Arte Contemporaneo de Houston. Mas tarde, en 1964, realizé su
primera exhibicién en la Galeria Bianchini de Nueva York, consoliddndo su
importancia dentro del movimiento Pop, con sus imagenes sensuales

derivadas de la publicidad.

Su iconografia Pop, basada en la combinacién de chicas pin-up con
marcas de productos conocidos, condujo a Ramos a ser reconocido como el
maximo exponente de la sensualidad en la costa Oeste y del uso de pin-up en

el movimiento Pop (Anexo 19).

“... jovenes damas son expuestas por Ramos a menudo
en situaciones sexuales bastante explicitas acompariadas
de apropriadas formas falicas de embalajes, mercaderias

: 109
de consumo o alimentos...”

' John Rublowsky, Op. Cit., pag. 171
' Simon Wilson, Op. Cit., pag.62
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Estos simbolos sexuales y comerciales varian en la obra de Ramos,

desde mazorcas de maiz, botellas de ketchup hasta tubos de pasta de dientes.

De esta forma, Ramos realizd6 diversas pinturas usando marcas
reconocidas por todo norteamericano como Coca-Cola, Colgate, Cormn
Flakes, Lucky Strike, queso Velveta, etc. Evidenciando la relacién entre la
publicidad y el pop; la intencién del mundo publicitario de captar la atencién
del consumidor, presentando imagenes “perfectas”, a través de diferentes

recursos, como las chicas pin-ups.

“...se liga sistematicamente el sexo con la publicidad —
figuras “clasicas” pin-up aparecen como medios
provocativos de publicidad, en manera claramente pop,

no mediante montaje fotografico, sino mediante
33110

exposiciones realistas...

En una siguiente etapa, Ramos contintia trabajando con las imigenes
pin-up, pero ya no junto a productos de consumo masivo, sino con animales,
acercandose asi a otra forma de sensualidad; como puede observar en las

obras “Hippopotamus” (Anexo 20) y “Ode to Ang”.

"'° Walter Biemel, Analisis filosoficos del arte presente, Buenos Aires, 1973, pag. 155
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(13

combina los pin-ups con animales y presenta los
efectos de la propaganda sin medios publicitarios. Esto es
menos que una referencia a mitos antiguos, sin duda
alguna referencia a lo animal en lo que se mueve este
mundo del pin-up, pero es también algo animal sin

sentido si por ello no ha de ponerse a la vista un rasgo

. » 111
hacia la perversion...”

Ramos es considerado uno de los mejores representantes del pop en
Los Angeles. Estd sumamente ligado con la sensualidad, gracias a su ingenio
ha logrado hacer de sus creaciones mas que objetos de sexualidad, obras de
arte, en las cuales no se remite exclusivamente a la exposicion de chicas pin-
ups, su obra lleva implicita una busqueda de la exposicién de lo real y
cotidiano agregando la fantasia que invoca el mundo publicitario
“...extremandamente agradable por lo que es: una pornografia ingeniosa,

atrayente, superficial y de muy buena calidad”'"?

La influencia desplegada a raiz de las exposiciones de los artistas de
Nueva York en la zona de la costa oeste, como la realizada en Julio de 1962

por la Ferus Gallery sobre la obra de Andy Warhol, (la cual provoco un

" Ibidem, pag. 158.
"2 Simon Wilson, Op. Cit., pag. 32
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anuncio del advenimiento del pop en Los Angeles)'”’, fue luego bilateral, al
organizarse exposiciones que presentaban tanto a los artistas de Nueva York

como a los de la costa Oeste.

Tal es el caso de la exposicion celebrada en septiembre de 1962, en el
Pasadena Art Museum, titulada “The New Painting of Common Objects” (la
Nueva Pintura de Objetos Comunes) que conté con muestras artisticas de

Lichtenstein, Dine, Warhol, Ruscha y Thiebaud, entre otros.

' Lucy Lippard, Op. Cit., pag. 158.
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CAPITULO 5

EUROPA Y EL POP ART

Pop Art Britanico

Para hacer mas clara la transicién y desarrollo de este singular arte, es
necesario hacer una division entre los precursores ingleses y los
norteamericanos. Hasta la fecha existen divergencias acerca del origen del
pop, una corriente ubica su nacimiento en Inglaterra y otra en EEUU. Si bien
ambos paises representan geograficamente valiosos puntos para el Pop art
comunmente se relaciona mas con el movimiento a EEUU, pues la ciudad de
Nueva York pasa a ser a partir de esta corriente la capital mundial del arte
moderno y la sociedad absorbe gran parte del simbolismo de la cultura pop

estadounidense.

En Inglaterra, se conoce el trabajo de Francis Bacon y Eduardo
Paolozzi los cuales realizaron obras que tendrian una gran influencia dentro

del Pop britanico.
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Francis Bacon, utilizé durante finales de los afios cuarenta, fotografias
que obtenia de los medios de comunicacién en sus obras, las cuales
cambiaba para darles un entorno completamente diferente dentro de sus
creaciones. También basaba sus pinturas en obras de arte del pasado y
sostenia la tesis de que la pintura debe hacer que la idea y la técnica sean
inseparables. Pero, segtin Simon Wilson en su libro “El Arte Pop” su aporte
al Pop en Inglaterra fue el haber influenciado a los artistas mas jovenes
ganandose su respeto, ya que poseia “...calidad dura e intransigente de su
arte y (...) su ofensiva positiva contra los patrones de gusto de ese

9114

tiempo... Esto hizo de Bacon una especie de figura paternal del Pop

inglés.

Por su parte Paolozzi tuvo un rol més protagénico en la evolucion del
arte Pop inglés ya que en sus obras e ideas se observaron caracteristicas que
fueron necesarias para que en Inglaterra se desarrollara este movimiento:
“...un serio gusto por la cultura popular, imégenes multi-evocativas y el

o . s r 11
sentimiento de interrelacionar a la tecnologia con el hombre...”'" |

''"* Simon Wilson, El Arte Pop, Barcelona, 1983, pag. 35
'"* Laurence Alloway, The development of British Pop, Pop Art, Londres, 1970, pag 36
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El realizaba sus creaciones desde un punto de vista muy personal con
objetos cotidianos y de desecho que encontraba déindoles una nueva
[19

disposicion ‘El arte es un método de desarmar el mundo y de

recomponerlo en el orden que se entienda’ dijo en 1997 Paolozzi...”'"®

En sus trabajos utilizé collages que elaboraba con recortes de revistas,
periodico e incluso imagenes de chicas pin-up, por lo que se les consideraba
antecedentes tempranos del pop en Gran Bretafia. Por ejemplo, en su collage
“Yo era el Juguete de un Hombre Rico” (Anexo 21) de 1947 se puede leer
la palabra “Pop”, ademas, contiene elementos de publicidad, una chica pin-
up, el logo y una botella de Coca-Cola. “...En uno de esos collages, en el
humo de un revélver se podia leer ‘Pop’. A mediados de los afios cincuenta

r . % - 1
desarrollé Paolozzi una caprichosa forma primitiva de ‘Pop art’...”""”

Las obras de Eduardo Paolozzi, al igual que lo que luego fue
denominado Pop, poseian caracteristicas propias de la cultura popular, o la
contracultura, rompiendo con esquemas academicistas y enfrentandose a los
grandes conocedores de Arte de ese momento y todos los pardmetros

establecidos en la cultura tradicional.

"% Elizabeth Weymann, “Paolozzi: Arte y Basura del siglo XX”, Daily Express (online), Londres 5/3/99
117
Idem.
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“... Como dice John Russel ‘el pop fue un movimiento
de resistencia: un comando sin clases que estuvo dirigido

contra el establishment en general y el arte del mismo en

- 118
particular’...”

Principales Exponentes

Una vez que Bacon y Paolozzi sentaron las bases, surge la corriente
Pop en Inglaterra. En ese entonces se forma el Independent Group (IG),
Grupo Independiente: un grupo de artistas e intelectuales que se reunian para
discutir los cambios culturales de la era de la tecnologia en su sociedad.
Entre los integrantes se encontraban Eduardo Paolozzi, Lawrence Alloway y
Richard Hamilton, este ultimo seria uno de los primeros en utilizar el

lenguaje del pop en sus creaciones.

Hamilton disefia en 1956 su primer collage Pop: “;Qué es lo que hace
que nuestros hogares sean tan diferentes y simpaticos?” (Anexo 22) lo

realizé para una exhibicion que organizo junto con integrantes del IG en

White Chapel Art Gallery de Londres.

'"® Simon Wilson, Op. Cit., pag 36
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En su trabajo Hamilton, combinaba las técnicas del pincel y el collage
fotografico, en ellas utilizaba una recoleccion de elementos que obtenia de la
publicidad en revistas y periddicos fotos de pin-ups, fotogramas de peliculas

ete.

Tuvo una fuerte influencia de Duchamp y el dadaismo y, us6 de
manera amplia el material proveniente de EEUU, pero en €l se observaba un
compromiso con la sociedad en la que vivia, por ello “... dificilmente podia
intercambiarse con un artista estadounidense (...) a gusto utiliza lo que el

ambiente del pop art le ofrece, sin identificarse con él ...”'""

Peter Blake es también un importante exponente del pop inglés, en
“...1959 comienza a hacer collage de posters, imagenes de estrellas, carteles,
portadas de discos etc...” " En él, se observa una cierta carga nostalgica,
ya que al igual que Bacon evoca obras del pasado para elaborar sus collage
“... muchas veces utiliza tarjetas del periodo victoriano y eduardino, junto a

fotos modernas de pin-ups...” *' (Anexo 23)

° Edward Lucy-Smith, El Arte Hoy, Madrid, 1976, pag. 247.
"2 La pagina web mas completa sobre el Pop art (www.document)
2! Edward Lucy Smith, Op. Cit., pag 251.

92



En el desarrollo del movimiento Pop en Gran Bretafia tuvo gran
influencia los cambios socio politicos de esa época. Los artistas ingleses
estaban comprometidos con esos cambio y sus obras servian de espejos
sociales, lo que les imprimi6é un toque mas romantico precisamente por el
hecho de tener un transfondo socioldgico y un componente politico. Los
artistas ingleses que se aproximaron al Pop lo hicieron bajo estas premisas
entre ellos figuran: David Hockney, Peter Phillips, Allen Jones y Anthony

Green.

Las diferencias sociales de EEUU e Inglaterra son las causas de la

disimilitud entre en las manifestaciones del pop inglés y norteamericano

“... El motivo es simple: la llegada de la prosperidad fue
mas imprevista y los ingleses tuvieron mas libertad que
conquistar (...) en Gran Bretafia las cosas son distintas.
En las imagenes usadas por los artistas pop hay un claro

sentido de liberacién y descubrimiento individual...”'*

122 1dem.
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Propagacion del Pop Art en Europa

Como ya se ha mencionado el Pop art es un estilo artistico ligado
intimamente con la cultura norteamericana. Sin embargo, artistas de otras
naciones se acoplaron a las técnicas y caracteristicas del pop, adaptandolas a

sus propias comunidades y vivencias.

Desde Europa se comenzé a observar el movimiento Pop
norteamericano y la revolucion cultural que éste implicaba, asi se hizo

posible la recoleccion de estas sefiales que provenian del otro lado del

océano.

Sin embargo, en Europa este tipo de arte tuvo una tendencia
heterogénea, aspectos iconograficos, técnicas formales y una variada calidad
que dependia de cada artista y pais donde se encontrara, siendo esto un

aspecto bastante caracteristico del Pop en el Viejo Continente.
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Francia e Italia

En la década de los sesenta nace en Francia el llamado “Nouveau
Realisme” , considerado un apéndice del Pop art. Su principal defensor y
exponente fue Pierre Restany quien formulaba las bases teoricas. Este
movimiento reunia a artistas de direccidn y antecedentes diferentes, pero que
coincidian en el tratamiento de sus obras con motivos propios del Pop, ya
que incluian temas como la cultura popular, objetos de desecho y del mundo

de la publicidad, tecnologia y figuras del espectaculo.

“...Se trata de un grupo de artistas, que segiin modos
diferentes pero no opuestos a los estadounidenses
reafirmaron la importancia de un figurativismo basado a
menudo en la aportacion de la fotografia (...) y sobre la
utilizacion de elementos semejantes a los del Pop

norteamericano ...” ¥

Entre los artistas mas destacados de esta corriente se encuentran:
Daniel Sporri (Anexo 24) y Martial Raysse (Anexo 25) quienes se basaron
en principios del dadaismo y del surrealismo para crear sus obras

imprimiéndoles un toque humoristico.

' Simon Wilson, Op. cit., pag 122.
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Tambien fueron exponentes del “Nouveau Realisme” Nikki de St
Phalle, Villegle, y Dufrene, estos ultimos utilizaban afiches y carteles rotos

para integrarlos a sus obras.

En Italia esta corriente tuvo su epicentro en Roma, probablemente
porque durante la época en que surgié y se manifesté el Pop art existian

lazos cercanos entre Roma y Nueva York.

En Pascali encontramos a una de las figuras més representativas del
Pop italiano, €l construia plantillas de animales en tela y las recortaba para
usarlas en sus cuadros asi, “...habia creado un género muy personal del Pop

art 5124

Otros artistas importantes fueron: Michelangelo Pistolleto (Anexo 26)
quien pintaba sobre superficies metélicas refrectantes, lo que integraba al
espectador en sus cuadros. Mimmo Rotella que utilizé una técnica llamada

“decollage” que consistia en utilizar carteles medio arrancados y unidos de

124 [dem.
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diversas maneras. Valerio Adami, fue uno de los artistas més personales en

Italia, ya que sus creaciones poseian un toque muy caracteristico.

(11

. su atmosfera recuerda el surrealismo, pero se
diferencia profundamente de €l por una técnica de
colores planos y contornos de figuras y objetos

cefiidos por una linea negra que procede del

lenguaje plastico del comic.” '%

Alemania y el Kitsch

Casi simultaneamente a las corrientes Pop en EEUU y Europa surge
en Alemania el Kitsch, “... formalidad aparentemente artistica (pseudo-
artistica), que sustituye una ausente forma formativa a través de estimulos
(alicientes) de la fantasia contenidistas (erdticos, politicos, religiosos,

. 2
sentimentales)” '*°

Sin embargo, kitsch, es una palabra alemana que no tiene una
traduccidn exacta al castellano que encierre por completo su significado. El

concepto se encuentra entre sinonimo de mal gusto y una suerte de

' Arte Abstracto y Arte Figurativo, Barcelona, 1973, pag 135.
12 Citado por Gillo Dorfles en Nuevos Ritos, Nuevos Mitos, Barcelona, 1969, pag. 182
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conformismo artistico. “...No es fendmeno denotativo semanticamente

. . e - 127
explicito; es un fendmeno connotativo intuitivo y sutil...”

El kitsch hace su aparicién en Europa y en el mundo occidental con la
Revolucidén industrial que despegd sus connotaciones de produccion hasta
alcanzar el plano cultural. “...Produccién de bienes de consumo, entonces,
pero tambien de imagenes, de objetos artisticos, en cuanto consumibles al

igual que cualquier otro producto.. e

Las masas campesinas que con la Revolucién industrial se trasladaron
a las ciudades se convirtieron en proletarios y pequefios burgueses. “...El

kitsch es creado para el hombre medio, el ciudadano de la prosperidad...” 129

Ahora el kitsch prolifera en las sociedades de masas, entre los
consumistas y los de fortuna reciente que con el cambio generacional fueron
perdiendo el gusto por el folclor enmarcado dentro del contexto campestre.
Por ello, las nuevas masas urbanas transformaron sus gustos y los adoptaron

a una cultura de consumo.

127 Abraham Moles, Kistch, El Arte de la felicidad, Barcelona, 1990, pag. 25
128 Gillo Dorfles, Nuevos Ritos, Nuevos Mitos, Barcelona, 1969, pag. 181
12 Abraham Moles, Op. Cit., pag 25.
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“...El kitsch es mas industrial y mas masivo que
artesanal y folclorico. Nada mas que algo llamativo, algo
lindo que en cualquier momento puede que sea
desechado por otro que este mas de moda o menos
gastado. Porque aunque el kistch traspasa tiempos,
formatos —puede surgir en cualquier soporte: pintura,
escultura, television, cine, musica o literatura -,
regimenes politicos y economicos, es indudable que los
periodos de prosperidad economica son mas fértiles que
la forzosa austeridad. Esta es la razon de que la
emergencia de la sociedad burguesa potenciara la

_y . 130
aparicion del kitsch...”

Ahora bien, este tipo de “producto cultural” pierde el caracter
artesanal que poseia el arte popular y se convierte en un producto de
consumo. Otra de sus caracteristicas son los objetos o mensajes unitarios que
alojan en ellos formas, colores y dimensiones calificables de kitsch, al igual
que los conjuntos que en su reunion logran el efecto buscado. También
rechaza las superficies limpias, cumpliendo con la “idea de la ornamentacion
a ultranza”, segin Moles, esquiva el blanco y el negro (prefiere las

tonalidades rojo, rosa, violeta y lila).

130 Oscar Contardo, Sabor a Kistch, El Universal (online), Mexico, 2/6/1999
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Asimismo, los materiales son frecuentemente disfrazados: cerdmica o
plasticos que simulan ser marmol, objetos de zinc que pasan por esculturas
de bronce. Tampoco esta en la naturaleza del kitsch mantener el tamafio
natural de lo representado, por el contrario existe una permanente tendencia

a la distorsion de los objetos en funcion de la decoracion.

El kitsch se ha mercadeado y distribuido a lo largo y ancho del globo
para convertirse en un producto, tal vez sea la caracteristica mas resaltante

del proceso de globalizacion que los mass media han desarrollado y

consolidado.

“Tal vez sea la globalizacion, la sobriedad pérdida, las riquezas
repentinas o la cultura de supermercado. El punto es que
colorinche, llamativo y curvilineo el kitsch ha echado raices, y a
nosotros no nos queda mas que darle la bienvenida y aprender a
través de €l — aunque sea por ensayo y error — qué es arte y queé

golosina para los sentidos...”"!

B! 1dem
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Capitulo 6

El Pop Art en Latinoamérica

La década de los sesenta fue una época de profundos cambios en
Latinoamérica. Tras la revoluciéon cubana, las ideologias izquierdistas
tomaron fuerza entre algunos sectores y diversos gobiernos trataron de
reprimir este tipo de ideas entre su poblacion. En muchos paises, como
Argentina o Brasil, se vivieron fuertes dictaduras que limitaron las libertades
civiles usando la represion y la violencia. En otros, en cambio, los sesenta

marcaron el inicio de una época de democracia, seria el caso de Venezuela.

Lo que si se puede afirmar de casi todas las regiones de
Latinoamérica, es que los sesenta fueron afios de gran auge cultural en donde
se crearon interesantes propuestas culturales y los artistas jovenes buscaron

nuevas formas de expresion tratando de hacer un arte mas participativo.

No es posible afirmar que existi6 un movimiento pop como tal en
Latinoamérica. Pero se dieron casos de artistas que experimentaron con
elementos del pop art aunque raramente se dedicaron, como es el caso de los
artistas ingleses o estadounidenses, a realizar trabajos que englobaban por

completo las caracteristicas del pop. Salvo algunas excepciones, los artistas
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latinoamericanos que realizaban obras de caracter pop no compartian las
ideas de los artistas estadounidenses, no realizaban obras que criticaban el
consumismo, usaban una estética pop para realizar critica social en torno a
las diferentes problematicas de cada pais, se trataba de un pop mas

intelectual.

En general, el pop art latinoamericano se mezclé con obras de tipo
performance, land art y collage, y estuvo englobado dentro de una fuerte
corriente figurativa de diferentes estilos que se dio en los sesenta. Muchos de
los artistas que participaron en un estilo pop lo hicieron solamente por una
etapa de sus carreras. Seria el caso de Rubens Gerchmand de Brasil, Osvaldo
Vitteri de Ecuador y de Omar Rayo y Santiago Cardenas de Colombia. Estos
artistas realizaron collages con objetos encontrados, obras que incluian o

hacian referencia a objetos banales.

(Por qué no existid realmente un movimiento pop importante en
Latinoamérica? El pop art esta principalmente ligado a la industralizacion y
sus consecuencias, como el consumismo, la aparicion de las nuevas
tecnologias y la influencia de los medios de comunicacion. Seria entonces

dificil una conexién real de los artistas latinoamericanos con el pop
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estadounidense si tenemos en cuenta que en Latinoamérica la
industralizacién apenas comenzaba, y en algunos casos incluso, era
inexistente. El consumismo y la fuerza de los medios de comunicacion que
se daba en Estados Unidos y Europa no tenian todavia cabida en

Latinoamérica.

Por lo tanto, los artistas latinoamericanos se enfocaban mas en su
propia realidad, es por ello que generaban obras de caracter critico con
respecto a la situacion politica y social que se estaba viviendo en los
diversos paises de America Latina. Ejemplo de ello es la obra del argentino
Antonio Berni Juanito en la Laguna (1974) donde el artista creo un collage
con objetos de deshecho junto con la imagen de Juanito, un nifio pobre. La
conexion de esta obra con el pop no es mas que estética (un collage de
objetos de consumo) ya que en cuanto a su significado se trata e una critica

social, como el propio artista explico.

“Una noche pasando por la miserable ciudad de
Juanito... descubri los diversos materiales que realmente
rodeaban a Juanito Laguna —maderas viejas, botellas

vacias, hierro, cajas de carton, planchas de madera etc.,
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estos materiales eran usados para construccién en

. . 1
ciudades como esta, hundidas en la pobreza.”'*

El arte de estilo pop permitia el uso de imagenes con las que el
publico general tenia una mayor conexion, se usaban personajes importantes
de cada pais, banderas o productos de consumo. El hecho de querer
acercarse a toda la sociedad funcionaba también como una critica a la visién
elitista del arte. En muchos casos los artistas trataban de hacer participar a
los espectadores en sus obras, especialmente en las instalaciones y
performances. La parodia, el juego, la ironia y el estilo kitsch fueron
caracteristicas constantes del pop latinoamericano, asi como el uso

metaforico de los objetos encontrados de los collage.

Existen varios paises donde se desarrolldé con méas fuerza una
tendencia pop durante los afios sesenta, se trata de Argentina y Brasil.
Colombia y Venezuela en menor medida. Curiosamente se trata de paises en

donde la industralizacion estaba mas avanzada.

¥ Edward Lucy-Smith, Latin American Art of the 20" Century, London, 1997, pag 140.
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Argentina

Los afios que siguieron al derrocamiento del peronismo en 1955
fueron de una gran inestabilidad politica en Argentina. De 1955 a 1963 se
sucedieron cinco presidentes de los cuales solamente uno fue electo
democraticamente: Arturo Frondizi, quien goberné de 1958 a 1962 y fue
derrocado tras un golpe militar. Cuando en 1963 se convocan nuevamente

elecciones Argentina elige como presidente a Arturo Illia quien gobernara

hasta 1966.

El gobierno de Illia estarda marcado por su interés en las prestaciones
sociales. Durante su mandato la educacion tuvo un peso significativo
pasando a suponer en 1965 el % 23 del presupuesto nacional. Illia
establecié también una politica de precios y de control de medicamentos e

impulsé una ley de salario minimo.

La segunda mitad de los afios sesenta, en cambio, estuvo marcada por

lo que se llamé la Revolucién Argentina, un periodo de gobiernos militares

que desemboco finalmente en 1973 con la vuelta al peronismo.
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La Revolucién Argentina comienza en 1966 al ser derrocado con un
golpe militar el presidente Arturo Illia provocado en parte por la dura
campafia de desprestigio del gobierno impulsada por sectores econdmicos.
Estos apodan al presidente Illia como “La Tortuga” caracterizando su

gestion como falta de energia.

Durante los afios de la Revolucion Argentina se vivié un clima de
represion y violencia; se prohibieron los partidos politicos, rigié casi de
forma permanente el estado de sitio y los derechos sociales y civiles se
vieron totalmente coartados. Durante la gestion del general Juan Carlos
Ongania dentro de la etapa de la Revolucion Argentina, se dio una marcada
intolerancia hacia las universidades que eran consideradas en ese momento
la cuna de la subversién y el comunismo. La represién y violencia contra
estudiantes y maestros universitarios desembocé en un exilio de mucho de

los intelectuales mas importantes del pafs.

En este clima de inestabilidad y de violencia surgieron diversos

grupos armados clandestinos como Ejercito Revolucionario del Pueblo,

Montoneros o Fuerzas Armadas Revolucionarias.
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A pesar de esta inestabilidad, los afios sesenta para Argentina fueron
una década de auge cultural y artistico. Durante estos afios se registra el
punto mas alto en el crecimiento de publicaciones editoriales y las revistas
de actualidad dedican espacios a las corrientes artisticas del momento asi
como a los happenings. Existe un notable florecimiento de grupos y

movimientos con inquietudes artisticas e intelectuales.

El Instituto de Torcuato di Tella en Buenos Aires, dirigido por Jorge
Romero Brest, serd un complejo generador de muchas manifestaciones
artisticas, eje de la experimentacion y la vanguardia argentina de la época.
Pero este Instituto no seré el unico espacio donde se promueve el arte pop;
en 1963, el arquitecto Cesar Jannelo profesor en la Facultad de Arquitectura
y Urbanismo, invita a Oscar Masotta, un importante critico de arte
argentino, a sumarse a su catedra para investigar aspectos tedricos del disefio
y la arquitectura. Juntos trabajaron en la fundacién del Centro Superior de
Arte de la Universidad de Buenos Aires donde se promovieron encuentros
entre artistas, arquitectos, lingiiistas y psicélogos en torno a temas

relacionados con el arte.
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En 1967 Masotta publicé EI Pop Art. En esta publicacién Masotta
analizaba diferentes aspectos del pop y los trabajos de la llamada segunda
ola de la escuela de Nueva York en donde incluia las obras de los artistas
argentinos Rubén Santontanin, Marta Minujin, Delia Puzzovio, Carlos
Squirru, Juan Stopani, Renart, Wells y Maza, todos residentes en Nueva

York en aquel momento.

Los origenes del pop argentino se dieron con la exposicion El
Hombre Antes del Hombre, realizada en la Galeria Florida en 1962 y que
estuvo auspiciada por el Museo de Arte Moderno de Buenos Aires con Jorge
Glusberg como director, asi como por el departamento de Artes Visuales del
Instituto Torcuato di Tella. En esta exposicion participaron Marta Minujin y

Delia Puzzovio dos de las artistas pop mas representativas de Argentina.

Puzzovio formaba parte del grupo los Papas del Pop en el que también
se incluian otros artistas como Edgardo Giménez, Susana Salgado, Carlos
Squirru, Delia Cancela y Pablo Mesejian. Todos estos artistas realizaban
obras con objetos que exageraban las proporciones reales. Salgado, por
ejemplo, creaba girasoles gigantes con vinilos y Giménez insectos enormes

de papel mache. Algunos de ellos trabajan también con objetos de desecho,
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como Puzzovio, que usaba en sus obras los yesos que recogia de los

hospitales.

El disefio de interiores y de moda también fue impregnado por la
corriente pop, los artistas y criticos decoraban sus casas con muebles pop. La
pareja de artistas Carlos Squirru y Delia Puzzovio, por ejemplo, decidieron
convertir su casa en una obra de arte y decoraron su apartamento con
paredes de piel de leopardo, espejos barrocos, almohadas en el suelo y
alfombras de pieles de animales, creando un espacio que mezclaba la moda

con el lujo decadente.

El Instituto Torcuato di Tella fue el motor de la vanguardia artistica
argentina hasta 1970, afio en que tuvo que cerrar sus puertas por falta de
fondos. Al mismo tiempo el régimen militar en el pais se fue endureciendo
cada vez mds y acabé con la efervescencia artistica que se habia dado

durante los afos sesenta.
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Marta Minujin

Marta Minujin es probablemente la artista pop maés internacional del
arte latinoamericano. Nacida en Buenos Aires en 1943, comenzd sus
estudios en la Escuela Nacional de Bellas Artes pero decidié dejar la escuela
de arte para dedicarse a crear obras mas vanguardistas, que incluyesen la

participacion del espectador.

En 1961 recibié una beca y fue a Paris a vivir, donde se vincul con
artistas del Noveau Realisme, informalistas y de otras corrientes como Niki
de Saint-Phalle, Jean Tinguely, Christo y Rauschenberg. En Francia es
donde empez6 a gestar sus primeras obras realizadas con desechos, como
colchones, y realizo sus primeros performances, conectandose con las ideas

de un arte fuera de los circuitos de la comercializacién.

En 1966 le otorgaron la beca Guggenheim por lo que fue a Nueva
York donde entré en contacto con la vanguardia estadounidense. Se interesé
en esta etapa por la influencia de los medios de comunicacién y estudié las
teorias de Marshall McLuhan realizando diversos happenings conectados

con estas ideas. En 1968 fue profesora de New York University de la
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materia de nuevos medios junto con Robert Rauschenberg, La Monte Young
y Steve Paxton, entre otros artistas. Durante los préximos diez afios Marta

Minujin vivi6 entre Argentina y Nueva York.

Entre sus obras mas ligadas al pop destacan la estructura La
Menesunda (Anexo 28) de 1965 realizada en colaboracién con Ruben
Santantonin, Leopoldo Maler, Pablo Suarez, David Lamelas y Rodolfo
Prayon. La idea era crear un espacio que estimulara los sentidos de los
visitantes, para lo que Minujin usé diferentes elementos de la vida urbana
como luces de nedn, televisiones y pasillos estrechos con olor a comida frita.
El espacio también incluia habitaciones donde los espectadores se iban
encontrando con diferentes situaciones como una pareja en una cama y dos
personas maquilléndose una a la otra. La idea de usar elementos de la vida
urbana y los medios de comunicacién son caracteristicas que unian este tipo

de obras con el pop.

El Batacazo, presentado en la galeria Bianchini de Nueva York en
1966, con caracteristicas parecidas a La Menesunda, creada con espacios de
elementos urbanos y opresivos, también tenia como objetivo atacar los

sentidos de los visitantes.
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Varios de los monumentos efimeros que Minujin creé estaban
realizados a base de objetos de consumo como el caso del Obelisco de Pan
Dulce (1980) (Anexo 29). Se trataba de una réplica del obelisco de la
Avenida de Mayo en Buenos Aires de 32 metros recubierto por 10,000

paquetes de pan dulce. Los paquetes de pan fueron distribuidos entre los

espectadores.

Ademds de los elementos banales, como el uso de un producto de
consumo, esta obra encierra tambien una critica social, el obelisco en
posicion vertical simboliza el poder, al deshacerlo hasta llegar a una
posicion horizontal a traves de regalar comida implica una critica social a los

poderes establecidos.'*’

Minujin realizé una obra usando uno de los iconos mas conocidos de
Argentina: Carlos Gardel. Para la bienal de Medellin en 1981 creé una
réplica de Gardel de 17 metros de altura a base de algodén. Mientras la
escultura era alzada parejas de bailarines bailaban tangos de Gardel. La

escultura fue quemada después para simbolizar el accidente aéreo que acabé

'3 Jacqueline Barnitz, Twentieth Century Art of Latin America, Texas, 2001, pag 255.
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con la vida del cantante cuando iba a aterrizar en Medellin para dar un

concierto.

Marta Minujin tenia su vision particular de lo que era el pop art.

“arte popular, un arte que el mundo entero puede

. o - 134
entender, un arte feliz, un arte divertido, comico”.

A pesar de esta afirmacion las obras de Marta Minujin eran
comicas y populares en apariencia pero tenian siempre un trasfondo
critico que no podia ser tan facilmente entendido por todo el mundo

como ella proponia.

Brasil

Comenzando desde 1945 y hasta 1964 Brasil gozé de un
periodo de democracia estable. El gobierno de Juscelino Kubitschek
(1954 — 1961) estuvo caracterizado por su programa desarrollista, se
dio un empujén a la industrializacién, siendo el proyecto mas

ambicioso de Kubitschek el proyecto de la ciudad de Brasilia. Los

"** Jacqueline Barnitz, Op. Cit. Pag. 253.
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arquitectos Lucio Costa (1902 — 1998) y Oscar Niemeyer (1907)
quienes, junto con Le Corbusier habian introducido la arquitectura
moderna en Brasil veinte afios antes, ejecutaron los disefios en un plan

de renovacién que se extendié también a otras dreas de la cultura.

Pero la democracia acabo tras los gobiernos del populista Janio
Quadros (1961) y el izquierdista Joao Goulart quien sufrié un golpe
de estado militar tras mostrarse en una reunién obrera. Ya
anteriormente Goulart habia sido duramente criticado por su simpatia
hacia el gobierno de Fidel Castro. En ese momento tomé el mando el
jefe de estado mayor del ejército, el general Humberto Castelo
Branco, y se sucederan los militares en el poder hasta 1985. Castelo
Blanco comenzé una era autoritaria en donde se redujeron las
libertades civiles y aument6 el poder del gobierno. Econdémicamente,

sin embargo, se dio un alto desarrollo.

A pesar de la privacion de libertades, los afios sesenta fueron en
Brasil una década prolifica en cuanto a las artes visuales, la musica,
con el movimiento denominado tropicalismo creado por Caetano

Veloso, Gilberto Gil y Gal Costa, el teatro, con el dramaturgo José
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Celso Martinez, el cine liderado por el Novo Cinema brasilefio y la

literatura.

Durante los afios cincuenta predominaron en Brasil el arte
concreto y el arte geométrico abstracto, en la década de los sesenta
disminuyé la presencia de la abstracciéon pero todavia siguid
conservando su fuerza. En la sexta Bienal de Sao Paulo en 1963, por
ejemplo, las obras de artistas abstractos como Flavio Shiro, Antonio
Bandeira, Ibere Camargo y Manabu Mabe siguieron estando

presentes.

La llegada de la corriente de la Nueva Figuracion, que en Brasil
englobé la vuelta a un arte figurativo y que incluia también los artistas
que trabajaron en el pop, se dio a principios de los sesenta.
Comenzando en 1963, se realizaron en Rio de Janeiro diversas
exposiciones de artistas extranjeros que trabajan obras figurativas, es
el caso de Otra Figuracion, llevada a cabo en la galeria Bonino. Al
afio siguiente la galeria Relevo organizé la exposicion Nova

Figuracao da Escola de Paris (Nueva Figuracién en la Escuela de

Paris).
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En Sao Paulo la primera exposicion de este tipo, titulada
Phases, fue realizada en el Museo de Arte Contemporaneo de la
Universidad de Sao Paulo (MAC-USP). La iniciativa fue llevada a
cabo por el director del museo Walter Zanini y se presentaron mas de

200 obras de 50 artistas.

La bienal de Sao Paulo fue otra via por la que se introdujo el
arte extranjero de la nueva figuracién en Brasil, pero no fue hasta la
novena edicion de la Bienal, en 1967, que se dio una preponderante
representacion de exposiciones neofigurativas. Durante esta edicion
el arte pop fue la corriente representada por parte de EEUU. Bajo el
titulo Environment USA: 1957-1967 se presentaron las obras de Jasper
Johns, Rauschenberg, Lichtenstein, Claes Oldenburg y Andy Warhol,

entre ofros.

En Brasil, el impulso de las tendencias pop fue liderado por el
artista Wesley Duke Lee. En el libro Historia Geral da Arte no Brasil
(Historial General de Arte de Brasil), escrito por Walter Zanini, Duke

Lee es mencionado como uno de los artistas pioneros del pop art en
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Brasil. Zanini también menciona en su libro como parte de los artistas
que experimentaron con tendencias pop a Nelson Leirner, Avatar
Morais, Maria do Carmo Secco, Antonio Dias, Wanda Pimentel,

Carlos Zilio, Antonio Manuel, Barrio, Ivald Granato y otros.

La mayoria de los artista brasilefios involucrados en el pop art
trataron de aclarar su independencia en referencia a las creaciones
extranjeras. Gerchman, por ejemplo, menciond este punto en el

periodico de Rio de Janeiro O Jornal en 1966:

“Es hora de que acabemos con la idea de que hemos sido
influenciados por el pop art estadounidense. Algunos de
los artistas pop de EEUU como Larry Rivers, Jasper Johns
y Claes Oldenburg, son importantes para nosotros, puesto
que ellos nos revelaron el uso potencial de nuevos
materiales y temas; sin embargo su influencia ha sido
individual, no nos han influenciado como grupo o escuela.
Yo he estado en Nueva York y he visto el ‘pop’ que se esta

haciendo alla. Pienso que es pobre e incluso decadente”.”’

Existia entre los artistas y criticos una preocupacion por crear

un arte pop que reflejase caracteristicas especificamente brasilefias y

135 VVAA, 1963 Aproximacoes do Espiritu pop 1968, Sao Paulo, 2003, pag 158.
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que no fuese concebido como una copia del pop estadounidense. Una
de las diferencias entre el pop estadounidense y el brasilefio es la
frialdad a la hora de manipular las imégenes que los estadounidenses
y que especialmente Andy Warhol realizaba. Los artistas como
Claudio Tosi, Rubens Gerchman o Antonio Dias en vez de trabajar
con imagenes alegéricas frias realizaban representaciones barrocas y
apasionadas de la vida diaria en las metropolis de Brasil y la situacion

politica del pais.

En 1966 en Rio de Janeiro se formo el grupo Neo-Realista en el
cual estaban integrados Antonio Dias, Pedro Escosteguy, Carlos
Vergara, Rubens Gerchman y Roberto Magalhaes. Su idea era buscar
nuevas formas de comunicacion con el publico a partir del uso de un
lenguaje neo-figurativo. Estas ideas fueron expuestas en las obras
presentadas en la exposicion PARE inaugurada en Abril de 1966 en la

Galeria G-4.

El critico Mario Schenberg escribi6 sobre la muestra:
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“probablemente el grupo mas expresivo actualmente en
el movimiento artistico brasilefio (...) las obras tienen
una repercusion internacional pero constituyen una

contribuciéon genuinamente brasilefia al movimiento del
1” 136

nuevo realismo en genera

En 1967, 13 artistas y criticos se unieron junto con Antonio
Dias, Gerchman y Escosteguy para firmar la Declaracao de principios
bdsicos da vanguardi (Declaracion de los principios basicos de la
vanguardia). Entre los multiples principios que expresaban en la
declaracion destacaban la idea de escoger un lenguaje que tuviera
consonancia con el desarrollo de nuevos eventos, la integracion de
actividades creativas dentro de la comunidad y el descubrimiento de

nuevos medios.

Paralelamente al grupo Neo-Realista de Rio de Janeiro, en Sao
Paulo se formé el Grupo Rex. Este grupo, creado en 1966, estaba
integrado por Geraldo de Barros, Wesley Duke Lee, Nelson Leirner,
Carlos Fajardo, Frederico Nasser y Jose Resende. Estos artistas

abrieron su propio espacio de exposiciones: Rex Gallery & Sons y

BSYVAA, Op. cit. pag 161.
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publicaron cinco ediciones de una revista: Rex Time, en donde ellos

mismos escribian articulos o invitaban a otras artistas a escribir.

La galeria estaba basada en la autosuficiencia econdémica, un
porcentaje de las ventas de la galeria Rex se destinaban al
mantenimiento del local, la realizacion de exposiciones de los artistas
del grupo o artistas invitados, organizacion de conferencias y la

impresion de literatura de referencia.

Durante el Unico afio que la galeria permanecio abierta se
realizaron diversas actividades, entre ellas la presentacion de una serie
de documentales sobre el pop art producido por el cineasta
estadounidense Lane Slate. Entre las exposiciones destacan Flash
Back con los propios artistas del grupo o Descoberta da America
(Descubrimiento de America) una exposicién creada para mostrar los
paralelismos entre los artistas Neo-dada, pop y los de la Nueva

Figuracion.

Entre las instituciones que ofrecieron un gran apoyo al

movimiento pop destacan El Museo de Arte Contemporaneo de la
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Universidad de Sao Paulo (MAC-USP), que tuvo un rol muy
significativo en la promocion de artistas emergente brasilefios durante

los afios sesenta y setenta y el Museo de Arte Moderno de Rio de

Janeiro (MAM-RI).

Cuando en 1963 se fundo6 MAC-USP, se crearon dos bienales:
Jovem Desenho Nacional (Dibujo Joven Brasilefio) y Jovem Gravura
Nacional (Grabado Joven Nacional). Wesley Duke Lee fue el primer
premiado de la primera edicion de la bienal de grabado en 1964. En
1967 MAC-USP reemplazé ambas bienales por una exposicion anual
que fue denominada Jovem Arte Contemporanea (Joven Arte

Contemporaneo). La serie de exposiciones se dejo de realizar en 1974.

El MAM-RJ, por su lado, realizd en 1965 la exposicion
colectiva mas importante desde el comienzo del regimen militar en
Brasil: Opiniao 65, en donde participan entre muchos otros artistas
Antonio Dias, Roberto Magalhaes y Rubens Gerchman. Esta
exposicion fue considerada como la prueba del resurgimiento de la

figuracion entre las nuevas generaciones.
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Gracias a la buena aceptacion de la critica y del publico que
tuvo Opiniao 65, el MAM-RJ decidi6 repetir la experiencia con
Opiniao 66 extendiendo la invitacién a un grupo mas amplio de
artistas que representaran las corrientes internacionales de la
vanguardia. Al contrario que la edicién anterior, en Opiniao 66 se dio

mas peso a los artistas extranjeros, 25 artistas de los 47 eran europeos.

Como una respuesta a Opiniao 65 se realizé6 en Sao Paulo
Propostas 65. Organizada por Waldemar Cordeiro, la idea era
identificar los diferentes tipos de realismo que se practicaban en Brasil
desde 1963. Los 48 artistas participantes provenian tanto de Sao Paulo
como de Rio de Janeiro, se trataba de artistas neo figurativos como
Antonio Dias, Nelson Leirner, Wesley Duke Lee entre otros, asi como

algunos artistas concretos como Abraham Palatnik o Luiz Sacilotto.

Propostas 66, organizada tambien por Waldemar Cordeiro, se
realizé con la idea de profundizar mas en los conceptos que fueron
introducidos el afio anterior. Se llevaron a cabo diversas mesas de
debate y se tocaron temas como el concepto del arte dentro la

situacién histérica que Brasil estaba viviendo en ese momento, las
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vanguardias y la organizacion de la cultura en Brasil, la situacion de la
vanguardia brasilefia etc. Entre los temas que mds profundamente se
abordaron destacan la importancia de la plasmacion de la realidad del
pais dentro creacion en las vanguardias artisticas y la importancia de

la participacion activa del espectador en las obras de arte.

En diciembre de 1968 el gobierno militar aprob6 el decreto
institucional numero cinco. Este decreto, que promovia la censura,
signific el final de muchas de estas actividades que se llevaban a

cabo con la idea de impulsar las vanguardias artisticas del momento.

Nelson Leirner

Nelson Leirner nacié en Sao Paulo en 1932. Sus padres,
inmigrantes polacos judios, estaban muy involucrados en la escena del
arte de la ciudad. Su madre, Felicia Leirner, ya en su madurez decidié
dedicarse a la escultura y fue, hasta los ochenta, una figura importante
dentro de los circuitos artisticos de la ciudad. Isai Leirner, por otro

lado, fue parte de la junta directiva del Museo de Arte Moderno de
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Sao Paulo y participé activamente en la organizacion de la Bienal de

Sao Paulo.

Los padres de Nelson Leirner decidieron enviar a su hijo a
estudiar a EEUU. Curso sus estudios en el instituto Milford de
Connecticut tras lo cual se matriculé en la universidad Lowell de
Massachussets con la idea de estudiar ingenieria textil y hacerse cargo

del negocio familiar. No finalizé sus estudios de ingenieria.

A su regreso a Brasil en 1953, Leirner comenzo a interesarse
por el mundo del arte. En un primer momento cont6 con la ayuda de
sus padres quienes a través de sus contactos le consiguieron su
primera exposicion individual en la galeria Sao Luiz. Leirner, se dio
en cuenta de como a traves de influencias se podia manejar la carrera
de un artista y comenzé su actitud critica hacia el sistema de

comercializacion del arte.

A finales de los cincuenta experimentd con pintura para coches
que después de aplicar quemaba. Se trataba de obras dentro del

informalismo abstracto. A principios de los sesenta empezd a
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introducir otros elementos en las obras como pedazos de papel,

creando collages.

En 1965 realizo una exposicion individual en la galeria Atrium.
En las obras presentadas en esta muestra se vio un cambio en su
estilo; comenzo a realizar piezas usando objetos encontrados como en
Mapa, una pintura en la tapa de una lata de agua, o Ensamblaje Mona
Lisa donde Leirner usa la cara de plastico de un mono. El uso de esta

cara de mono se ira repitiendo en diversas obras a lo largo de su

carrera (Anexo 30).

En Escovas Fundo branco y Escovas Fundo Negro el artista
utiliza la serializacion modular conectandose con el pop
estadounidense. Durante esta época de mediados de los sesenta,
Leirner usa tambien materiales industriales como trampas de ratones,
aluminio, espejos etc. Los modulos que realiza en estas obras son
idénticos a excepcion de uno, lo que le da un aspecto ludico a las
obras. Dentro de esta experiencia de juego destaca la obra You
Belong II (1964) donde el espectador se refleja en un espejo

haciéndolo parte de la obra.

125



En 1967 Nelson Leirner presenté en la galeria Seta de Sao
Paulo su nueva serie de obras Homenaje a Fontana. Se trataba de
obras multiples de lona con diferentes cierres medio abiertos imitando
las obras de Lucio Fontana. Leiner conviertié las obras de fisuras
poéticas de Fontana en un objeto industrial que ademas era creado en

serie.

En 1971 Leirner realizé otra serie de multiples, esta vez se
trataba de obras con objetos industriales como bombillas, cristales,
tubos de ensayo... que el artista juntaba creando un cubo. La serie se
tituld Multiplos ao Cubo (Miltiplos en cubo). De nuevo Leirner juega
con la desacreditacion del arte al tratarse de obras que puedes

realizarse por cualquier persona.

Leirner realizé también durante los sesenta diversos happenings
como Bandeiras na praca (Banderas en la plaza), en donde colgaron
en medio de una plaza de Sao Paulo varias banderas brasilefias,
algunas con la imagen de la virgen de Fatima y otras con los logos de

equipos de futbol, simbolos muy importantes en la cultura brasilefia.
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El performance terminé al llegar la policia, multar al artista y
confiscar las banderas. Cuando Leirner realizé el mismo performance
en Rio de Janeiro se convirtié en un acto festivo en donde participaron

diversos artistas que trajeron sus propias banderas.

El uso de imagenes relacionadas con la cultura brasilefia como
la bandera, figuras religiosas y el futbol serd constante a lo largo de su
carrera artistica, asi como la utilizacién de obras famosas de la historia
del arte como el Urinario de Marchel Duchamp en Sotheby’s (2002)
(Anexo 31) o la Ultima Cena de Da Vinci en Santa Ceia (1990). Pero
también apareceran imagenes de la cultura de consumo
estadounidense como las latas de Coca-Cola en Projeto Care 1997-
1999 y Micky Mouse. En todos los casos se trata de obras con una

gran carga de ironia y critica social.

Colombia

Tras el gobierno del general Rojas Pinilla de 1953 a 1957, el

cual estuvo caracterizado por la represion, la violencia y la falta de
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libertades, el partido liberal y el conservador se unieron para crear el

Frente Nacional.

El temor a que el regimen de Rojas Pinilla se convirti€ése en una
dictadura popular hizo que el dirigente del partido liberal, Alberto
Lleras Camargo y el conservador, Laureano Gomez, firmaran en 1956
el pacto de Benidorm para crear el Frente Nacional. Su idea fue
formar un Unico partido politico que se turnara en la presidencia y

compartiese los diferentes puestos burocraticos.

Comenzando desde 1958, y hasta 1976, el Frente Nacional
gobern6 en Colombia, lo que marco el fin de la violencia bipartidista
que habia aquejado a la sociedad colombiana durante mas de un
siglo. Pero los problemas sociales, econdmicos y politicos siguieron
estando presentes. El inconformismo a estos problemas, sumado a las
ideologias izquierdistas que se estaban dando en Latinoamérica dieron
origen a la aparicion de nuevos grupos guerrilleros; en 1964 se formé
las Fuerzas Armadas Revolucionarias de Colombia (FARC), en 1965
el Ejército de Liberacion Nacional (ENL) y en 1967 Ejército Popular

de Liberacion (EPL).
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Estos grupos armados comenzaron a tener cada vez mas
influencia sobre la poblacion campesina lo que provocd que el estado
colombiano desarrollase diferentes métodos, en su mayoria violentos,
para acabar con ellos. Desgraciadamente a dia de hoy estas guerrillas

y la violencia siguen siendo parte de la actualidad colombiana.

En cuanto al ambito cultural, los afios sesenta fueron clave para
el desarrollo de Colombia, fue en esta época cuando se publico Cien
Afios de Soledad de Gabriel Garcia Marquez y se fundo el Museo de

Arte Moderno.

Respecto a las tendencias artisticas, se dio en Colombia un gran
auge del arte figurativo, pero a diferencia de Argentina y Brasil no se
trataba de un arte conceptual, sino mas bien de un arte figurativo de

caracter mas conservador.

Dentro de este figurativismo existieron dos tendencias fuertes,
una, que comenzod a mediados de los cincuenta y que estaba

caracterizada por la distorsion, se trataba de las obras que Fernando
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Botero y Enrique Grau estaban realizando, y por otro lado otra
tendencia que aparecio alrededor de 1968 y que se enfocaba en el
clasicismo y el foto-realismo con artistas como Luis Caballero, Dario

Morales y Juan Antonio Roda, entre otros.

Se dio también una tercera tendencia figurativa, no tan fuerte,
de caracteristicas pop. El vocabulario que los artistas pop colombianos
usaban en sus obras provenia de imagenes locales, a diferencia del
pop estadounidense que se basaba en objetos de consumo. Las
versiones pop colombianas se dieron tanto en Bogotd con artistas
como Beatriz Gonzélez, y en Cali, con Hernando Tejada. Ambos

artistas realizaban obras usando muebles como base.

Beatriz Gonzalez

Beatriz Gonzalez nacié en Bucaramanga en 1936. Estudié
Bellas Artes con Juan Antonio Roda en la Universidad de los Andes e
hizo un curso de grabado en la Academia Van Beeldende Kunsten de

la ciudad de Rotterdam.
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Su primera exposicion individual la realiz6 en 1964 en el
Museo de Arte Moderno de Bogota. En esta muestra presentd obras
inspiradas en La Encajera del pintor holandés Jan Vermeer. Se trataba
de variaciones del cuadro con formas planas y colores vivos sobre

diferentes objetos, como la tapa abierta de una cesta de coser,

En 1965 gan6 el Segundo Premio Especial de pintura del Salon
de Artistas Nacionales con dos versiones de Los Suicidas de Sisga,
estas obras estaban realizadas a partir de fotografia y prensa. La
historia de los Suicidas de Sisga fue muy conocida en Colombia ya

que fue ampliamente difundida por los medios de comunicacion.

La artista usa muebles como base de sus obras. Siguiendo una
tradicion colombiana que se daba entre la clase media a principios del
siglo XX, Gonzalez decora los muebles con pinturas. La artista
transtiere a camas, mesas de noche y otros muebles, las imagenes de
obras de artistas importantes de la historia del arte asi como imagenes
de sucesos de la historia contemporanea sacadas de fotografias
aparecidas en la prensa. Los dibujos son planos, asemejandose a las

obras mecéanicamente reproducidas de Andy Warhol. La artista usaba
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técnicas artesanales y en muchas ocasiones inventaba nuevos métodos
para poder transferir las imagenes a los objetos que eran de superficies

no comunes.

Beatriz Gonzélez realiza también diversas piezas con versiones
de obras maestras de artistas como Picasso. Leonardo Da Vinci,

Rafael, Ingres, Boticelli... (Anexo 32)

Durante los afios ochenta la obra de Beatriz Gonzalez se centrd
mas en los sucesos y personajes del pais, realizando piezas con
imégenes de los presidentes colombianos como en Plumario
Colombiano, Los Papagayos (Anexo 33) y Sr. Presidente que honor
estar con usted en este momento histérico. Creé también piezas con
representaciones de la muerte del narcotraficante Gonzalo Rodriguez
Gacha (Retratos Mudos), retratos de futbolistas, soldados y familias
de clase alta. La artista se acerca de esta manera de forma irénica a la

realidad social de Colombia.
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Beatriz Gonzdlez integra en sus obras temas y motivos
regionales dentro de una estética contemporanea e internacional como

es el pop art. Marta Traba dijo de su obra:

“Lo mas valioso del trabajo de Beatriz Gonzalez es que
consigna hacer de sus obras una unidad de sentido que
sin moverse de lo regional es capaz de transferir lo
regional como una vivencia donde se expresan

concepciones humanas y estéticas extremadamente

amplias y complejas.”'*’

Venezuela

El 23 de enero de 1958 marca el fin de la dictadura perejimenista y se
da paso a la implantacién de un régimen democratico. Venezuela, comienza

asi, una nueva etapa en su historia, tanto politico como social.

Los primeros afios de la democracia venezolana estuvieron
caracterizados por el Pacto de punto Fijo, una especie de contrato en el que

los partidos politicos de mayor poder establecen “las reglas del juego.”"*® El

137

"** Definido por Miriam Kornbilith “...Se trata de las reglas que definen el 4mbito de accioén del Estado, las
relaciones entre éste, la sociedad, las asociaciones colectivas y el individuo; las relaciones entre el Estado y
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31 de octubre de 1958 lo partidos AD, COPEI y URD firman el mencionado
convenio en el cual quedaban establecidas las funciones de los principales

actores politicos y sociales del pais.

“..el Estado satisfacia las demandas de varios
sectores sociales mediante participaciones de una
economia en expansién (...) mientras los ciudadanos por
su parte (y los grupos de intereses cruciales) accedian a
apoyar el régimen democrético y a respetar las reglas del
juego.”"?’
En 1959, con el gobierno de Rémulo Betancourt, comienza

oficialmente la democracia en Venezuela, siendo el primer presidente electo

tras el derrocamiento de Marcos Pérez Jiménez en enero de 1958.

Su objetivo primordial era la estabilidad del nuevo régimen, en el
plano politico el “Pacto de Punto Fijo” fue la herramienta principal para
lograrlo, aunque éste excluia al partido Comunista, el cual desde la
oposicion, discrepd con el Gobierno de Betancourt “...Lo que en realidad se

cuestionaba era la legitimidad de la nueva forma de gobierno...”'*

el sector privado local y extranjero; reglas que caracterizan las relaciones al interior de cada uno de estos
agentes...”

"% Jennifer McCoy, Venezuela ; Crisis De Confianza?, Venezuela: Domacracia bajo presién, Caracas,
1993, pag. 16

"% Jorge A. Giordani C., Planificacién, Ideologia y Estado : El caso de Venezuela, Valencia, 1993, pag.
129
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Asi el partido comunista y los sectores que renunciaron al Gobierno
junto a la aparicién del MIR (Movimiento de Izquierda Revolucionario)'*!,

formaron una fuerte oposicién al recién creado Gobierno.

De esta manera, comienzan a ocurrir una serie de acontecimientos que
marcaron, durante principios de los afios sesenta, una etapa de violencia

politica en la historia de Venezuela.

Los primeros brotes violentos surgen en agosto de 1959 cuando una

manifestacién de trabajadores se enfrenta a la policia de Caracas.

A partir de ese momento se incrementan las actividades
antigubernamentales, huelgas generales, paros, manifestaciones, atentados

contra el Presidente Betancourt'*?

, intentos de golpes de Estado y la
formacion del grupo guerrillero FALN (Fuerzas Armadas de Liberacion

Nacional) fueron las caracteristicas del clima de tension politica que se vivia

en la Venezuela de la década de 1960.

“'E1 MIR surge luego de una division del partido Accién Democrética en agosto de 1960.
2 E]124 de Jjunio de 1960 Betancourt sufre un atentado durante el desfile en conmemoracién de la Batalla

de Carabobo. El Gobierno culpa al dictador dominicano Trujillo y presenta una denuncia en su contraen la
ONU.
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Como respuesta a toda esta oposicion Romulo Betancourt suspende
las garantias constitucionales y, “...anuncia que ‘ha terminado la era de la
condescendencia’...”'* Las garantias estuvieron suspendidas
aproximadamente la mitad del tiempo que dur6 el Gobierno de Betancourt.
Paralelamente los canales de participacion popular se vieron restringidos y
aumento el uso de la violencia, por parte del Gobierno, para disuadir a la

oposicion, lo que generd una gran represion en el pais.

Se inicia, en contra de lo que se esperaba, un gobierno conservador
donde las politicas aplicadas eran tradicionales: el Estado tomé un
importante papel dentro de todos los sectores sociales del pais, promovié las
inversiones intensivas en “...educacion, seguridad social, vivienda, servicios
publicos y dotaciones infraestructurales para las capas mas desfavorecidas
de la poblacién...”'** lo que convirti6 al Estado venezolano en un mecanismo
clientelar y paternalista que utilizé estos llamados planes de asistencia social

como forma de conciliacién.'*

"> Germén Carrera Damas, Una Naci6n llamada Venezuela, Caracas, 1997, pag. 188
e Enrique Baloyra, Iberoamerica en los afios 80, Madrid, 1982, pag. 170
'** Germén Carrera Damas, Op. cit., pag. 188
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En lo que se refiere a politica exterior, se apoyo a los regimenes
democraticos del continente y en consecuencia se desaprobaron las

dictaduras.

Betancourt resolvié no tener relacién con ninguna dictadura, para
reafirmar el caracter democratico de su Gobierno, ejemplo de esto es que el
12 de junio de 1959 Venezuela rompe relaciones con el Gobiemo de
Republica Dominicana presidido por el General Trujillo y luego, el 11 de
noviembre de 1961 se rompen las relaciones con Cuba en contra del régimen
Castrista, lo cual originé diversas manifestaciones de protesta por parte de la

oposicion.

Estos hechos, unidos a la lucha por mantener el orden social,
generaron una gran represion en contra de las guerrillas nacionales y los
grupos opositores al Gobierno de Betancourt lo que desencadend una

especie de violencia institucionalizada.

Como en el resto de Latino América los ideales revolucionarios de
corte marxista del Che Guevara y la Revolucién Cubana tuvieron un fuerte

impacto en la juventud. Por este motivo estos afios estuvieron marcados por
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la efervescencia de la guerrilla urbana y la aparicion de grupos intelectuales
con fuertes ideales de libertad que reaccionaban en contra de la violencia

que se vivia en Venezuela.

La oposicion del Gobierno al régimen cubano le hizo perder mucho
prestigio entre los sectores progresistas de su partido y, pese a que aprobd un
proyecto de reforma agraria y cred la Corporacion Venezolana de Petroleo,
la estructura de la tierra no sufrid grandes cambios y las politicas
paternalistas del Estado controlaban todo lo que se referia a los planes

sociales y econdmicos que se pusieron en marcha.

Esto provocd violentas reacciones, incluso dentro de Accion
Democratica, donde un grupo de dirigentes juveniles se separaron para
fundar el MIR (Movimiento de Izquierda Revolucionario). El presidente lo

declar ilegal, al igual que al Partido Comunista.

Son los militantes de estos dos partidos los que se retiran a la Sierra de
Bachiller para conformar los grupos guerrilleros de la época como Bandera
Roja, Fuerzas Armadas Revolucionarias y su correlato en el movimiento

estudiantil UJR (Union de Jovenes Revolucionarios).
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En octubre de 1960 la detencion de dirigentes del MIR ocasiona
grandes disturbios en Caracas y los estudiantes se atrincheran en el edificio

de la Universidad Central.

De esta forma el movimiento guerrillero urbano quedaria amparado,
con el visto bueno de los rectores, por la autonomia de las diversas
universidades nacionales, en especial de la Universidad Central de

Venezuela.

Como consecuencia logica, se produjeron numerosas intervenciones

del ejército en la universidad, que le restaron al presidente mucho prestigio.

Estas intervenciones continuaron y se acentuaron durante los
Gobierno de Ratl Leoni (1964-1969) y el de Rafael Caldera (1969-1974),
siendo durante el periodo de este tltimo (1970) cuando llegan a un punto
culminante: la UCV es allanada y ocupada por el ejéreito y la policia,

ocasionando el cierre parcial de esta institucion hasta 1972.
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Estos gobiernos también continiian la lucha contra la guerrilla armada
en el pais, al igual que las politicas econdmicas y sociales siguen su rumbo
bajo las mismas bases de paternalismo clientelar del Estado distribuidor de

la renta petrolera.

Durante los afios setenta, la falta de interés del pueblo y los errores
cometidos por la insurgencia armada, se logra desmantelar a los grupos
armados'*® para alcanzar, finalmente, el consenso planteado a principios de

los afios sesenta cuando comenzoé la democracia en Venezuela.

“En sintesis, el sistema sociopolitico venezolano,
conformado a partir de un pacto suscrito entre las élites
con mayor capacidad politica, supo combinar la represién
con mecanismos clientelares macrosociales, politicas
publicas de contenido social y el mantenimiento de
ingresos decorosos para las clase medias, todo ello,
gracias a los recursos provenientes del petréleo en
funcion de la estabilizacién de la democracia...”'*’

El Techo de la Bellena. La Creatividad exploto en las artes

La década de los sesenta en Venezuela enmarcaba un contexto

cultural complejo, se iniciaba el sistema democratico, se enfrentaban las

1% Jorge A. Giordani C., Op., cit., pag. 132

" Enrique Baloyra, Op. cit., pag. 170
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guerrillas y el gobierno ejercia una fuerte presion autoritaria. Paralelamente
Venezuela estaba inmersa en los cambios del mundo, ante una naciente
sociedad de consumo, el crecimiento del poder de los medios, la revolucién
cubana y sus ideales, la guerra de los norteamericanos contra el comunismo,

etc.

Tales acontecimientos historicos influyeron sobre el arte en Venezuela
produciéndose una ruptura de esquemas, constituyendo para la
intelectualidad venezolana una gran oportunidad de ser idealista. La
violencia que caracterizo a los afios sesenta sirvié para condimentar las ideas

revolucionarias y libres de los jovenes venezolanos.

Es asi como el movimiento vanguardista de los sesenta en Venezuela:
El Techo de la Ballena, es representaciéon de su cultura, pero a su vez la

ataca y la confronta, en la busqueda del rompimiento con el academicismo y

(3

el costumbrismo, “...Era una época en la que se buscaba — mas alla del

costumbrismo- la identidad nacional...”'*®

' Maruja Dagnino, Arte que reinventa la tradicién, E/ Universal, Caracas, 20/11/99, pag. 4-3
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A finales de la década de los cincuenta e inicio de los sesenta el
mundo artistico venezolano se encontraba en un sostenido debate, las
tendencias geométricas estaban siendo remplazadas por lo abstracto e
informal “...con la influencia del acontecer plasticos internacional, basado en
la experimentacion con la materia, las texturas y los objetos.”'* Asi en
Venezuela se inician cambios, plasticos y se visualiza, entre otros aspectos,

la introduccion de las técnicas del collage.

El Techo de la Ballena llevd a las artes hacia la tendencia del
informalismo. Para Federica Palomero, en su texto realizado a propésito de
la exposicion “La Década Prodigiosa. El Arte Venezolano en los afios
Sesenta”, realizada en 1995, existe un evidente parentesco del arte

Venezolano de los sesenta con el Informalismo.

“...El informalismo constituye una liberacién y una
rebeldia, una reivindicacién apasionada de la expresion
individual frente a las presiones de la sociedad. Y en
Venezuela se produce en un momento de extremas
tensiones, esperanzas y desilusiones...”"*°

' La estética del objeto en la Galeria de Arte Nacional, E/ Nacional, Caracas, 9/4/99, pag. C-4

"* Ignacio E. Oberto, Los Beats, su cultura y El Techo de la Ballena, revisitados, £/ Universal, Caracas,
17/02/96, pag. 4-2
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El Techo de la Ballena fue pues un movimiento artistico que poseia
indiscutibles caracteristicas revolucionarias que pretendié cambiar la
concepcidn del arte y de vida, que respondié tanto a ideales internacionales

como a la realidad nacional.

El Techo de la Ballena fue “...El que fuera uno do los movimientos

renovadores de nuestra conciencia artistica durante la segunda mitad del

2151

siglo... y segun Gabriel Morera, artista pléstico perteneciente al

¢

movimiento “..el grupo intelectual que estremecié los cimientos de la

cultura Venezolana en los 60.”!%?

Aspectos que alcanzaron a través de
exposiciones, novelas, poemas, fotografias y hasta panfletos impregnados

con su espiritu, el cual segiin Morera:

“Fue  muy ferviente. Sin ser marxistas
desafidbamos a la burguesia. Nos opusimos a todo el arte

conformista. Tanto, que llegamos a tirarle piedras al
Museo de Bellas Artes.”'™

El Techo de la Ballena fue un movimiento vanguardista agresivo,

porque respondia a los animos nacionales, porque la agresividad fue su via

"' Agustin Martinez, El Techo de la Ballena, Caracas, 1978, pag. 7

152 Maria Jests Montes, Gabriel Morera, el mago de los ensamblajes, E/ Nacional, Caracas, 14/5/98, pag.
B-12
153 Rubén Wisitzki, La Ballena rompié el techo, E/ Nacional, Caracas, 4/2/98, pag. C-3

143



para conquistar su lucha. El critico uruguayo Angel Rama escribié acerca

del movimiento:

“..De los numerosos movimientos artisticos
venezolanos que confieren su particular nota tumultuosa

a la década de los sesenta en Caracas, hubo uno que se

distinguié por su violencia su espiritu anarquico, su

voluntaria agresividad publica, haciendo de la

provocacion un instrumento de investigacion humana.

Fue el que libérrimamente se autodenomind El techo de

la Ballena.”!™*

Libros (poesias y narrativas), exposiciones, revistas, catalogos y
fotografias fueron creados e inspirados bajo el Techo de la Ballena.
Amparados bajo este techo trabajaron entre otras personalidades: Carlos
Contramaestre, Edmundo Aray, Salvador Garmendia, Gabriel Morera, Pedro

Bricefio, Caupolican Ovalles, Adriano Gonzélez Leon, Juan Calzadilla,

Jacobo Borges, Francisco Pérez Perdomo y Daniel Gonzalez.

Muchas de sus creaciones presentaron un interés politico, lo cual es
claramente racional, teniendo en cuenta que Venezuela vivia un intenso
cambio politico hacia un nuevo régimen de gobierno y las artes no podian

aislarse de su contexto.

'** Salvador Garmendia, En la prictica, la conducta del escritor venezolano jamas fue esquiva a las
responsabilidades politicas, E/ Nacional, Caracas, 25/12/96, pag. C-1
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“...Establecer una frontera entre lo cursi y lo
pavoso, sin que el ridiculo intervenga, es una empresa
bastante problematica. (...) en ningin momento hemos
pretendido establecerla; suponemos que en habla popular
ambos términos han llegado a ensamblarse de manera
sutil. Sabemos, sin embargo, que hay cosas y personas —

inevitablemente cursis que alcanzan la categoria de lo

pavoso...'"!

Causando ya cierto revuelo en la sociedad caraquefia, durante 1962
dos hechos fueron cruciales para el movimiento, dejandolos como
indiscutibles simbolos de El Techo de la Ballena, estos fueron la publicacién
del poema “;Duerme usted, sefior Presidente?” de Caupolican Ovalles, con

prologo de Adriano Gonzalez Leén y el “Homenaje a la Necrofilia”.

“¢(Duerme usted, sefior Presidente?”, desaté fuertes consecuencias
politicas, pues bruscamente atacaba a Rémulo Betancourt, es por ello, que
buscan encarcelar a su autor y al prologuista. Ovalles no se encontraba en el

pais pero Adriano Gonzélez Leodn si fue a dar a la prision.

El 2 de Noviembre de 1962, Carlos Contramaestre y el grupo

ballenero inauguran: “Homenaje a la Necrofilia”, era una exposicién de

'S A Coletazos y Mordiscos, EI Nacional, Caracas, 4/2/98, pag. C-6
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obras de Carlos Contramaestre realizadas con desechos, tripas, cames y

huesos de res.

La exposicion presentaba, entre otras cosas, cuerpos y visceras de
reses colgadas, pudriéndose ante los ojos del espectador. El catilogo de la
muestra poseia textos necrdfilicos de Alfred Jarry y Krafft Ebbing y
fotografias relacionadas con la necrofilia, una de ellas, titulada “El artista en
su taller” mostraba a Carlos Contramaestre inclinado sobre una mesa de un
matadero eligiendo las piezas de sus obras. Entre los titulos de las creaciones
de la muestra se encontraban: “Ereccion ante un entierro”, “Beso negro”,
“Estudio para verdugo y perro”, “Flora cadavérica” y “Lamedores de

placenta.”

La respuesta y el repudio de diversos sectores no se hicieron esperar,
la sociedad tradicional caraquefia estaba espantada ante este acto
desfachatado, mas la exposicion fue clausurada por el Ministerio de Sanidad
por razones “sanitarias” y no por las autoridades policiales como
consecuencia de la censura gubernamental. Entre otras opiniones que
surgieron a raiz de esta exposicion, el 16 de noviembre el diario E1 Mundo

con relacion a esta muestra y a su catdlogo publicé: “...Aberraciones
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pornograficas en la Universidad. Folletos con anormalidades y aberraciones
sexuales se publican en imprenta universitaria con anuencia del rector De

o il
Venanzi...”

Los Balleneros ganaban una batalla, consiguieron la respuesta
esperada. Sexo y muerte fueron utiles herramientas para confrontar a la

sociedad “conservadora y mediocre” que los balleneros disponian denunciar.

Este acto, revelo, con desenfado, ante todo su publico y ante todo
aquél que oy6 sobre €l, las intenciones de protesta de La Ballena “...marc¢ el
apice del movimiento, su mas pleno ejercicio de la provocacién porque
obtuvo la anhelada respuesta por parte de los indignados burgueses

caraquefios a quienes iba dirigida la muestra...”'®®

Su cargo perseguia ademas, encarar a los diferentes sectores de la
sociedad con la realidad que diariamente se vivia en el pais, el grupo
ballenero mas cercano a los ideales de la guerrilla que a los de la politica

estatal, denunciaban la opresion que el gobierno de Betancourt ejercia.

e Ignacio E. Oberto, Los Beats, su cultura y El Techo de la Ballena, revisitados, E/ Universal, Caracas,
17/02/96, pag. 4-1

' Agustin Martinez, Op. Cit., pag. 12
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“...Contramaestre proponia, méas que un ademan
iracundo y exhibicionista, una respuesta cargada de
sangrienta ironia, un muy real y cotidiano ejercicio de
brutalidad y represién armada, que la policia del régimen
ejercia descaradamente en las calles...”!®*
A estos dos grandes escdndalos de la vanguardia venezolana le

siguieron el trabajo continuo de los artistas pertenecientes al grupo, siendo

hasta 1964 cuando se produce otra arremetida contra el status quo.

Los miembros de El Techo de la Ballena publican en el periddico
“Clarin” (dirigido por José Vicente Rangel y Luis Miquilena) diversos textos
del grupo surrealista de Paris, que denunciaban al cristianismo como un
sistema de servidumbre del espiritu. Como respuesta “...Cuarenta y nueve
instituciones religiosas dieron rienda suelta a su indignacién (...) Los

franceses publican una declaracién de solidaridad con la Ballena...”'’

Las posiciones de los balleneros estuvieron expuestas en sus
creaciones, en novelas como “Pais Portatil”, “Dia de Ceniza” o “Doble

Fondo” y en sus manifiestos publicados en Rayado sobre el Techo. En ellos

'* Salvador Garmendia, En la practica, la conducta del escritor venezolano jamas fue esquiva a las
responsabilidades politcas, £/ Nacional, Caracas, 25/12/96, pag. C-1
'** Juan Antonio Vasco, Op. Cit., pag. 27
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quedo expuesto su inclinacién hacia la busqueda de un profundo cambio en

el panorama nacional y la lucha que llevaba la guerrilla:

“...El Techo de la Ballena cree necesario ratificar
su militancia en una peripecia donde el artista y el
hombre se jueguen su destino hasta el fin. Si para ello ha
sido necesario rastrear en las basuras, ello no es sino
consecuencia de utilizar los materiales que un medio
ambiente, expresado en términos de Democracia
constitucional nos ofrece...De alli los desplazamientos de
la Ballena. Como los hombres que a esta hora se juegan a
fusilazo limpio en la sierra, nosotros insistimos en
jugarnos nuestra existencia de escritores y artistas a
coletazos y mordiscos”. (Rayado sobre el Techo, N 2
mayo de 1961)"%

La actividad frecuente de la Ballena llegé hasta 1966 (y desde 1964

no se present6 ninguin gran alboroto nacional) cuando realizan la clausura de

su galeria con una exposicién titulada “La Ballena cierra el Techo”, mas

tarde se van diluyendo sus précticas, sus integrantes se fueron dispersando y

la guerrilla en Venezuela estaba practicamente extinta, es asi como puede

decirse que El Techo de la Ballena deja verse hasta 1968.

166

A Coletazos y Mordiscos, E/ Nacional, Caracas, 4/2/98, pag. C-6
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El Grupo Sardio constituy6 de cierta forma un antecesor de El Techo
de la Ballena, puesto que varios de los integrantes de la revista Sardio

pasaron a escribir dentro del grupo ballenero.

Desde 1958 hasta 1961 se publicaron ocho niimeros de Sardio, el
grupo se disolvié a consecuencia de los problemas ideolégicos que se les
fueron presentando entre dos polos: el de los adecos y el de los comunistas.
Su Gltima aparicién en mayo del 61 daba la entrada a El Techo de la
Ballena, “...publica un pre-manifiesto de la Ballena, animal que ya cumple

tres meses de edad bajo su Techo, inaugurado en marzo...”'™

El Techo de la Ballena, agrupaba ademds de algunos de los escritores
de Sardio a nuevos intelectuales y artistas que entraban a la escena nacional
y lograron conformar el mas impactante movimiento cultural que se habia

dado en Venezuela.

El Techo de la Ballena aglutinaba a representantes de diferentes artes,

a diferencia de Sardio, no se trataba solamente de exponer las ideas a través

'35 Juan Antonio Vasco, Introduccién a El Techo de la Ballena, Valencia, 1971k, pag. 16
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de las palabras, fue un complejo movimiento que tomé diferentes lenguajes
para expresarse, llegandose hasta la representacion de espectaculos o

exposiciones similares a los Happenings.

“Sardio habia sido homogénea en cuanto al oficio,
como cosa de escritores, pero ideolégicamente fue
heterogénea. La Ballena, al revés, tiene una ideologia
homogénea que agrupa oficios heterogéneos: escritores,
poetas, pintores, fotégrafos...”"

Carlos Contramaestre, médico de profesion, uno de los padres del

movimiento y a quien se le debe el nombre del mismo, fue sin duda piedra

1

angular del grupo. “....Carlos interpreté hasta el fondo las claves de su

tiempo de furia y regocijos. Para nosotros €l fue padre y ofensor de su

tiempo...”"’

Contramaestre fue parte primordial en la concepcién de los ideales del

movimiento, sus posiciones artisticas y la vias necesarias para conseguirlas.

“..para iniciar el mas desenfadado, revelador y
magico movimiento intelectual con que haya contado
este pais. En tiempo de guerrillas, Contramaestre
enguerrillo el pais, lo sacé de su letargo provinciano y

'*% Juan Antonio Vasco, Op. Cit., pag. 17

"7 Salvador Garmendia, Carlos El Cazador, E/ Universal, Caracas, 20/11/99, pag. 4-3
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proyecto el aire beatnik del momento hacia una
trascendencia universal...”'>®

La Ballena, nado sobre escandalos

El Techo de la Ballena, nace para el publico en marzo de 1961, al
celebrarse en un garaje de una casa en El Conde, la exposicién “Para
restituir el Magma” y al presentar también el primer niimero de “Rayado

sobre el Techo”, que seria el 6rgano escrito de expresién del movimiento.

“Ese intento de recuperar la materia y la vida que
en ella queda impresa, estara en la obra de Cruxent, de
Contramaestre, de Borges, (...) Serd también la que
movilizard la escritura de Edmundo Aray, de Adriano
Gonzidlez Leén y en forma casi paradigmatica la
construccion narrativa de Salvador Garmendia...”"*’

Tres meses después de su fundacion organizan el “Homenaje a la

3% &

Cursileria” “...en el cual se realizaba un balance desfachatado y audaz de la

literatura nacional...”'®, con este acto, la Ballena arremete contra

muchisimos escritores nacionales, contra la farsa cultural que a juicio de los

balleneros reinaba en Venezuela, para esta ocasion escribieron:

1*® Mary Ferrero, La Mérida de Carlos Contramaestre, E/ Universal, Caracas, 12/1 1/97, pag. 4-4
"> Agustin Martinez, Op. Cit., pag. 20
' Rubén Wisotzki, La Ballena rompié el Techo, El Nacional, Caracas, 4/2/98, pag. C-3
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Para la exposicion “La Ballena cierra el Techo” que ya enmarcaba el
inicio del fin de un ciclo publican un poema de Juan Antonio Vasco'®’
“Prohibido Pasar”, que expresaba la tristeza del momento. Pero la Ballena
dejé como legado muchas obras en diferentes expresiones artisticas y el
sentido de libertad, al menos en sus integrantes como afirman Gabriel
Morera y Pedro Bricefio, este tltimo quien expreso “cargo el sentido de que
la libertad es lo uinico absoluto en el arte” (en entrevista de El Nacional ante

la interrogante sobre qué la habia quedado de El Techo de la Ballena)'®®

PROHIBIDO PASAR (fragmento)

No se puede pasar por aqui no hay puerta, no hay llave no hay nada
mds que la roca y la baba y no hay nada que hacer.

Y no hay mads que signos y simbolos y ceros y caries y cdscaras y

cofres y corcho y curias y culpas y no hay nada que hacer...

'” Juan Antonio Vasco, escritor argentine que residencio en Venezuela por mas de diez anos y compartio
ideales con El techo de la Ballena
168
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Vanguardia en los Sesenta

Las creaciones y logros de El Techo de la Ballena estaban inspirados,
como ellos mismos expusieron en el nimero tres de Rayado, en el nuevo
régimen democratico. Claro estd, que se diferenciaron en cuanto a la

posicion pacifista de unos y la agresividad de los otros.

Durante los afios cincuenta y sesenta, aparecen en Estados Unidos,
como parte de una etapa de transicion el movimiento Beat, los Hippies y el
Pop Art, sin estar directamente relacionado el Pop con los ideales de estos
movimientos se vieron enriquecidos con sus propuestas artisticas; en
Venezuela los balleneros significaron un complejo movimiento que sumaba

arte y concepcion de vida.

Los balleneros presentaron la sociedad como la observaron, en el
trabajo de Daniel Gonzilez, puede considerarse que comparte este
sentimiento, pues muestra en sus fotografias la realidad venezolana, tal cual
es, aunque ella puede ser “fea y cruda” pues se apega al resultado de la
industrializacion y de la democracia. Es asi como por ejemplo fotografia la

entrada de una casa que posee un anuncio que raza: “Se aplican inyecciones
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Y sueros. Se preparan Caddveres”. Utilizando las imagenes de la vida
cotidiana del venezolano su obra representd una diferencia en el arte

nacional convencional.

“...Esos elementos disonantes seran recogidos por
los textos y exposiciones de El Techo de la Ballena, tal
como se producen en la vida cotidiana, con aceptacién
franca de su feismo (a la manera pop) intentando
compaginarlos en estructuras artisticas que reflejan la
variedad y contradiccién de la realidad urbana...”*
Es un hecho que Daniel Gonzalez compartia la filosofia beat, incluso
a principios de los sesenta en una visita al City Lights Books en San

Francisco, el artista plastico invité a Allen Ginsberg a visitar Venezuela y le

presento algunas de las publicaciones de El Techo de la Ballena.

Los balleneros pretendian impulsar un profundo cambio al irritar a la
sociedad burguesa. “Homenaje a la cursileria” y “Homenaje a la Necrofilia”
fueron en definitiva grandes logros para este equipo, que incesantemente
perseguia distinguirse de lo comun y hacer despertar en la poblacién a través

del caracter insurrecional de sus acciones publicas el sentido de lucha y la

3 Agustin Martinez, Op., cit., pag. 23
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necesidad de un arte comprometido, aspecto que ya estaba presente en la

literatura nacional.

“En general, a los escritores venezolanos de los
aflos sesenta, el llamado al compromiso del escritor con
la sociedad y su tiempo no les tomé desprevenidos y en
todo caso vino a proporcionarles un basamento teérico
prometedor, por su cardcter irreverente y novedoso...”**

La obra de El Techo de la Ballena, un poco dad4, un poco surrealista,
un tanto beat y otro tanto Pop, capt6 la totalidad urbana reflejando la
realidad de la ciudad que estaba creciendo desmesuradamente sin orden, con

muchas imagenes desagradables.

“...Aquella era una calle de aspecto ruinoso, cuyas
edificaciones, mucho tiempo atras, habian sido victimas
de algiin abominable asalto y, finalmente, ocupadas por
una horda de traficantes y de todo género de personajes
heterogéneos y hostiles. Las fachadas habian podido
mantener alguna apariencia de ancianidad ofendida,
algtin resto de esplendor de vajilla descalabrada, mientras
que hacia adentro la carcoma, la lepra en la madera y los
muros empapelados, la corrupciéon de toda la materia
escamoteada por el estuco y la tapiceria, el 6leo y el
mosaico ofendidos por la grasa, habfan aniquilado ya
toda memoria y una vida anterior...”

(Salvador Garmendia. Dia de Ceniza. Fragmento)

34 Salvador Garmendia, En la practica, la conducta del escritor venezolano jamas fue esquiva a las
responsabilidades politicas, E/ Nacional, Caracas, 25/12/96, pag. C-1
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Marisol Escobar

Marisol Escobar, una de las artistas pop mas conocidad
internacionalmente, nacié en Paris en 1930. Hija de padres venezolanos, a lo
largo de su vida vivio en Europa, Estados Unidos y Venezuela. Estudié en la
Escuela de Bellas Artes de Paris, the Art Students League de Nueva York y

New York School of Social Research.

Principalmente desarrollé su arte en Nueva York, donde muy pronto
sus esculturas fueron reconocidos por su especial estilo figurativo “...que
reiteraban el anonimato y soledad del individuo asi como la vida
contemporanea anodina, plana y comun a través de los artefactos de uso

cotidiano...”'®’

Algunos intelectuales y artistas la llamaron “The Latin Garbo” y fue
una de las pocas mujeres involucrada con el movimiento y la cultura Pop.
Como visitante y colaboradora de Factory participé como protagonista en
peliculas de Andy Warhol. Fue especialmente durante los afios sesenta

cuando la obra de Marisol recibié la influencia del pop de Warhol vy

'*° Diez imagines imprescindibles del arte venezolano del siglo XX, El Nacional, Caracas, 21/01/00, pag.

c-3
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Lichtenstein, creando algunas de sus obras mas famosas como The Party
(Anexo 34), una instalacion realizada en Sydney, en Manis Gallery, donde
se mostraba un grupo de esculturas de figuras a tamafio real que evocaban
una reunion de la élite social, una de ellas tenia la cara de la propia artista.
Era muy comun que Marisol incluyese en sus esculturas los retratos de

figuras publicas, miembros de su familia y amigos.

Sus esculturas, hechas con madera y materiales sintéticos, estaban
inspiradas en figuras humanas y utilizando en algunos casos el assemblage
como técnica. Entre otros de sus primeros trabajos Pop se encuentran: John

Wayne, The Kennedy Family y William King.

Actualmente algunos escritores y criticos no coinciden en ubicar sus
obras dentro del estilo Pop, pero es en hecho que Marisol, (artisticamente
decidi6 usar sélo su primer nombre), se involucrd con todo lo que significé
el Pop en Nueva York.

“...Recuerda el curador independiente, Miguel Miguel, que la

primera exposicion de la galeria Leo Castelli de Nueva York

(1958), espacio desde donde se alzaron nombres histéricos de

los 60, reunia a tres autores: Jasper Johns, Robert Rauschenberg
y Marisol...”""

170 1dem
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Capitulo 7

Conclusiones

La época de los aflos sesenta fue un periodo de importantes cambios
sociales. Las luchas por la igualdad entre hombres y mujeres, asi como las
presiones para acabar con las injusticias hacia las minorias, marcaron la

pauta para la creacion de sociedades mas igualitarias.

De la misma forma, en el mundo del arte, tras un periodo enfocado en
el expresionismo abstracto, se da una bésqueda hacia formas de expresion
entendibles por un publico méas amplio, un publico que quizas no tuviese una
base de conocimiento artistico. Es por eso que los artistas buscan en su
propio entorno, y sumergidos en una nueva era de consumo y de fuerte
poder de los medios de comunicacién, comienzan a usar ese lenguaje urbano

y consumista que les rodea, en un principio, entendible por todos.

Pasamos de una abstraccion de carécter serio, muy ligada a las ideas

existencialistas (tengamos en cuenta la Depresion y la Segunda Guerra

Mundial como el momento histérico del expresionismo abstracto) al
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nacimiento del Pop art, un estilo lleno de humor, ironia, colores

provocativos, gusto Kitsch y acusado en sus origenes de superficialidad.

El Pop art era la corriente perfecta para su época, porque enmarcaba
las ideas optimistas del momento a través de sus formas féciles, y mostraba
con sus imagenes la era de las nuevas tecnologias, los grandes

supermercados y la television.

Todo esto era perfectamente cierto en cuanto a EEUU, que vivia un
momento de gran auge econdmico, pero no era el caso en Latinoamérica,
donde los problemas socio politicos ahogaban a la poblacion y ni el
consumismo, ni las nuevas tecnologias eran lo suficientemente fuertes

todavia dentro de la sociedad.

El Pop art llegé a Latinoamérica, pero se traté sobre todo de una
influencia formal. El Pop latinoamericano formé parte de la fuerte corriente
figurativa que se gener¢ durante la época, compartiendo protagonismo con
otras tendencias como el nuevo realismo, el expresionismo o el foto-
realismo. Pero no se generé como un movimiento independiente fuerte. A

pesar de que incluso diferentes artistas latinoamericanos formaron parte del
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pop estadounidense como en el caso de Marta Minujin y Marisol, quienes

estuvieron directamente relacionadas con Andy Warhol en Nueva York.

Una de las caracteristicas principales del pop latinoamericano, y otra
prueba mas de la estrecha relacion entre el momento histérico y el arte, es la
critica social que se escondia tras las obras. Los artistas latinoamericanos
pop usaban objetos de consumo o de desecho, pero simpre habia una ironica

critica de transfondo, con humor pop, pero critica en fin.

A pesar de tratarse de una corriente originalmente estadounidense los
artistas latinoamericanos se encargaron siempre de incluir sus marcas de
identidad a través de sus propios iconos: virgenes, santos, banderas de cada
pais, el fatbol... y otros temas especificamente regionales fueron usados en
las obras pop de América Latina. El pop latinoamericano se alejo también
de la frialdad distante del pop estadounidense para crear obras mas

metaféricas, de formas barrocas y de contenido mas intelectual.

Hoy en dia seguimos viviendo en una era cada dia mas consumista y
que sigue estando dirigida, en parte, por los medios de comunicacion.

Existen ademés varias similitudes histdricas entre la época en que vivieron
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los artistas creadores del pop y ésta que estamos viviendo ahora, con las
ideologias izquierdistas resurgiendo Latinomérica y la guerra de Irak,
rechazada por diversos sectores dentro de Estados Unidos, pero sigue
consumiendo vidas cada dia. Quizas es por ello que el Pop no ha dejado de

existir.

Tanto en moda, cine y decoracién como en arte se han visto a lo largo
de las ultimas décadas diversos revivals del estilo Pop. En cine se podrian
mencionar peliculas realizadas recientemente y que se enmarcan en la época
Pop como Estudio 54, Yo Disparé¢ a Andy Warhol o Basquiat. En decoracion
se han retomado lineas de disefio y materiales como el plastico, el acrilico o
el rayon. Las producciones musicales de grupos famosos de los sesenta han
sido reditados en diversos momentos, como el caso de Bee Gees, ABBA,

Queen o The Doors.

Por otro lado, se ha dado un creciente interés por el arte Pop, que ha
alcanzado en diversas subastas precios records. La obra Orange Marilyn de

Warhol, por ejemplo, fue vendida en 1998 en Sotheby’s por 17.3 millones.

162



Las exposiciones de arte Pop siguen generando gran interés. El Museum of
Contemporary Art de Los Angeles (MOCA) presentd6 en el 2002 una
retrospectiva de Andy Warhol, y presenta ahora en 2006 una gran
exposicion de la obra de Rauschemberg. Museos como el Guggenheim de
Nueva York y Bilbao, Pompidou de Paris y el Palacio de Bellas Artes de

México siguen dedicando sus espacios a exposiciones de arte Pop.

Por lo tanto, no es de extrafiar que sigan apareciendo artistas que
trabajan en un estilo neo-pop. Las obras neo-pop son manifestaciones que,
con simbolos y estética similares al Pop, se han realizado, y realizan, una
vez se considerd terminado el pop art. El término comienza a aparecer a
partir de los afios ochenta y ha catalogado a artistas como Keith Harina
(EEUU), Steve Kaufman (EEUU), Nadin Ospina (Colombia) y Liliana
Porter (Argentina).

Al tratarse de una de las corrientes artisticas que mejor representa la
época en la que vivimos, el Pop art seguira reapareciendo a lo largo de los
proximos afios. Y es que cuando uno estd frente a una obra Pop no puede
dejar de sentir una conexién, es esa conexion al ver representado lo
cotidiano, el mundo diario que nos rodea, este mundo invadido por los

medios de comunicacion.
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APENDICE DE IMAGENES

TOMATO
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1. Andy Warhol "Cuatro Latas de Sopa Campbell”, 1968
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2. Mel Ramos "Miss Corn Flakes™, 1964

3. Robert Rauschenberg "Coca-Cola Plan”, 1958
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6. Roy Lichtenstein, "La Melodia”, 1965

7. Andy Warhol "Saturday Popeye™, 1960
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8. Andy Warhol, "Tres Botellas de Coca-Cola”, 1967

9. Andy Warhol, "Red Race Riot", 1963

10. Claes Oldenburg, “Baifiera”, 1966
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12. Rosenquist “Accion Capilar [", 1962

13. Rosenquist "Presidente Electo™, 1964

14. Rosenquist “Mural F117, 1965
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15. Tom Wesselman “El Gran Desnudo Americano”, 1967

16. Robert Indiana, “Love”, 1964

17. Edward Ruscha, “Standard”, 1966
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18. Wayne Thiebaud, “Pies, Pies, Pies”, 1961

19. Mel Ramos, “Chiquita”, 2004

20. Mel Ramos, "Hipopotamo™, 1967
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21. Eduardo Paolozzi “Yo era el Juguete de un Hombre Rico”, 1947
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22. Richard Hamilton “;Qué es lo que hace que nuestros hogares sean tan diferentes y

simpaticos?”, 1956
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23. Peter Blake “Las Tuileries” 2004

24. Daniel Sporri “Restaurante Sporri Tische” , 1974
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25. Martial Raysse “La Gran Odalisca”, 1964

26. Michelangelo Pistolleto “Venere degli straci”, 1967
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27. Antonio Berni “Juanito en la laguna”, 1974

28. Marta Minujin "La Menesunda”, 1965
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29. Marta Minujin “El Obelisco de Pan Dulce”, 1980

30. Nelson Leirner, “Made in Brasil”, 2000
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31. Nelson Leirner “Sotheby’s”, 2002

32. Beatriz Gonzalez “Telon de Boca para Almuerzo”, 1975
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33. Beatriz Gonzalez, “Los Papagayos”, 1986

34. Marisol, “The Party”, 1965
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