Pop art
EL ARTE POP

Es el retorno de las imagenes figurativas en las sociedades mas desarrolladas del capitalismo tardio, como
del mundo anglosajon (Inglaterra y Estados Unidos), emergié mas vinculado a la moderna cultura de masa:
la cultura de los mass media, que al concepto de tradicidn pictérica o estilistica, en este caso, la informalist:

El primer movimiento figurativo que se opuso a las maneras informalistas fue el pop—-art, el arte de la image
popular que, primero en Inglaterra (Independent Gruoup), y después en Estados Unidos, fue el primer
movimiento en redescubrir el universo cotidiano en los aspectos mas balanes de la moderna sociedad
industrial y de consumo.

Este redescubrimiento del entorno vital, que trajo consigo la implantacion de una nueva tematica, hasta
entonces ajena al arte (publicidad, ilustraciones, revistas, comics, ropas, articulos de consumo, estaciones
servicio, alimentos), no fue privilegio exclusivo de las artes. Lucy Lippard sostiene que para que se produjel
este proceso fue necesaria una reflexion desde la filosofia y desde ciertas areas del pensamiento. Asi, por
ejemplo, en la obra de filbsofos como Husserl, en la que se desarrolla su concepto de "mundo vital"
,Heidegger, que expresa su teoria del universo cotidiano en su libro El ser y el tiempo (1927), y Witthensteil
con su proposicion del arte como forma de vida, o en la de literatos como Timbaud o James Joyce (Ulisses
ya se aprecia una vuelta hacia lo cotidiano que, aunque no ejercié una influencia inmediata sobre la nueva
generacién de artistas pop, si en cambio ayudd a expresar un nuevo estado de cosas que propicié la eclosi
de una obra de arte orientada hacia el mundo vital.

EL POP AMERICANO

Aunqgue cronoldgicamente el pop inglés antecedente al americano, es en Estados Unidos donde hay que b
la esencia del pop—art. El afio 1962 fue sin duda el afio de su consagracion. El critico de Art News, Swenso
escribi6 el primer articulo favorable a estos pintores, a los que denominaban pintores de ensefias. Casi al
mismo tiempo, importantes revistas, como Time, Life o News Week, dedicaron algunos ensayos al nuevo
escandalo artistico. Ademas, aunque hay que decir que el pop—art fue reconocido antes por el gran publico
las revistas de amplia tirada que por los criticos especialistas o los museos de arte contemporaneo, alguna:
las principales galerias neoyorquinas —Green y Leo Castelli- empezaron a apostar por la nueva generacior
artistas que lo representaban: Wesselmann, Oldenburg, Segal y Warhol, entre otros.

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 —desde el Ash Can School a los Pintores de la Escena Americana,
pasando por la figura paradigmatica de Edward Hopper—, seria un error atribuir la aparicion del pop-art a
influencias histéricas. Segun Lippard, habria que buscar la fuerza del movimiento en un impulso del
momento. Sobre lo que no hay ninguna discusiéon 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. Ur
exposicion 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 vy, por te
una nueva forma de arte neodada. Ese resurgimiento del espiritu dada también se dio en otros ambitos de
cultura, como el musical, con la figura pionera de John Cage, cuyo pensamiento, derivado de dada y del
budismo zen, contribuydé mucho a formar la sensibilidad de jévenes pintores y compositores, a hacerles
interesarse por la vida que les rodeaba, por la vida de cada dia.

Los propios artistas no siempre se ponian de acuerdo en la relacion pop—-dada. Asi, mientras Tauschenber
por ejemplo, decia de la Rueda de bicicleta de Duchamp que se trata de una de las esculturas mas bellas ¢



ha visto, Dine o Wesselmann afirmaban su apartamiento del dada. En realidad, la mayoria de artistas pop—
nunca renegaron del arte como lo hizo el movimiento dada, ni tenian nada que ver con el nihilismo dadaiste
Algunos dadaistas, como H. Richter, R. Hausmann o el propio Duchamp, han negado esta relacién pop-da
Algo elocuentes son las palabras pronunciadas por Duchamp en 1962: "En el neodada emplean los
ready—made para descubrir en ellos valor estético. Yo les lancé a la cara botellas y el orinal como una
provocacion y ahora los admiran como algo bello".

Si Duchamp, pros y contras incluidos, puede considerarse el precursos de la primera época pop, a Léger s
considera como el antecesor de la segunda etapa, la neoyorquina, la mas racional, clasica y limpia. De Lég
intereso tanto su vertiente plastico—social, el hacer del color el instrumento basico para modificar la ciudad,
calle, como su tratamiento del objeto. Al contrario que sus contemporaneos, Léger aislo el objeto, lo tratd
como un elemento activo al margen de toda atmdsfera, lo acercé a la imagen publicitaria e incluso a la
cinematogréfica, en la que se valié de los primeros planos. Lichtenstein es uno de los artistas que mas cerc
esta de este objeto promovido al rango de "absoluto figurativo" implicito en la obra de Léger.

Aparte de las innovaciones lingliistico—formales, el arte pop se distingue de otros realismos precisamente p
los repertorios iconograficos y por las tematicas relacionadas directamente con los modos de vida de la
sociedad de masas y de consumo. La propaganda, el sexo, los objetos prefabricados de las sociedades
industriales enmascaran unas imagenes que, mas alla de su papel de representacion, funcionan a la manei
simbolos.

El objeto pop no es ni representado, segln los criterios tradicionales de la mimesis, ni presentado, a la mar
de los objetos de Duchamp, sino simbolizado. Las tematicas pop expresan simbdlicamente situaciones
colectivas. La relacion directa entre la teméatica pop y la sociedad en la que se origina seria en ultimo térmir
lo que explicaria la gran diferencia entre el pop anglosajon, el europeo continental y el norteamericano, vive
expresion este Ultimo del modo de vida americano, el denominado American way of life.

Las obras pop no sélo remiten a unos contenidos sociales determinados, sino también a sus estructuras
linglisticas. El pop, en este sentido, se ha apropiado de técnicas expresivas inspiradas en los mass media,
como la fotografia y distintos procedimientos derivados de ella (ampliaciones y yuxtaposiciones, collages,
fotomontajes), el cdmic y el cartel publicitario, con sus diferentes técnicas visuales (acumulacion, oposiciéon
supresion).

La utilizacion de la pintura acrilica, derivada de los colores planos del cartel, el cultivo de la
bidimensionalidad, el recuso del dibujo nitido y la utilizacién del gran formato son otras tantas caracteristica
del pop—art americano, a las que tendriamos que afiadir la de despersonalizacién, aspecto en el que el pop
manifestado un mayor distanciamiento y rechazo con respecto a los planteamientos del expresionismo
abstracto y del surrealismo.

La despersonalizacion y la objetividad nos apuntan otra caracteristica del pop: la neutralidad, el acriticismo.
La postura pop frente a la realidad nunca es critica en sentido estricto. El realismo pop no es un realismo
social que sirva a ideologia alguna, a no ser la capitalista. La actitud que revela el artista pop es una actitud
conformista respecto al sistema, pero inconformista respecto al arte. El pop—art rechaza las convenciones
estilisticas y tematicas de la tradicién aristocratica del arte, al tiempo que desprecia la cultura de museo, el
institucionalizado, el arte de los grandes maestros.

Lo que si existe entre todos los artistas pop es una verdadera fascinacién por la ciudad (sus vallas, sus letr
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 reflejo ilustrativo de la situacion de
fetichismo bajo la que se encuentra el mundo neocapitalista”.

Los pioneros del pop: Rauschenberg y Johns. La via neodada



Bajo la influencia de Duchamp, hacia 1955 se empieza a sentir en Estados Unidos las primeras voces
disidentes del expresionismo abastracto. El distanciamiento del subjetivismo expresionista por parte de dos
artistas, Robert Rauschenberg y Jasper Johns, asi como el descubrimiento de un nuevo universo cotidiano
las referencias constantes al objeto, abrieron una nueva via artistica denominada New—Dada que
desembocaria en el pop-—art.

Una obra de 1955 de Rauschenberg, Bed (consistente en ropa de cama salpicada de pintura, montada y
colgada en la pared), fue la carta de presentacién de este nuevo tipo de arte basado en la utilizacién de la
imagen popular y el objeto vulgar. Ademas, para Rauschenberg esta obra significo la creacion de una nuev
modalidad de soporte, la pintura combinada —combine painting—, en la que usa la pintura para integrar obje
reales. Casi paralelamente a Rauschenberg, Johns, formado también en la abstraccién expresionista, crea
sistema artistico que podriamos denominar autdctono a partir de la recreacion de formas pictéricas accesib
a todos —banderas norteamericanas, blancos de tiro, nimeros tipograficos, etc.—, desprovistas de toda
historicidad y cuya eficacia reside esencialmente en la intensidad plastica.

ROBERT RAUSCHENBERG (1925) llega a sus combine paintings después de un corto pero intenso perioc
expresionista caracterizado por las monocromias (serie de pinturas blancas y pinturas negras). Fue la
identificacidn espiritual con la actitud de Duchamp y con experiencias de John Cage, encaminadas a una
identificacién del arte con la vida, lo que le impulsa a crear sus obras revolucionarias, mezcla de pintura, de
objetos reales y de imagenes fotograficas.

La nueva obra se convierte asi en un lugar de reunion de los objetos de la mas diversa procedencia: graba
anénimos, malas reproducciones de cuadros célebres, serigrafias que reproducen fotografias, paginas de
periddicos, ilustraciones de revistas directamente relacionadas con el mundo de la publicidad o con la
informacioén cotidiana, todo ello embadurnado de pintura o de pigmento chorreado, en el mas puro estilo
expresionista.

Las composiciones de Rauschenberg son hasta cierto punto deudoras de los collages de Schiwitters, de la
composiciones de fotografias de Raoul Hausmann y de los principios composicionales cubistas, pero deber
todo su vigor y su originalidad a la tesis dadaista de buscar a través del arte una aproximacion a la vida. De
hecho, cada una de estas pinturas combinadas de Rauschenberg —desde su Odalisca hasta el Monogram-
justifica por la necesidad, segun su creador, de utilizar la tela, el cuadro, para cerrar la brecha que siempre
estado abierta entre el arte y la vida: "La pintura esta en relacién con el arte y la vida. Ni aquel ni esta pued
ser fabricados —afirmé en una ocasién Rauschenberg-. Yo intento actuar en la brecha que los separa”.

Si Rauschenberg era una presentacion del pop—art, JASPER JOHNS (1930) puede considerarse el iniciadc
su primera etapa, especialmente a través de sus bronces pintados de 1960, que llegaron tras su serie de
banderas y blancos de tiro de 1955 o la posterior de mapas de Estados Unidos y nimeros. Con estos minir
repertorios tematicos que, en su opinién, tenian la ventaja de ser familiares y bidimensionales, a la par que
simples y visualmente impactantes, Jonhs convertia el cuadro mismo en un objeto, al margen de cualquier
sensacion ilusoria y de toda referencia o relacion a lo espacial. Las pinturas resultantes anticipaban la nuev
iconografia pop, pero sin renunciar a un planteamiento pictérico de factura personal, que ademas ofrecia ur
calidades algo sugerentes por su refinamiento y sensibilidad.

Parecidos planteamientos pueden aplicarse a su obra tridimensional. La relacion con la realidad que guard:
sus latas de cerveza Ballantyne (1960) retoman el concepto duchampiano el ready—made, pero introducien
una variable: la de su factura manual y el acabado personal (se trata de latas fundidas en bronce con los
rétulos pintados a mano).

El pop de la Escuela de Nueva York

Tras Rauschenberg y Johns, numerosos artistas se volcaron en la realidad cotidiana que convirtieron en la



obra de arte sin apenas elaboracion plastica y sin las implicaciones expresivas y emocionales, ni la base
pictérica, que aquellos imprimieron en las obras.

Roy Lichtenstein, Andy Warhol, Claes Oldenburg, Tom Wesselmann y Jame Rosenquit son algunos de los
integrantes de esta primera generaciéon de artistas y, aunque en su momento no gozaron del apoyo de los
criticos Greenbe Rosenberg, que reservaron sus favores para los representantes de la nueva asociacion y
minimal art, se consolidaron como los renovados representantes del American painting, totalmente al marg
de los ismos europeos.

Uno de los artistas mas genuinamente pop es Roy Lichtenstein (1923) donde los primeros trabajos se inspi
directamente en el mundo publicitario, para proyectarse después en historietas de comics. Por encima de s
detractores, que le acusaban de copiar su material sin apenas transformarlo, Linchenstein se afianzé en su
actitud de intelectual y antisentimental, llegando a dominar un procedimiento de trabajo consecuente en
ampliar primero a gran formato los dibujos o esbozos hechos sobre el modernismo y, hecho esto, reproduci
cuidadosamente el granulado del clisé original aplicandole colores planos y frios, s6lo surcados por las
gruesas lineas negras del dibujo—contornista .

Lichtenstein aplica este procedimiento tanto a avisos comerciales como a reproducciones de cuadros de
Cézanne y Picasso, o a tiras de cOmics, estas Ultimas verdaderas abstracciones de historietas de romance:
escenas de guerra, respuestas segun Lichtenstein, a su "necesidad de hacer cosas romanticas
desapasionadamente.

ANDY WARHOL (1928-1987) se inicid, al igual que Lichtenstein, en el mundo de la publicidad y del cémic.
Pronto sin embargo, descubrié las inmensas posibilidades plasticas de la imdgenes comerciales, que empie
reproducir con toda precision: envases de la sopas Campbell o Brillo, botellas de Coca—Cola, billetes de
coches, retratos de personajes famosos, estrellas cinematograficas (Marilyn Monroe, Elizabeht Taylor),
cantantes como Elvis Presley y personajes an6nimos envueltos en refranes callejeros, disturbios policiales
en asuntos de violencia y muerte.

Una sensacion de irrealidad y de artificialidad, reflejo del modo de vida americana y mecanizado y
deshumanidado, invade estas obras, realizadas a partir de 1962 por el procedimiento fotomecanico de la
serigrafia (Silk screen) y basadas en otro concepto. Pero la serigrafia en manos de Warhol se transforma e
medio flexible, aplicandose con el pincel en toques de color. "Si quieres saber algo de Andy Warhol —dijo er
una ocasion el pintor—, s6lo mira la superficie de mis pinturas, mis peliculas y veras que estoy alli. No hay
nada escondido." Warhol se considera a si mismo como una maquina y mas que hablar de pinturas prefiere
hablar de "productos industriales": "Pienso y dijo en otra ocasion" que cualquiera podria hacer mis pinturas
por mi (...). Larazén por la que pinto de esta manera es porque quiero ser una maquina". De ahi que el trat
en equipo sea fundamental en el caso de Warhol a su estudio, se llevan a cabo distintas series que Warhol
Unicamente supervisa y firma, sin mas control que la introduccion de efectos accidentales en el proceso de
trabajo, o la inclusién de pinceladas de innegable autoria.

La aportacion de Warhol al pop no se centra exclusivamente en su vertiente tedrica. Traslad6 su obsesion |
la imagen comercial y popular al medio cinematografico y al televisivo, con la creacion de escenas y
situaciones aparentemente elocuente al respecto, que en Ultimo término dan testimonio de la vena narcisist
autocomplaciente del artista.

En el extremo opuesto a la despersonalizacion de Lichtenstein y Warhol hay que situar a JAMES
ROSENQUIST (1933), que se sinti6 especialmente fascinado por la decoracion industrial y, mas en concret
por la pintura de carteleras de cine. Su proceso creativo, las tematicas, la escala y el cromatismo de sus ob
guedaron asi afectados por las técnicas de la pintura industrial.

Rosenquist no se limita a reproducir la propaganda de las peliculas en los cines, sino que en cada una de s



obras crea una verdadera metéafora visual a partir de la combinacién de imagenes fragmentadas, con las qt
quiere reflejar la experiencia visual, también fragmentada, "del ciudadano mientras camina por las calles
bulliciosas con carteles y edificios”

La aportacion de TOM WESSELMANN (1931) al pop no se produce hasta 1960, momento en que abandon
su pintura, derivada del comic, para introducirse en los soportes mixtos (pintura, collage objetual y
fotografico), con una nueva tematica centrada en el desnudo y en la naturaleza muerta y simpre dentro de
gran formato. Un cromatismo brillante y un acabado impersonal caracterizan a sus naturalezas muertas,
vinculadas a una publicidad cercana a la tematica doméstica —alimentos, bebidas, cigarros y otros objetos
consumo.-—

Representativa de la obra de Wesselmann en su serie The Great American Nude (El gran desnudo americe
realizada hasta 1968, en la que pudo en evidencia el papel desempefiado por lo erético y sexual dentro del

pop.

Caracteristicas comunes de sus desnudos, "monumentalizacion erética de diversas partes sexuales", son s
frialdad, su falta de pasion y su neutralidad. Nada hay de obsceno en estas obras; la mujer como objeto se
se ve integrada como algo abstracto; la sexualidad se ha convertido en una institucidn higiénica, clinica: toc
esta codificado, estetizado.

Dentro del pop, el sector mas comprometido y menos impersonal lo representan dos artistas: Claes Oldenb
y Jim Dine. JIM DINE (1935) conserva, al igual que Rauschenberg y Johns, la huellas del expresionismo
abstracto y un gusto por el objeto banal, que introduce en sus pinturas combinadas en forma de vestidos o
utensilios de la vivienda, pero nunca como elemento plastico, sino como presencias autbnomas.

CLAES OLDENBURG (1929) refleja en su obra la profunda fascinacion que la cuidad, Nueva York, ejerce
sobre él. Su experiencia de la ciudad se traduce en varias de sus composiciones: La calle (1959), objetos
urbanos hechos con materiales pobres y fragiles, y La tienda 1 (1961) y La tienda 2 (1962), con alimentos y
ropas de yeso pintado, la primera, y con esculturas blandas y maleables la segunda, en las que, aparte de |
nuevo tipo de materiales —soft (blando) —, muestra su interés por lo objetos reproducidos a escala diferente
la que le corresponde. Su Giant hamburger (2,5m de alto y mas de 1,5 de espesor) podia ser metamorfose;
cambiar de aspecto en las distintas instalaciones. En esta linea realizada lo que él llama sus monumentos,
versiones a gran escala de objetos cotidianos y urbanos.

Entre las figuras del arte pop neoyorquino también destacaron ROBERT INDIANA (1928) y ALLAN
D'ARCANGELO (1930), con una contribucion a medio camino entre el pop y el arte 6ptico. Robert Indiana
se vale de un lenguaje ideografico que juega con la parte icénica de las palabras . El caracter impersonal e
inexpresivo de Indiana es también compartido por D'Arcangelo, que en sus obras se centra en un Unico ten
la autopista americana vista con la perspectiva del zoom.

La mayoria de los artistas pop, ademas de la pintura, realizaron environments (Oldenburg, Wesselmann) y
happenings. Pocos de ellos se dedicaron a la escultura a excepcion de GEORGES SEGAL (1924), que en
esculturas ambientales, sin lirismo ni romanticismo, inmortaliza personajes y situaciones cotidianas. Segal
construye sus imagenes humanas por medio de moldes de yeso, hechos a partir de modelos reales captad
distintas situaciones cotidianas.

El pop de la Costa Oeste: la Escuela del Pacifico
Aungque mas tarde que en Nueva York, el arte pop encuentra en la Costa Oeste un vital centro de expansié

Los Angeles, cuyas tradiciones , folclore, paisaje urbano y modo de vida diran un toque exético y original a
las obras de Billy Al Bengston, Ed Rucha, Wayne Thiebaud y Mel Ramos.



BILLY AL BENGSTON (1935) ejecuta con alta precisién y conseguidos efectos metalicos sus pinturas,
centradas en el mundo de las motocicletas y, en particular, de las insignias y placas de moto, que trata corr
objetos heréldicos. El mundo del customizing (articulos de consumo usados y reelaborados) preside tambié
en trabajo. ED RUSCHA (1937), que ya a partir de 1960 realiza sus series de cajas (Box), en gque las letras
las palabras, junto a las imagenes comerciales, se convierten en lo esencial de la obra. A partir de la décad
los sesenta, las palabras, dispuestas de modo que parecen flotar sobre los fondos, brillantes e irreales, tal «
que patente en la obra de Hollywood, y los garajes se convierten en protagonistas abstractos de sus pinture
La frialdad, objetividad e inexpresividad de estas piezas muestras a Ruscha como directo continuador de la
linea emprendida en Nueva York de Andy Warhol.

Los pasteles, los dulces, las tartas y los helados, presentados frontalmente en ocasiones formando series &
partir de un modelo Unico, constituyen la tematica de WAYNE THIEBAUD (1920), que renuncia a la
despersonalizacién de la mayoria de artistas pop para delectarse en una pintura gruesa, de matices brillant
elaborados empastes pictoricos, que utiliza no tanto para mostrar ilusoriamente elementos sino para imitar
recrear texturas y colores.

La contribucion de MEL RAMOS (1935) al pop se centra, tras su inicial vinculo en el mundo del cémic y de
la historieta, en la representacion de figuras femeninas y desnudos de muchachas pin—up, en situaciones
sexuales en las que representan formas sudofélicas (botellas de Coca-Cola, cigarrillos), como animales
(gorilas, pelicanos), en una clara ilusion a la pornografia ingeniosa y a la refinada version. Su obra no incide
tanto en el consumo del sexo como en su publicidad.

EL ARTE POP EN EUROPA

La contribucion de Europa al pop—art es bastante limitada. Si exceptuamos el caso pop ingles, que incluso
adelant6 cronologicamente al americano —fue hacia cuando el critico Lawrence Alloway empleé por primere
vez el término, para las investigaciones de los jovenes artistas en torno al Independent Group, el pop eurog
guedo limitado a casos aislados como los de M. Pistoletto, M. Schifano, en ltalia y G. Richier en Alemania.

El pop inglés

El papel precursor del arte pop inglés se concreta en el Independent Group (Grupo Independiente) del Insti
de Artes Contemporaneas de Londres. Reuniendo a artistas, criticos y arquitectos, y en dos exposiciones,
"Paralelo entre el arte y la vida" (1953) y "This is tomorrow" (1956). La primera, organizada por uno de los
primeros animadores del pop ingles, Paolozzi, ponia en evidencia un mundo en el que la vida y el arte se
asociaban naturalmente, al margen de todo comentario apostilla. Dicha exposicién, que reunié pinturas,
estudios de movimiento, radiografias, documentos antropoldgicos, fotos deformadas (aéres, de accidentes,
microscopio), piezas que tanto podian colgarse de la pared como suspenderse del techo y desparramarse |
suelo, fue la primera en presentar al publico imagenes populares, liberadas de toda connotacion artistica
tradicional.

El IG fue el responsable de la segunda exposicién, "This is tomorrow" (Esto es mafiana), que se present6 e
Whitechapel Art Gallery en 1956. Fue una muestra bastante mediocre, cuyo principal interés, aparte de su
propuesta de integrar distintas artes visuales (cine publicitario, comics, etc...), residio en la participacion de
Richard Hamilton, y, en concreto, en la exhibicién, a modo de péster de la exposicidon, de un collage tituladc
Just what is it that makes today is homes so different, so appealing? (Exactamente, ¢ qué es lo que hace a |
hogares de hoy diferentes, tan atractivos?), un verdadero inventario de imagenes de lo que pasaria a ser el
lenguaje pop: imagenes publicitarias, escenas de comic, pin—ups, folclore urbano, sexualidad, presentacién
la palabra POP como abreviatura de arte popular y otros elementos.

RICHARD HAMILTON (1922) fue el primer artista inglés que se separé por completo del expresionismo y
del academicismo abstracto, por considerarlos vacios de significados. En su condicién de pintor y disefiado



gue no dejé de admirar a Duchamp, Hamilton mantiene una relacién ambigua con la estricta ortodoxia del
pop. Por un lado conserva la objetividad de las imagenes populares, pero las presenta con una precision y
perfeccion formal que le vinculan estrechamente, en una experiencia Unica en el pop inglés, con la fria
despersonalizacién de las producciones americanas.

Hamilton alina en su figura la teoria y la praxis, ya que cada una de sus obras, pocas por otra parte, puede
considerarse fruto de un alambicado proceso conceptual. Ya en 1957 definié las cualidades que para él del
poseer toda obra artistica: ser popular, pasajera, de bajo coste, producida en masa, joven, ingeniosa, sexy,
evasiva y atrayente; cualidades que aparecen como claves de su tematica, centrada en los objetos de cons
con un particular énfasis en el automavil.

El resto de los artistas britanicos de la generacién se separan un tanto de su fria despersonalizaion y del ar
orientacion tecnolégica y de produccién en serie de Hamilton. Tal es el caso de PETER BLAKE (1932), que
une la imagen popular con el respeto a la tradicién de la gran pintura, todo ello mezclado con una vena irén
y una nostalgia impropia de pop ortodoxo. La fuente de inspiracion del arte de Blake se enraiza en aspecto
la tradicion pictdrica inglesa del siglo XIX; rasgos del prerrafaelismo y del arte victoriano aparecen junto a
imagenes contemporaneas y de algin modo relacionadas con su propia biografia, tanto si se trata de image
circenses, de lucha libre o de striptease, como de cémics o de mitos del mundo de la musica, todo ello
camuflado en una velada exaltacion nacionalista.

La segunda fase del pop britanico aglutiné a un grupo de artistas —David Hockeney, Allen Jones, Derek
Boshier, Peter Phillips, Patrick Caulfield y Richard Smith—, estudiantes del Royal College of Art y con una
cierta relacion con el arte de Hamilton y Blake, e incluso del artista neofiguraivo Ronald B. Kitaj.

En su serie de pinturas de marcas de cigarrillos, RICHARD SMITH (1931), que realizé una gran parte de sL
trabajo en Norteamérica, inicia una nueva modalidad artistica, la del cuadro—-objeto, cuadro tridimensional

gue tiene paralelismos con la pintura comercial y publicitaria. Los soportes que Richard Smith utiliza a partil
de 1967, y que derivan de sus iniciales trabajos sobre envases, hay que considerarlos como auténticos relit
con ellos, Smith, quiza influido por el trabajo de los artistas norteamericanos de la nueva abstraccion, pretel
conseguir la tercera dimension en la pintura, sin renunciar, no obstante, a su esencia de medio bidimension
Su obra mas significativa en esta linea, Gift wrap (1963), consiste en un marco rectangular de madera del ¢
sobresalen dos gigantescos cartones de cigarrillos, realizados segun las técnicas de la pintura comercial.

La busqueda de la unidad entre el objeto y su representacion preside las preocupaciones artisticas de R. S
gue, ademas de los relieves, trabajé piezas de bulto redondo, con las que también establecia un dialogo y
confrontacion con las paredes de los espacios expositivos, tratados como fondo o Gltimo plano. El arte de
Smith, que utiliza el arte comercial como base de su obra — se trataba de crear pinturas que compartieran I:
escala, el color y la textura con los objetos a los que aludian —, aunque sin magisterio directo sobre ningunc
los artistas pop ingleses de la segunda generacion, si aporta un nuevo sentido de escala totalmente alejadc
de Hamilton o Peter Blake.

DAVID HOCKEY (1937) llega al pop tras recibir el impacto del arte de Bacon y de Dubuffet, en especial de
su técnica de los graffiti, que incorpora en sus dibujos, pero también atraido por las maneras del
norteamericano Ronald B. Kitaj, que cuando llega a Londres en 1957 para integrarse en el Royal College o
Art dispone de informacion de primerisima mano sobre las tendencias del otro lado del Atlantico. La pintura
de Kitaj, dotada de una aguda vena narrativa e irénica, con frecuentes referencias literaris y constantes
alusiones a los temas de publicidad de las revistas, caus6 un fuerte impacto en Hockeney, Jones y Boshier
Las imagenes de Hockney muestran un toque irénico que incide en el supuesto bienestar del ciudadano me
y de la sociedad burguesa contemporanea. En ellas gusta de combinar elementos abstractos con imagene:
figurativas de tematica claramente autobiogréfica y con ciertas connotaciones sexuales. De modo parecido
lo sucedido con Andy Warhol en América, David Hockney se ha convertido en la estrella del pop britanico, ¢
pesar de que casi todo su trabajo se ha desarrollado en Estados Unidos, concretamente en California, cuyc



paisajes, tanto urbanos como domésticos — piscinas, casas estilo rancho, etc. — se han convertido en image
embleméticas de su obra.

ALLEN JONES (1937) aporta al pop un estilo entre pictérico y lineal (figurativo y abstracto), guiado por una
tematica erdtica (parejas, hermafroditas, muchachas pin—up), en los Ultimos afios abiertamente sexual, tal
como patente en sus esculturas montaje de la serie de mobiliario erético (Girl table). En su faceta de pintor,
Jones puede considerarse, por su especial dominio del color, como el mas "pictérico” de los pop ingleses.

Si bien DEREK BOSHIER (1937) y ANTHONY DONALDSON (1939) se mantienen apegados a un enfoque
pictérico semiabstracto a partir de imagenes directas y rotundas, que con el tiempo se hacen cada vez mas
abstractas, PATRICK CAULFIELD se vale de un estilo grafico, muy préximo al de Roy Lichtenstein, y como
él enfrenta estructuras formalmente abstractas con tematicas familiares y reconocibles, propias de una estr
figuracion pop. Por su parte, PETER PHILLIPS (1939) busca una dificil sintesis entre la imagineria popular
un registro barroco no exento de fantasia.

Caso aparte es el del artista EDUARDO PAOLOZZI (1924), figura clave para el afianzamiento del pop en el
Reino Unido en los afos cincuenta. Tras su inicial acercamiento a la obra de Dubuffet y a su "brutalismo”, &
finales de los afios cuarenta Paolozzi trabaja, bajo la forma de assemblages, imagenes totémicas de la soc
mecanicista. Sus posteriores esculturas—maquina, realizadas por procedimientos industriales — se hacen
concretamente en un centro de ingenieria —, establecen una especial ambivalencia entre la iconografia pop
los procedimientos minimalistas e incluso del nuevo realismo.

De esporadica puede calificarse la aportacion al pop inglés de JOE TILSON (1928), pintor y escultor que
trabaja basicamente en composiciones en relieve, realizadas con la técnica del collage. Sus obras, en mad
pintada, se inspiran en el escenario de la gran ciudad, en la publicidad comercial y en la sociedad consumis
de los mass media, que reflejan no sin cierta ambigliedad.

El arte pop en la Europa continental

A pesar de que el pop—art en Europa puede considerarse un fenémeno anglosajoén, en Italia, Francia, Alem
y Espafia encontramos también producciones artisticas que utilizan la imagineria de la nueva sociedad de
masas, aunque siempre en funcién de sus respectivos rasgos culturales y su tradicién plastica.

La contribucion del arte italiano al pop se centra en unas pocas figuras: Enrico Baj, Michelangelo Pistoletto
aungue menos conacidos, Titina Maselli, Fieschi y Giuseppe Romagnoni. Tras su participacién en el
Movimiento Nuclear, ENRICO BAJ presenta un sus collages imagenes polimatéricas (medallas, espejos rot
pasamaneria) identificables con personajes robot, con los que intenta denunciar la degeneracion derivada ¢
consumo de masas. MICHELANGELO PISTOLETTO (1933) mantiene en sus obras un intenso dialogo con
el espectador, que penetra "dentro" del cuadro al reflejarse sobre sus laminas de acero inoxidable. De este
modo introduce la presencia efectiva de vida real en la obra de arte. El espacio, el movimiento y el tiempo s
convierten en protagonistas de la nueva obra, que por vez primera deja de considerarse soporte de una ide
para serlo de una accion. Una gran diversidad de temas y situaciones, extraidas en su mayoria de la vida
cotidiana, invaden sus espejos y acaban creando nuevos ambientes en un juego ambiguo de ficcion y realic

Por su lado, PETER STAMPFLI (1937) aporta al pop una nueva interpretacion de las imagenes extraidas d
mundo de la publicidad. De modo parecido a Wesselmann, Stampfli hace de cada obra una prolongacién d
realidad, que congela gracias al medio fotografico. Stampfli juega a descontextualizar elementos de la reali
y a presentarlos de forma abstracta, al margen de toda anécdota. Sus macrovisiones de cigarrillos, ruedas
coches o bocas femeninas, aluden en ultimo término a situaciones simbélicas, mas alla de la banalidad que
sirve de soporte.

El arte pop aleman tiene una buena representacion en las figuras de PETER KLASEN (1935) y de WINFRE



GAUL (1928). Klasen se distingue por la claridad en la composicién y por la incorporacién de objetos en la
tela pintada, en la que invariablemente son protagonistas los desnudos femeninos, que dejan entrever un
erotismo a la vez agresivo y sutil; todo ello servido por un cromatismo reducido a lo esencial, generalmente
una confrontacién rojo—negro.

En Francia es dificil encontrar representantes ortodoxos del pop. La irrupcién del nuevo realismo aglutin
experiencias paralelas al fenbmeno pop. Si Martial Raysse o Alain Jacquet pueden considerarse figuras a
caballo entre el nuevo realismo y el pop, BERNARD RANCILLAC y HERVE TELEMAQUE, el primero con
sus pinturas de bandas dibujadas que incluyen imagenes fotograficas, y el segundo con sus grandes cuadr
que incorporan objetos, aportan un realismo decididamente pop.

En Espafia, el arraigo de las maneras informalistas y neofigurativos dificultd la difusion de la estética pop.
Ademas, la realidad sociopolitica y cultural de la época no era la mas adecuada para dar cabida a un tipo d
arte tan ligado al mundo de los mass media y la sociedad de consumo. Por otro lada, las técnicas basadas
objetividad y la despersonalizacion, propias del pop, encontraron escaso eco entre una clase artistica valor:
de la subjetividad y de lo irracional y emocional.

Los artistas pop espafioles empezaron utilizando con timidez un "realismo del objeto” que, comparado con
realismo americano, resultaba "poco efusivo, ecléctico e inclinado hacia soluciones elegantes”. Han sido dc
artistas que han trabajado mucho tiempo fuera de Espafia, CARLOS SANSEGUNDO (1930) y ANOTIO
XIMENES (1934) —este ultimo residente en ltalia—, los que han practicado un pop mas ortodoxo. La mayori
han tratado de sintetizar soluciones neofigurativas e incluso informalista con las maneras del pop, tal como
pone de manifiesto en RICARDO L. SANTAMARIA, y ARMAND CARDONA TORRANDELL. Por su

parte, ANZO, ANGEL ORCAJO, EDUARDO URCULO, ALFREDO ALCAIN Y EDUARDO ARROYO
resumen las mas genuinas aportaciones del arte espafiol al fenémeno del pop internacional. Caso aparte e
actividad de ciertos grupos de trabajo, como el Equipo Crénica o el Equipo Realidad, cuya produccion supe
la estricta ortodoxia pop y se inscribe en un concepto mas global de realismo.

Todo esto nos va dar paso al Nuevo Realismo que la contrapartida europea al pop americano o también
llamada nouveau réalisme. Considerando el pop como la respuesta anglosajona al expresionismo abstractc
nuevo realismo, que se genera en Paris bajo el liderazgo del critico Pierre Restany, es la alternativa europe
ante el agotamiento de la practica informalista.



