Pop Art

Robert Rauschenberg “Retroac-

tivo” éleo y serigrafia sobre tela,
1964. Las primeras “pinturas
combinadas” de Rauschenberg
incluian, al estilo de ciertas obras
dadaistas, diversos elementos:
trapos, fotografias y animales di-
secados. Progresivamente, las
técnicas fotograficas sobre tela 'y
la serigrafia tendieron a asumir el
procedimiento del collage. Asi, la
figura del presidente Kennedy
yuxtapuesta a las imagenes de un
camién militar y de un astro-
nauta, refleja la situacién de la
sociedad norteamericana, du-
rante la Guerra Fria, el embate a
Cuba vy la carrera espacial.

El Pop americano

Aunque cronolégicamente el pop inglés antecede al americano, es en Esta-
dos Unidos donde hay que buscar la esencia del Pop Art. El aio 1962 fue
sin duda el afio de su consagracion.

Lucy Lippard sostiene que a pesar de que los artistas pop se inscriben en la
larga trayectoria realista de la pintura americana de principios de siglo, se-
ria un error atribuir la aparicién del Pop Art a influencias histéricas. Segun
Lippard habria que buscar la fuerza del movimiento en un impulso del mo-
mento. Sobre lo que no hay ninguna discusion es en que fue decisiva la
presencia en Nueva York de Marcel Duchamp y otros representantes de la
corriente dadaista en la consolidacion del Pop americano. Una exposicién
celebrada en 1961, “The art of assemblage”, con Dine, Johns, Kienholz y
Rauschenberg, confirmaria que el arte Pop americano, al menos el de sus
precursores, fue un retorno al dadaismo y, por lo tanto, una nueva forma
de arte neodada.

Sin embargo, la mayoria de los artistas del Pop Art nunca renegaron del
arte como lo hizo el movimiento dada, ni tenian nada que ver con el nihi-
lismo dadaista. De hecho, algunos dadaistas han negado esta relacién Pop-
Dada. Harto elocuentes son las palabras pronunciadas por Duchamp en
1962: “En el neodada emplean ready made para descubrir en ellos valor
estético. Yo les lancé a la cara botellas (“Botellero” 1914) y el orinal (“La
Fuente” 1917), como una provocacién y ahora los admiran como algo be-
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El objeto pop no es ni representado, segun los criterios tradicionales de la
mimesis, ni presentado, a la manera de los objetos de Duchamp, sino sim-
bolizado. Las tematicas pop expresan simbdlicamente situaciones colecti-
vas. La relacién directa entre la tematica pop y la sociedad en la que se ori-
gina seria en ultimo término lo que explicaria la gran diferencia entre el
pop anglosajon, el europeo continental y el norteamericano, viva expre-
sién este ultimo del modo de vida americano.

En medio de un clima euférico marcado por la era Kennedy, se desarrolld
durante los afos sesenta en los Estados Unidos la llamada “american way
of live” marcada por el bienestar econémico y revolucién tecnoldgica, cuyo
principal icono fue la television. Este auge de la tecnologia cambié de
modo radical la relacion del individuo con el mundo, creando una nueva
realidad, la de la cultura de masas, que tendria que resultar fundamental
dentro de la aparicion del Pop Art en los Estados Unidos.

Tal como su propio nombre indica, el Pop Art queria ser ante todo un arte
para las masas, un arte popular. Los artistas pop se querian distanciar del
hermético y minoritario minimalismo o del subjetivo y romantico expresio-
nismo abstracto. Se trataba de minar el propio concepto de arte: originali-
dad, expresividad e individualidad eran palabras caducas en una sociedad
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Andy Warhol “sopas Campbelles”
1964

Andy Warhol “Veinte Marilyns”
1962 Serigrafia 197 x 116 cm. A
Warhol le gustaba la serigrafia

porque “consigue la misma ima-
gen, aunque ligeramente dife-
rente cada vez”. Las variaciones
por la obstruccién de la tinta o al
retirar la plantilla transformaban
la imagen a través de este pro-
ceso sobre el cual se tenia un
control parcial. La tosca manipu-
lacion de las plantillas de serigra-
fia da lugar a sombras y manchas.
Las zonas coloreadas fueron pin-
tadas a mano sobre una capa de
pintura blanca que Unicamente
puede verse en los dientes. War-
hol eligid colores chillones y el
efecto conseguido es artificial.

donde los medios de comunicacion habian acabado con el individuo, su-
miéndolo en un mundo artificial y manipulado por unos pocos poderosos.
Como diria el propio Andy Warhol, “mi arte es producto del materialismo e
impersonalidad ostentosos de Estados Unidos [...], si queréis saber quién
soy, mirad mis obras: detras de ellas no hay nada [...]. Tan sélo veo la su-
perficie de las cosas, su textura, sus palabras, los simbolos pragmaticos y
efimeros de nuestra sociedad”.

Asi es como durante los afios sesenta los artistas pop recurrieron a nuevas
tematicas y técnicas artisticas, en estrecha relacién con el mundo mecani-
zado capitalista y con la cultura de masas. De la mano de Warhol asistimos
a las primeras serigrafias, ejemplos famosos son las series de Marilyn Mon-
roe, Elvis Presley o la familia Kennedy. En estas creaciones ya no es posible
distinguir la mano del artista, puesto que se aplica un proceso industrial
como base: la fotografia. Los creadores pop minan asi el propio concepto
de originalidad e inscriben su obra dentro de un proceso mecanizado,
como si de un objeto de consumo se tratara. La intencidn es desmitificar y
despersonalizar la obra de arte, mostrando a su vez la relacién maquina-
hombre. A veces se doblan, se triplican y se multiplican los personajes de
Warhol sobre la serigrafia, como si de una cadena de produccién se tra-
tara, robandoles por completo toda personalidad e inscribiéndolos en una
sociedad donde el bombardeo de imdagenes es constante y todo se vuelve
cada vez mas superficial.

La “edad de oro” de la television y los electrodomésticos llevd a considerar
la obra de arte como un objeto de consumo mas, que tenia que represen-
tar los iconos populares del momento. Asi nacen temas tan alejados de los
tradicionales como son los héroes de comics, la Coca-Cola, las sopas Camp-
bells, las pin-up girls o los artistas y cantantes del momento (Marilyn Mon-
roe, Elvis Presley, Liz Taylor), que serdn tratados con la misma frivolidad
que las serigrafias de Lenin, Mao Tse Tung o Jackie Kennedy. Se trata,
como decia el propio Richard Hamilton, uno de los fundadores del movi-
miento pop en Inglaterra, de crear “un arte pasajero, que pueda darse de
baja, joven, sexy, evasivo, de bajo coste y producido en masa, ante todo
popular...”. El objeto cotidiano asume el protagonismo absoluto en la obra,
descontextualizandolo para darle una nueva dimensién. En Cinco botellas
de Coca-Cola de Warhol, por ejemplo, las botellas se disponen sobre un
grande lienzo para darles protagonismo y hacernos reflexionar sobre el va-
lor de éstas ultimas: no se trata tan sélo de la presencia fisica de la Coca-
Cola en nuestras vidas a través del bombardeo de imagenes y de publici-
dad al que estamos sometidos, sino que la reflexion va mas alla: équé sig-
nifica la Coca-Cola para nosotros? Como si de un tétem de nuestro tiempo
se tratara, dicha marca refleja juventud, belleza, vitalidad, sexo, alegria,
frescura... es decir, el ideal del hombre actual y de la “american way of
life”. La Coca-Cola se transforma asi en un ideal de vida tal como Marilyn
Monroe constituye el ideal de mujer. Es interesante observar como en la



Roy Lichtenstein “M-Maybe”
1965 Oleo y magna sobre lienzo.
Las primeras obras del artista pa-
recian ampliaciones de las vifietas
de los comics. La zona de puntos
reproduce los puntos usados para
conseguir tonos y colores mezcla-
dos en una imagen impresa. Lich-
tenstein utiliza los colores prima-
rios de los cémics y un contorno
negro que enmarca zonas blancas
o de color.

Claes Oldenburg “Floor Burger” y
“Floor Cake” 1962. Género pin-
tado, espuma y caucho. La ham-
burguesa, el cono de helado y la
porcién de pastel, reproducidos a
gran escala en vinilo y tela y relle-
nos de miraguano, introdujeron
lo blando en la escultura.

era de la revolucidn sexual y feminista, la mujer aparece en las obras pop
como un objeto de consumo. Y es que los artistas quieren reflejar la cul-
tura de masas, donde las mujeres se presentan ante todo como objetos se-
xuales.

Las obras pop no sdlo remiten a unos contenidos sociales determinados,
sino también a sus estructuras lingtiisticas. El pop, en este sentido, se ha
apropiado de técnicas expresivas inspiradas en los mass media, como la fo-
tografia y distintos procedimientos derivados de ella (ampliaciones y yux-
taposiciones, collages, fotomontajes), el comic y el cartel publicitario, con
sus diferentes técnicas visuales (acumulacidn, oposicidn, supresidn).

La utilizacion de la pintura acrilica, derivada de los colores planos del car-
tel, el cultivo de la bidimensionalidad, el recurso del dibujo nitido y la utili-
zacion del gran formato son otras tantas caracteristicas del Pop Art ameri-
cano, a la que tendriamos que anadir la de la despersonalizacién.

La despersonalizacién y la objetividad nos apuntan otra caracteristica del
Pop: la neutralidad, el acriticismo. El realismo pop no es un realismo social
gue sirva a ideologia alguna, a no ser la capitalista. La actitud que revela el
artista pop es una actitud conformista respecto al sistema, pero inconfor-
mista respecto al arte. El Pop Art rechaza las convenciones estilisticas y te-
maticas de la tradicidn aristocratica del arte, al tiempo que desprecia la
cultura de museo, el arte institucionalizado, el arte de los grandes maes-
tros.

Lo que si existe entre todos los artistas pop es una verdadera fascinacion
por la ciudad (sus vallas, sus letreros, sus supermercados, sus tiendas), y
por el mundo de los mass media, simbolo, al decir de Rosenquist, de
“nuestra sociedad libre”. Como afirma Lucy Lippard: “El Pop ha sido un re-
flejo ilustrativo de la situacidn de fetichismo bajo la que se encuentra el

mundo neocapitalista”.

Lo alaal ot R S Jasper Johns “Bandera” encaustico
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:;:::::: i v pinté una pipa con la leyenda “Esto

ok kokok ok kb : no es una pipa”, denunciaba la ilu-
sidn de la representacién. Por el con-

trario, Jasper Johns no sélo repre-
senta, sino que es una bandera,

como lo es cualquier superficie cubierta con esta distribucion de colores.
Antiexpresionismo: la técnica de la encdustica, debido a su relativa dureza,
se opone a la retdrica gestual. Johns establecié asi su distancia con res-
pecto a la concepcidn de la pintura como expresion de la interioridad del
artista, la que reforzé con series sistematicas sobre un solo motivo (bande-
ras, mapas de Estados Unidos y blancos).



Richard Hamilton “iQué es lo
gue hace al hogar actual tan dife-
rente, tan atractivo?” 1956. Co-
Ilage.
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Eduardo Paolozzi “Fui el juguete

de un hombre rico” 1947. Collage
sobre papel.

El Pop Art en Europa

La contribucion de Europa al Pop Art es bastante limitada. Si exceptuamos
el caso del Pop inglés, que incluso se adelanté cronoldgicamente al ameri-
cano —fue hacia 1955 cuando el critico Lawrence Alloway empled por pri-
mera vez el término, para designar las investigaciones de los jovenes artis-
tas en torno al Independent Group-, el pop europeo quedd limitado a figu-
ras aisladas.

El Pop inglés

El papel precursor del arte Pop inglés se concreta en el independent Group
(1G) del Instituto de Artes Contemporaneas de Londres, fundado en 1952, y
en dos exposiciones. La primera, “Paralelo entre el arte y la vida” (1953),
organizada por uno de los primeros animadores del pop inglés, Paolozzi,
gue ponia en evidencia un mundo en el que la vida y el arte se asociaban.
Fue la primera en presentar al publico imagenes populares, liberadas de
toda connotacidn artistica tradicional.

El IG fue responsable de la segunda exposicion, “This is tomorrow” (1956),
Richard Hamilton exhibid un collage titulado “Exactamente, {qué es lo que
hace a los hogares de hoy tan diferentes, tan atractivos?” un verdadero in-
ventario de lo que pasaria a ser el lenguaje pop: imagenes publicitarias, es-
cenas de cémic, pin-ups, folclore urbano, sexualidad, presentacién de la
palabra pop como abreviatura de arte popular y otros elementos.

Richard Hamilton por un lado conserva la objetividad de las imdgenes po-
pulares, pero las presenta con una precision y perfeccién formal que le vin-
culan estrechamente con la fria despersonalizacién de las producciones

americanas.

El resto de los artistas britdnicos de la generacién se separan un tanto de
su fria despersonalizacién. Tal es el caso de Peter Blake, que une la imagen
popular con el respeto a la tradicién de la gran pintura, e introduce una
vena irénica y una nostalgia impropia del pop ortodoxo.
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