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INTRODUCCION

El presente trabajo, es una investigacion teorico-practica que surge de la
inquietud que como artista visual tengo por experimentar y explorar que es posible
que el arte retome ideas de otras areas. Es a partir de esto que decido trabajar
con la pintura abstracta dado que ofrece mdltiples posibilidades, las cuales me

permitieron incluir en mi obra elementos decorativos.

Esta inclusion de elementos fue fundamental para poder establecer la logica
binaria, entre dos opuestos, la abstraccion y la decoracion, al tiempo que se
genera una critica al lenguaje purista a través del desmantelamiento de lenguajes,

propio de las estrategias posmodernas.

Para lograrlo fue necesario establecer los antecedentes historicos de la
pintura abstracta, que abarca desde el neoplasticismo propuesto por Piet
Mondrian, el uso de las reticulas ortogonales y las ideas sobre la abstraccion de

Wassily Kandinsky y como se relaciona con el color.

Asi mismo se aborda el expresionismo abstracto y las vertientes que
derivaron de este, tales como la pintura de accién y pintura de superficie, el
manejo del color, el gesto y el color field.

Otro movimiento que generd interés para la investigacion es el minimalismo
que parte de la reduccion de elementos a un sélo color y en la sencillez. Por ultimo
esta el arte conceptual, movimiento que trabaja con objetos cotidianos y el como

se resignifican dentro de la obra pictérica.

De esta manera el andlisis deconstructivista en el que esta basada la
investigaciébn tiene como antecedentes la hermenéutica gadameriana, la
perspectiva sobre la posmodernidad que ofrecen Jean Francois Lyotard y Gianni
Vattimo, y se abordan el estructuralismo y las teorias lingiisticas de Ferdinand de

Saussure.




El pensamiento posestructuralista que sirve como antecedente a la teoria
deconstructiva propuesta por Jacques Derrida, una las mas importantes del
estructuralismo, recurriendo a la fragmentacion y la no linealidad, proponiéndola

como una lectura descentralizada.

Dentro de la investigacion se abordan la apropiacion y la simulacién que son
los equivalentes del posestructuralismo francés, utilizados en los Estados Unidos,
cuyo objetivo comun es la descentralizacion de los significados ya establecidos,

para resignificar y obtener un nuevo significado.

El objetivo de la investigacion fue establecer los propositos del
entrecruzamiento de lenguajes como estrategia para vincular disciplinas, a travées
de los procesos apropiacionistas, teniendo elementos que seran despojados de

su sentido y contexto original.

De ahi que el entrecruzamiento funciona como via de articulaciéon de
lenguajes y recombinacién de distintos componentes, tales como la abstraccion y
la decoracién, cuestionando los paradigmas propuestos por la modernidad y
dando lugar a la recombinacion de significados o la transformacion de los

significados originales en nuevos, permitiendo asi las relectura.

Otro de los conceptos que se abordan en la investigacion es el
desmantelamiento del pensamiento purista el cual genera ambigledad dentro de
la pintura, convirtiéndola en impura y despojandola de la pulcritud que, de acuerdo

con las propuestas suprematistas y constructivistas la caracterizan.

Es asi que las resignificaciones se dan a través de la desmitificacion tanto de
la abstraccién como de la decoracion, en el cual uno de ellos es despojado de su
contenido, trasformando y resignificando de manera similar a la alegoria, la cual

aisla los significados de funcion y contexto originales, fragmentandolos.

La utilizacion del montaje como recurso alegorico, funciona a través de la

yuxtaposicion de fragmentos que dentro de la obra pictérica se construyen a partir




de imagenes preexistentes y objetos que dentro de su contexto no conviven con la

pintura, perdiendo toda referencia de su origen y modificando su significado.

Por dltimo, articulan los elementos técnicos-formales creando un vinculo
entre ellos a través de la contaminacion de la pintura purista, haciendo uso de las
teorias deconstructivistas y las estrategias apropiacionistas con la intencién de

crear citas, ambigrafias y simulaciones.

En el trabajo también se abordan las teorias cromaticas, haciendo uso de las
relaciones de temperatura por sistemas cromaticos e intensidad con la intencion
de utilizar las paletas cromaticas que caracterizan al Suprematismo y al
Constructivismo, deconstruyéndolas y contaminandolas con colores primarios y

tonos pastel utilizados en la decoracién de interiores.

Dentro de los procesos de realizacion de la obra la incorporacion de
elementos extrapictoricos se generd tomando los principios de la combine painting
y la apropiacién, afadiendo objetos que pertenecen al mundo del disefio y la

decoracién asi como la incorporacién de texturas al lienzo.

La propuesta visual recurre a las estrategias posmodernas, como la
relectura, apropiacion y la deconstruccion, para realizar un andlisis de la obra
desde lo técnico-formal, describiendo los procesos de realizacion de los cuadros,

en los que se articulan la pintura con el disefio de modas y la decoracién.

En los ejercicios pictéricos que se presentan como parte del proyecto se
describen los elementos con los que se contamina la tradicién pictérica, y las citas
0 parodias que se realizan de obras de algunos pintores como Lucio Fontana y
Kazimir Malévich, en los cuales se incorporan texturas visuales o matericas y el

uso del collage y las paletas cromaticas de cada cuadro.

La obra esta ordenada de acuerdo a las caracteristicas que los unifican, ya
sea de manera visual o en el proceso de realizacion de los mismos, explicando el

como y el por qué de los elementos que componen los cuadros, tanto en lo técnico




como en lo formal marcando la evolucion y desarrollo del proceso de investigacion

y realizacion que se realizaron de forma paralela.




CAPITULO 1: LA PINTURA ABSTRACTA DEL SIGLO XX AL ARTE CONCEPTUAL

1.1 LA PINTURA ABSTRACTA

La palabra abstraccion proviene del latin abstractio y se refiere a separar las
propiedades de un objeto mediante un proceso mental que consiste en dejar de

prestar atencion a lo sensible para concentrarse en la razon.

El arte abstracto es un movimiento artistico que surge en 1910 perteneciente
a las vanguardias y se distingue por prescindir de todos los elementos figurativos
reduciéndolos a sus aspectos cromaticos, formales y estructurales, ademas de
acentuar las formas, abstrayéndolas, alejandolas de la imitacion o mimesis y
rechazando cualquier forma de copia de modelos exteriores a la conciencia del

artista.

El arte abstracto no considera necesario tener representaciones figurativas
ya que se inclina a reemplazarla por un lenguaje visual con significaciones

propias.

La polémica que se formé alrededor de la pintura abstracta en un principio,
debido a sus caracteristicas, se desvanecio con el paso del tiempo dando lugar a

una fuente inagotable de recursos para las nuevas generaciones de artistas.

No obstante, la abstraccion no es un movimiento Unico debido a que historica
y formalmente se ha desarrollado a partir de una variedad infinita de posibilidades
técnicas y estilisticas, las cuales le han permitido derivar en distintos movimientos
entre los que destacan la abstraccion geométrica, la abstraccion lirica, analitica, el
informalismo (expresionismo abstracto), el arte cinético y la abstraccion cromatica

(sincromismo).




1.1.1 NEOPLASTICISMO

Es un movimiento artistico iniciado en 1917 en Holanda por Piet Mondrian. Se
trata de una corriente vanguardista que “descansa en una concepcién optimista
del hombre y su capacidad para crear un futuro de pleno desarrollo individual vy

social”. !

De la misma manera que Kazimir Malévich y Wassily Kandinsky, Mondrian se
sentia abrumado por la infinidad de nuevas posibilidades que ofrecia el arte, asi

como la diversidad de vias que conducian a un nuevo mundo interior y abstracto.

Interesado por la relacion entre la religion y el arte Mondrian se unid a la
Sociedad Teosofica de Madame Blavatsky en 1908. De la teosofia obtuvo varias
ideas que contribuyeron a construir y consolidar su estilo abstracto, entre ellas que
“a través del equilibrio y la reconciliacion de fuerzas opuestas, y que esa
reconciliacion quizds deba ser alcanzada deconstruyendo cualquier principio o

creencia dominante”.?

Las razones por las cuales Mondrian le era leal a los planteamientos de
Madame Blavatsky, fueron que ella veia el arte y la religion como dos disciplinas
que se encontraban en caminos paralelos, pero también porque reconocia que el

objetivo de ambas era trascender la materia.

El Neoplasticismo también conocido como Constructivismo Holandés, esta
incluido dentro del Arte Abstracto, desechando toda referencia a la realidad que
no fuera plastica, se caracteriza fundamentalmente por la sencillez, calidad y
equilibrio, basados en el lenguaje de la abstraccion geométrica. Cabe destacar
gue el Neoplasticismo tiene sus bases en el Cubismo, movimiento que marcé un

momento decisivo en la carrera de Mondrian.

! Amalia Martinez Mufioz. Arte y arquitectura del siglo XX: vanguardia y utopia social vol.1. Espafia,
Editorial Montesinos, 2001, p. 97.

2 John Golding. Caminos a lo absoluto: Mondrian, Malévich, Kandinsky, Pollock, Newman, Rothko y Still.
Espafia, Fondo de Cultura Econdmica, 2003, p. 25




En 1917 Mondrian escribid para la revista De Stijil (El Estilo), el primer
capitulo del libro La nueva plastica, donde explicaba que la creacién pura del estilo
humano y el arte son expresados como un universo estético que se manifiesta de

forma abstracta.

Paul Cézanne se convirtio en su punto de partida, a través de él Mondrian
aprendié a darle el mismo peso pictorico a todas las areas de la superficie del
cuadro. Convirtiendose en un pintor cubista, descubrié que al alejarse de la
perspectiva tradicional terminaba con la vision del mundo exterior que tenian los

artistas occidentales.

Mondrian aproveché al maximo el andamiaje y las reticulas del cubismo
analitico, con la intencion de darles una nueva finalidad. Para él era primordial la
eliminacion distintiva entre figura y fondo, materia y no materia, excluyo la imagen
de los planos y el espacio que la rodea, para crear piezas frontales que

reafirmaran la bidimensionalidad.

Los principios basicos del Neoplasticismo se regian por reglas estrictas que
limitaban las composiciones a representaciones geométricas ortogonales, donde
el vocabulario se reducia a parejas de contrarios como: el color y el no color, la
linea vertical y horizontal, estableciendo un sistema cartesiano de abscisas y
ordenadas®, cuadros y rectangulos, donde el color se resume a los tres primarios,

amatrillo, rojo y azul, y los no colores negro, blanco y gris.

En este punto la “linea queda reducida a la reticula ortogonal, la relacion
antagonica entre ejes que forman una estructura que sirve de apoyo al color.
Armado con este simple utillaje, Mondrian puso todo su empefio en la
organizacién de perfectas armonias plasticas y en cada una de ellas creera lograr

la encarnacion del equilibrio absoluto”. *

%En un plano la coordenada cartesiana x se denomina abscisa, mientras que la coordenada cartesiana y recibe
el nombre de ordenada. “Definicion de abscisa”, [en linea], México, definicion.de, Direccion URL:
http://definicion.de/abscisa/. [consulta 9 de febrero de 2012].

* Martinez Mufioz, Op. cit. p. 100 y 101




Figura 1.1
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Fuentes: wwwutopicosanimicos.blogspot.com y oswibarrio50.blogspot.com/2011/04/plano-

cartesiano.html

La superficie del cuadro esta organizada por una reticula irregular de lineas
horizontales y verticales, lineas gruesas que en algunos casos alcanzan el borde
de la tela, con la intencién de que las piezas no parecieran un fragmento de un

todo mayor.

Asi las lineas rectas contrapuestas en angulo recto comienzan a formar parte
fundamental del lenguaje del Neoplasticismo expresando el equilibrio del universo,
convirtiendo al cruce horizontal y vertical en la sintesis perfecta del equilibrio en

sentido abstracto.

El Neoplasticismo tuvo connotaciones filosoficas idealistas a través de las
cuales se pretendia representar la esencia de la realidad, plasmando en ella lo
universal y lo objetivo, lo subjetivo y lo concreto, aspirando a la simplicidad del
lenguaje sustrayendo lo anecdotico, circunstancial o individual, obligando al artista

a prescindir de todo lo que implicara gesto, movimiento y realidad.

Sin embargo, su adscripcion al sistema cartesiano matematico-geometrico

convirtié su filosofia idealista a una racionalista, donde las reglas son estrictas y
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la estructura de la reticula ortogonal es el instrumento ideal para los propositos del

Neoplasticismo.
De ahi que el Neoplasticismo es entendido como:

Un arte racionalista geométrico matematico que propugna la expresion de
un todo universal. El Neoplasticismo quedaria establecido como un arte
espiritual, mistico, purificado por un sucesivo proceso de ascetismo por
medio del cual la naturaleza, los objetivos, las cosas, se irian
desprendiendo paulatinamente de lo accesorio, de lo concreto para irse
quedando en sus lineas esenciales que siempre serian geométricos y

ortogonales. °

De tal manera que la distribucion de los cuadros, los colores y los tamafios
en la reticula provocan un efecto éptico, creado por la saturacion cromatica. Para
este momento la paleta de color de Mondrian habia decantado por los amarillos

ocre, azul cobalto o rosa, compensados por blancos y grises palidos.

Antes de regresar a Paris 1919, Mondrian ya habia desarrollado su propio y
caracteristico método compositivo, en el cual se alteraba simultaneamente la
forma de cada cuadro que para el final de su vida la cantidad de variaciones era

sorprendente.

Al Neoplasticismo de Mondrian solo le hacia falta un paso para llegar a su
total desarrollo, y es la reafirmacion de la malla ortogonal y la ratificacion del
equilibrio entre la linea y el color, consiguiendo llegar a la abstraccion mediante la

notacion lineal.

® Ana Maria Preckler. Historia del arte universal de los siglos XIX y XX. Volumen 2. Espafia, Editorial
Complutense, 2003, p. 184 y185.




1.1.2 WASSILY KANDINSKY

Wassily Kandinsky desarrollo diversas investigaciones sobre las
posibilidades que ofrecia la abstraccion, las cuales revolucionaron las
concepciones tradicionales de la representacion estética, definiendo en el campo
del arte la llamada era de la modernidad, razén por la cual es considerado el

inventor de la pintura abstracta.

Kandinsky comienza a pintar a la edad de treinta afios, guiado por la
conviccion moral de que el mundo se puede cambiar a través del arte. Tal
ideologia origind de su desconfianza por la ciencia contemporanea y su creencia
en el misticismo, a pesar de no ser uno de ellos, ya que €l era el mas programatico

y romantico de los artistas abstractos de su época.

Muchos son los elementos que caracterizan y alejan a Kandinsky de sus
contemporaneos Piet Mondrian y Kazimir Malévich, entre ellos su actitud frente al
simbolismo, ya que Mondrian los estudié poco y los abandoné cuando aparecieron
sus preocupaciones formalistas, ya que para él, el significado estaba arraigado en
la forma, mientras que para Malévich, que era un iconoclasta, se dio cuenta que

su camino era mirar hacia el futuro rechazando tajantemente el simbolismo.

Kandinsky tenia una formacién simbolista con influencias rusas, francesas y
alemanas, y se involucr6 tanto en el que con el tiempo se convirtié en el simbolista

por excelencia.

En 1986 se muda a Munich, convencido de que ahi el arte no era retrogrado
como en Rusia, algunos afios después pensaria lo mismo del arte aleman y se

mudaria a Paris.

Durante esta etapa de transiciébn conocid las primeras manifestaciones del
simbolismo ruso, del cual destacO los aspectos apocalipticos y morales del arte,
asi como sus propiedades curativas y redentoras. Pero no solo se interesO y

estudio el simbolismo, también el neoprivitivismo pictérico, el cubofuturismo ruso,




aun cuando nunca se sinti0 atraido por el cubismo, este le permiti6 mantener el

vinculo con el siglo XIX.

El simbolismo aleman era afin con el ruso, sélo que con mas intereses
teoricos. Las diferencias entre ambos eran evidentes, el aleméan se inclinaba por el
sintetismo y experimentaba con las artes aplicadas o decorativas, pero Kandinsky

tenia muy claro que lo decorativo podia malograr sus aspiraciones abstractas.

Fue la pintura fauvista la que le abrié las puertas a un mundo de
posibilidades pictoricas que hasta el momento desconocia, de ella le atraian su

hedonismo colorista y formalista.

El color se asocia concreta y objetivamente con las composiciones
abstractas, las cuales pueden generar una respuesta emocional, segun el us
adecuado que se le dé al color. Para explicar esto Kandinsky utilizaba la siguiente

metafora:

[...] el color influye directamente sobre el alma. El color es el
teclado, los ojos los martinetes, el alma es un piano de
muchas cuerdas. El artista es la mano que toca, pulsando
una tecla tras otra con el propésito de producir vibraciones

del alma.®

Ideas similares fueron reforzando la creencia de Kandinsky de que una obra
de arte debia tener una estructura sinfénica, lo cual se materializa en sus
primeras pinturas abstractas donde la composicion “musica-color” es evidente,

principalmente por la ausencia de objetos reconocibles.

El creia en el potencial del arte puramente abstracto y aunque nunca
pretendié hacer cuadros musicales, si incorpord al proceso de consecucion de
sonidos y melodias, donde los colores, las formas y las lineas tenian la capacidad

de evocar sonidos.

® Citado en: Philip Ball. La invencién del color. Espafia, Fondo de Cultura Econémica, 2003. p. 41
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De ahi que para él la muasica tenia supremacia sobre la pintura, en 1921
escribié: “después de la musica, la pintura bien puede ser la segunda de las artes
impensables sin construccién [...] o en consecuencia la pintura alcanzara los

niveles mas altos del arte, donde la musica ya ha estado durante varios siglos”.’

No obstante, sus ideas no se limitaban a la relacién entre el color y la musica,
ya que para €l Schopenhauer jugaba el mismo papel que Hegel tenia para

Mondrian y Malévich.

Theodor Adorno explica el porqué la preferencia de Kandinsky por
Schopenhauer sobre Hegel, dice que ambos “sufrieron la pluralidad heterogénea e
intentaron sintetizar lo yuxtapuesto; Schopenhauer mediante un sistema jerarquico
coronado por la musica; Hegel mediante un sistema historico-dialectico que

culmina la poesia”.®

Un elemento clave en el desarrollo de Kandinsky es Composicion Il que es
un boceto al oleo con fecha de 1910, perteneciente a un grupo de diez obras que
él pinto, de las cuales solo existen siete.

Composicion Il es una pintura croméaticamente mas ostentosa que cualquiera
que hubiera producido antes, representa el plano pictorico sugiriendo una forma
que encuadra visual y psicolégicamente, asi como un espacio capaz de envolver
al espectador de la obra, ademas de que el color se asume como un transmisor de

la “necesidad interna”.

Kandinsky temia que el arte referencial se convirtiera en arte decorativo,
pues lo que él buscaba era la eliminacién de imagenes referenciales, rechazando

parte de su iconografia anterior.

7 John Golding. Op. cit. p. 87
® Theodor Adorno. Critica de la cultura y sociedad, Madrid, Akal, 2008, p.382.
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Figura 1.2

Composicion 11, 1910
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Fuente: http://materiaconstruida.blogspot.mx/2011/12/al-encuentro-de-kandinsky.html

Por eso Kandinsky es considerado una de las figuras fundadoras del arte
moderno del siglo XX, aun a pesar de que dirigia su mirada al préximo milenio, se
cuenta entre los primeros abstractos europeos y quiza uno de los mas importantes

para el nacimiento de la segunda ola de abstraccion revolucionaria.

1.1.3 EXPRESIONISMO ABSTRACTO

Es un movimiento que surge en Estados Unidos a principios de los afios cuarenta,
cuya premisa se alejaba del lenguaje figurativo, creando un nuevo estilo en el que

se fusionaran la abstraccién y el surrealismo y se experimentara de manera




autdmata con nuevas técnicas para realizar un arte individualizado donde lo que
importaba era la personalidad del artista y cada obra debia ser considerada
autografa.

El auge del expresionismo abstracto coincide con el periodo en que el arte
americano logra su identidad al romper con el vinculo que lo unia al arte europeo.
De manera contradictoria, la llagada de artistas europeos a Nueva York, después
de la Segunda Guerra Mundial, y la presencia del grupo surrealista fueron

fundamentales para el nacimiento del nuevo movimiento.

Dentro del expresionismo abstracto se distinguen dos formas de trabajo: la
pintura gestual o pintura de accion (action painting) y la pintura de superficie o
color field. Los artistas que decantaron por la primera concebian la creacién
pictérica como una forma para dejar actuar con total libertad a su estado de animo.

Mientras que los artistas del color field mostraron interés por la variedad de
posibilidades que ofrecen las yuxtaposiciones cromaticas y las combinaciones de

colores en superficies de grandes dimensiones.

Action Painting

Tiene sus origenes en las creaciones automaticas del surrealismo, el cual
sostenia que el arte automatico tenia la capacidad de liberar la luz del
inconsciente, de ahi que a las obras surrealistas se les atribuian diferentes
elementos simbdlicos y figurativos que mostraban de alguna forma la psicologia
del artista.

Por el contrario el action painting se interesaba mas por la accion de pintar,
manteniéndose al margen de lo representativo o simbolico. Entre sus principales

caracteristicas son:

La ausencia de relacion con lo objetivo.

El rechazo de todo convencionalismo estético.

Libre y subjetiva del inconsciente.
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- Lavaloracion de lo occidental
- Predominio del trazo gestual en expresiones de gran

dimension.

Dentro de la pintura de accion se destaca el Driping, técnica que se
distingue por salpicar la pintura sobre el lienzo de forma espontanea y energética,
convirtiéndolo en un espacio de accion, donde los colores utilizados son los que

fabrica la industria como: esmaltes sintéticos y pinturas metalizadas.

Jackson Pollock es uno de los artistas mas destacados del expresionismo
abstracto. Utilizando la técnica de driping elabor6 esquemas de formas
entrelazadas utilizando la pintura como materia viva, que fluye en forma de
delgados hilos, manchas y gotas coaguladas que al caer sobre el lienzo produce
salpicaduras.

Otra de las caracteristicas de la pintura de Pollock es el “all over” que
consiste en cubrir por completo el lienzo con la pintura, permitiéndole crear una

atmosfera completa y sin limite en el marco.

La influencia de Pollock sobre el expresionismo abstracto fue positiva,
principalmente por su trabajo y la busqueda de nuevas alternativas para plasmar
sus ideas, asi como por su capacidad de crear por medio de la composicién de los
materiales, lo que le permiti6 convertir su obra a la abstraccion y alcanzar la

libertad cromatica y de expresar una emocion de caos y desorden.

Para 1940 Pollock habia logrado suprimir de su pintura todos los elementos
figurativos, alcanzando asi la abstraccién. Sin embargo, es posible que gracias a
las primeras influencias el artista estadounidense audn tuviese presente la
figuracion en su obra, a pesar de que no se encontraba de forma directa en la

pintura.

Otro artista destacado del expresionismo abstracto es Willem de Kooning
que en 1916, a la edad de doce afios abandono la escuela para comenzar a
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trabajar como aprendiz en una empresa de artistas decoradores comerciales, y
por las noches asistia a clases en la Academia de Rotterdam de Bellas Artes,
donde estuvo ocho afos.

Para 1926 De Kooning emigré a los Estados Unidos, donde trabajo como
pintor de brocha gorda, dos afios después comenz0 a pintar naturalezas muertas y

figurativas con influencia en las escuelas de Paris y México.

Su primer contacto con la abstraccion fue en 1930, cuando comenz6 a
utilizar formas biomorfas y composiciones geométricas simples, ademas de su
trabajo en el Proyecto Federal de Arte (FAP), para el cual pintd varios murales,

demostrando que conocia a fondo el trabajo de Picasso.

De Kooning inauguro6 su primera exposicion individual en 1948, en la Charles
Egan Gallery de Nueva York. La muestra consistia en composiciones abstractas
en blanco y negro. Su trabajo le valid ser reconocido dentro del movimiento del
expresionismo abstracto, pues su obra evolucion6 de la utilizacion de colores

intensos y lineas elegantes de su abstraccion a trabajos mas figurativos.

A principios de 1950, comenz6 a trabajar en representaciones de la figura
femenina, elaborando una serie de cuadros, donde la gran mayoria se titulaban

“mujer”.

En el aspecto técnico y formal, dicha serie se caracteriza por la combinacion
de elementos figurativos con otros puramente abstractos. Las composiciones son
planas, llenas de impetu, la pintura es aplicada de forma tal que se aprecian
espesas capas Yy la paleta de color es diversa, inclinAndose hacia los colores

calidos, muy recurrentes en el action painting.

De Kooning fue el unico miembro del expresionismo abstracto en utilizar la
figura humana. Primero fueron las figuras masculinas, para después trabajar con

la figura femenina, junto con el deseo de alcanzar una interaccion entre materia y
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espacio, buscando el equilibrio entre el protagonismo expresivo del dibujo y la

inmediatez emotiva del color.
Color Field

Es un movimiento que forma parte del expresionismo abstracto, cuyo nombre
fue propuesto por el critico e historiador Irving Sandler. Surge en un momento en
que la abstraccibn en Europa como en Estados Unidos habia caido en el

academicismo y en la pintura decorativa que Kandinsky rechazaba.

La pintura de campos de color, creada en la década de los cuarenta, se
basaba en la reflexion inducida por grandes fondos cromaticos de igual intensidad,
sin contrastes de luz, donde el dibujo y la gestualidad eran simples e inexistentes
en el lienzo, apoyandose en una paleta de color monocromatica y las grandes

areas de color son abiertas y parecen ir mas alla de los bordes.

Los artistas del color field, igual que el resto de los expresionistas abstractos,
se dedicaron al estudio de mitos y simbolos, convenciéndolos de que los formatos
de grandes dimensiones en la pintura eran lo Unico que les permitiria realizar
obras pensadas para evocar sentimientos y trascender hacia lo sublime,

llevandolos a sumergirse en la contemplacion.

La sencillez de los planteamientos es quiza la caracteristica mas importante
del color field, esto porque buscaba la creacion de atmdsferas con una gran
emocién de espacio, para lograr que el espectador tenga la sensacion de poder
traspasar la pieza, gracias a que los colores tienen una misma intensidad
cromatica, acentuando la creencia de limites, razon por la cual los artistas de este

movimiento evitaban marcar contornos.

Gracias a sus caracteristicas el color field es posiblemente la mas abstracta
de las tendencias del expresionismo abstracto, ya que elimino sistematicamente

toda referencia a la naturaleza o al pasado.
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Los artistas mas relevantes de la pintura de campos de color son: Barnett
Newman, Mark Rothko y Clyfford Still, quienes investigaron sobre la expresividad
del color.

Barnett Newman pertenecié al expresionismo abstracto, trabajo como
escritor, critico, organizd exposiciones y escribié algunos catalogos. Sus primeras
obras, antes de alcanzar la madurez como pintor, se caracterizaron por un estilo

surrealista.

Para 1940 cambia al color field, donde su trabajo se caracteriza por crear
sencillas composiciones en las que una amplia area de colores atraviesa por una o
dos lineas verticales, a las que Newman llamaba “zips” o “cremalleras” que es una

especie de contenido simbdlico que se repite constantemente en su obra.

En las primeras obras Newman utiliza los zips, los campos de color son
variados, pero mas tarde los colores se vuelven puros y lisos, sin contrastes de

luz, fue en este momento que el artista alcanzo6 un estilo plenamente maduro.

Las bandas verticales que Newman pintaba sobre el lienzo para crear
tensién y dramatismo dividiéndolo en dos campos de color analogos a la
composicion rectangular, donde las bandas definen la estructura espacial de la

pintura, mientras que dividen y unifican la obra.

Para él era importante el impacto que causaban las pinturas de gran formato,
en las que el campo de vision del espectador es rebasado, igual que las
cualidades misticas e inmateriales del lienzo, que en su mayoria eran

monocromaticos, de colores homogéneos, bordes precisos y de colores puros.

Un ejemplo de esto es su serie de las Estaciones de la Cruz, formada por
catorce lienzos verticales que representan las estaciones del via crucis. Todos los
cuadros pertenecientes a la serie estdn pintados en fondos blancos con
vibraciones de lineas verticales o zips, mas 0 menos gruesas y espaciadas

pintadas de color negro.
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Estos cuadros son piezas de gran ascetismo y espiritualidad, en las que a
través del lenguaje abstracto, la simplificacion al maximo del color y la forma,
Newman consigue que el espectador se sumerja en el misterio del dolor y la
redencion de la crucifixion, sin necesidad de recurrir a formas figurativas o

simbolos religiosos.

Figura 1.3

"Las estaciones de la cruz: Lama sabactani", 1958-1966

Fuente: http://nosotras-estudiocreativo.blogspot.mx/2010/10/el-tiempo-de-barnett-

newman.html

De igual forma que otros artistas del color field Barnett Newman se inclind
hacia un contenido mistico y espiritual, hasta un punto en el que la mayoria de sus
obras tienen nombres biblicos como: Adan y Eva o Abraham, consiguiendo con
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ello que su estilo fuera llamado Abstraccion Mistica, esto considerando los
principios del color field que “suponia energia en estatismo, espacio, tersura,

imposibilidad activa, meditacion y elaboracién pensada”. °

Asi a través de su pintura Newman plasmé su busqueda de la conmocién
ante lo inmenso, pero también el entusiasmo y el éxtasis, elementos que lo
llevarian a pensar en lo sublime como una experiencia que segun él sélo habian

logrado los americanos, pues no se trataba de abstraer, sino de ser abstractos.

En 1948 presenta su texto, “Lo sublime es ahora”, publicado en la revista
Tiger’'s Eye de Betty Parson, en un numero monografico titulado “seis opiniones

sobre lo que es sublime en el arte”.

En este texto Newman medita, desde el punto de vista del arte
norteamericano, sobre las diferencias entre América y Europa entorno a la
abstraccion, utilizando el término sublime que de acuerdo con él es una
experiencia que los europeos no habian conseguido representar, mientras que los

americanos plasmaban lo sublime en los lienzos tal como es.

“El artista europeo se ha visto implicado sin cesar en la lucha moral entre la
nocion de belleza o de sublimidad”.’, es decir, se debatian entre inclinarse hacia
lo bello o lo sublime, ya que lo bello es mas facil de identificar que lo sublime,

porque lo sublime no es siempre algo relacionado con la belleza.

Asi el arte norteamericano representd para Newman la monumentalidad de
lo sublime que los europeos buscaban sin éxito, desde el primer anuncio de

sublimidad de Longino.

De ahi que las pretensiones de Newman de sumergir la conciencia de los
espectadores en el plano de lo sublime, pero también de una salida concreta hacia
lo amorfo. Es decir, se trata de la aparicién de una conciencia observadora que se

ve desde un limite.

% Véase: Ana Maria Preckler. Op. cit. p. 289
19 Citado en: Arthur Danto. El abuso de la belleza. Buenos Aires, Paidés, p.205
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Un ejemplo es el cuadro Onement | 1984, en el que se prescinde de la forma
previa del soporte material que permite la existencia de un cuadro no figurativo
que segun Arthur Danto el significado de Onement es: “la condicion de ser uno
con el ensalmo —Dios es uno —. Podria decirse que alude a la unidad (oneness)
de Dios”." Onement es un lienzo monocromatico de grandes proporciones de

color rojo cadmio con una franja vertical que lo atraviesa como un zip.

Figural.4

Onement |

Fuente: http://personal.telefonica.terra.es/webl/jiargote/newman.htm

Otro de los principales representantes del expresionismo abstracto es Mark
Rothko, pintor estadounidense de origen letdbn que emigro a los Estados Unidos en
1913, donde comenzé su trabajo para formar parte del expresionismo abstracto.

1 1bidem.
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En 1921 ingreso6 a la Universidad de Yale, misma que abandonaria dos afios
despues para mudarse a Nueva York, donde se matriculd en el Art Students Leag.
Para 1925 se inscribié en el Instituto New School of Desing, donde conoci6 a

Arshile Gorky, quien fue su maestro.

Para 1930 en la pintura de Rothko comenzaron a predominar los temas
urbanos, donde el metro era su escenario predilecto. En 1933 presentd, junto con
un grupo de amigos, su primera exposicion colectiva, y ese mismo afio inauguro

su primera muestra individual.

En 1937 el Museo de Arte Moderno de Nueva York inauguro dos
exposiciones “El Cubismo y Arte Abstracto” y “Arte Fantastico, Dada vy
Surrealismo”. Ambas muestras influyeron considerablemente sobre la tematica y la
forma de pintar de Rothko, en sus lienzos comenzaron a aparecer simbolos y

desarrollo un lenguaje pictérico cercano al Surrealismo.

Su etapa de transformacién inicié en la década de 1940 cuando abandona el
vocabulario simbdlico-biomorfico y comienza a trabajar en lo que él llamaba
“‘multiformes” que es una pintura que se adentra en los campos de color,

pertenecientes al expresionismo abstracto.

Las obras multiformes de Rothko son cuadros en los que la pintura esta muy
diluida, de tal forma que se escurre por el lienzo dejando manchas de colores
diversos, los cuales se extienden yuxtaponiéndose sin forma alguna por la

superficie del cuadro. Con estos cuadros comenzé su camino hacia la abstraccion.

Desde el comienzo de esta etapa las obras de Rothko se caracterizan por
mostrar dos o tres bandas de color en posicion horizontal que no tocan los bordes

del lienzo, dando la sensacion de estar flotando en el vacio de un formato vertical.

Los primeros afios en los que comenz6 a trabajar con las pinturas
multiformes, los colores que utilizaba eran vivos vy brillantes tales como los rojos,

amarillos y verdes, paleta que mas tarde obscurece. En esta etapa es cuando
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abandona cualquier referencia hacia lo figurativo, dando paso al color y a las

composiciones tricromaticas.

El enorme interés de Rothko por el mito lo llevé a plasmarlo en su obra como
una morfologia asociada a textos como las tragedias de Esquilo, El nacimiento de
la tragedia de Nietzsche y Temor y Temblor de Kierkegaard. En esta etapa sus
cuadros llevaban por titulo nombres como: Antagonia, Edipo o Ipigenia,

demostrando su preocupacion por el tema del sacrificio.

En la década de los cincuenta comienza a trabajar en los “Sectionals” que
son pinturas divididas en dos o tres secciones o franjas de colores, es justo en
esta época cuando integra el color field a su obra y alcanza la madurez artistica,

mostrando un lenguaje abstracto propio.

Ahora sus cuadros son divididos en secciones rectangulares con variaciones
de color creando el complemento de expresion. En estos lienzos el espacio y el

color son los principales elementos.

Asi la pintura de Rothko se volvid abstracta, ya que los rectangulos que
representaba eran poco definidos y la paleta de color que utilizaba se componia
de colores obscuros, suaves y vivos plasmados en lienzos de gran tamafio, cuyo

objetivo era sugerir emocion.

Rothko desarrolla su pintura con sencillez e incluye la idea de lo sublime y la
religiosidad, las cuales se encuentran al observar los campos de color, donde se
relacionan lo eterno e infinito. Su obra también ha sido relacionada con la filosofia

zen, por su estilo refinado y el manejo del color puro.

Al utilizar grandes formatos, la intencion era lograr la intimidad de las formas
rectangulares en posicion horizontal, sin que existiera relacion con la geometria,
gue parece flotar sobre un espacio indefinido, donde finas y contintas veladuras

de oleo, aplicado como acuarela, con una minima textura.

Sobre los grandes formatos Rothko solia decir:
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Yo pinto cuadros muy grandes, yo se que histéricamente, el objetivo de
los cuadros grandes es pintar algo grandioso y pomposo, pero si los pinto
es justamente porque quiero estar muy cerca del ser humano.*

Esto porque Rothko concebia sus cuadros como una representacion de gran
intensidad emocional que logra envolver al espectador llevandolo a la meditacion y

contemplacion de la obra.

Los cambios en su obra comenzaron a aparecer durante los primeros afios
de la década de los sesenta, cuando los colores brillantes y fuertes de sus cuadros
fueron sustituidos por colores sombrios, tales como morados, grises, verdes

oscuros y marrones, con los que su trabajo se vuelve hermético y sobrecogedor.

1.1.4 MINIMALISMO

El Minimalismo es un movimiento que se desarrollé después de la Segunda

Guerra Mundial, en los afios sesenta en Estados Unidos y mas tarde en Europa.

Proponia la reduccién del todo a un simple color, como una visiébn metafisica
del vacio, donde la sencillez, la minima creatividad y esfuerzo estético o practico
eran una regla indispensable para los artistas del minimalismo a tal grado que se

justificaban diciendo que se trataba de “su pureza absoluta”.

Ad Reinhardt, considerado uno de los pioneros del minimalismo, sefialaba
respecto a las caracteristicas del movimiento que: “cuantas mas cosas encierra la
obra de arte peor sera ‘mas es menos’...cuanto menos piense el artista en
términos artisticos y cuanto menos explote sus habilidades mas artista sera

‘menos es mas’™”.

12 Citado en: s/a, “Mark Rothko”, [en linea], Argentina. Revista de Artes nim 9, mayo de 2008. Direccién
URL.: http://www.revistadeartes.com.ar/revistadeartes_9/mark-rothko.html, [consulta: 19 de febrero de 2012].
13 Carmen Rocamora. Ismos y Vanguardias del Siglo XX. Espafia. Editorial Carmen Rocamora, 1996, p.345.
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El término minimalismo nuca fue descrito con exactitud, sin embargo, denota
un estilo vanguardista que se asocia con la obra de Carl Andre, Dan Flavin,
Donald Judd, Sol Lewitt y Robert Morris, y se basa principalmente en la escultura,
y se compone por formas geométricas Unicas y repetidas, las cuales solian ser
producidas industrialmente por obreros calificados que seguian las instrucciones

del artista.

La razén por la cual las obras se elaboraban de esta manera, fue porque el
minimalismo pretendia suprimir cualquier vestigio de emocion intuitiva que no era

otra cosa que una reaccion ante el expresionismo abstracto que fue su antecesor.

El arte minimalista se compone por piezas de instalacion, donde la galeria
representa un espacio real que obliga al espectador a tomar conciencia de sus

movimientos por el espacio.

Con Carl Andre, Donald Judd, Robert Morris, Dan Flavin, Sol Lewitt, asi
como Ann Truitt y John McCraken, colocaron el objeto escultérico
directamente en la pared o en suelo. En la obra de todos ellos el cubo
sélido ya no ejerce el papel de soporte, sino que se convierte en la propia

escultura.™

La aparicion del movimiento minimalista se da a través de una exposicion
titulada “The Maze and Snares of Minimalism” que marca el momento en que deja

de ser un estilo de vanguardia.

De forma similar que los ready-mades de Marcel Duchamp, las obras eran
producidas en fabricas, la diferencia es que el arte minimalista utilizé los objetos
de manufactura industrial para lograr una produccion de tipo formalista, que
basandose en la contradiccion, mostraba un arte elevado y formal. Sin embargo,

no permitia su lectura como tal, ya que no era considerado arte en su totalidad.

¥ Edicién de James Mayer. Arte Minimalista. Londres. Phaidon, 2005.p. 16
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Uno de los exponentes mas importantes del minimalismo fue Frank Stella,
destacandose dentro de este movimiento, la abstraccion post pictorica y la
litografia. Estudio en la Philips Academy y la Universidad de Princeton.

Stella presentd su primera exposicion en el Museo de Arte Moderno (MOMA)
en 1959 bajo el nombre de “Sixteen Americans”. En la década de los sesenta
abandona el expresionismo abstracto y comienza a trabajar bajo los principios de
la abstraccion geométrica y constructivista, para después involucrarse en el arte

minimalista.

Considerado uno de los primeros pintores minimalistas, en sus pinturas
rellené de forma metddica reticulas que se componian de franjas de seis
centimetros. Son de composicion muy sencilla y en sus pinturas negras el objetivo

era revelar algo mas que su propia organizaciéon interna.

Su serie de “pinturas negras” fue sin lugar a dudas un antecedente directo
para el minimalismo, pero no sélo eso, Stella también fue el creador del hard edge

o pintura de borde claro y los shaped conocidos como pinturas de borde recortado.

Otro exponente del minimalismo fue el escultor estadounidense Carl Andre,
cuya obra se caracteriza por el uso de materiales producidos por la industria, tales
como ladrillos, placas metalicas que de alguna manera definieron a su escultura

asi como los elementos métricos, masa, espacio, volumen y la gravitacion.

Sus primeras esculturas verticales fueron hechas a partir de vigas de madera
talladas y modeladas, en 1961 comenzé a apilar y amontonar vigas, mas tarde
introdujé la horizontalidad, elemento que se convirtié en su principal preocupacion,
llegando incluso a ser su sello, ya que su intencion era lograr que las esculturas

abrazaran el suelo.

La horizontalidad aparecié en su primera obra titulada “Plana” que fue
disefiada especialmente para la exposicion de “Estructuras Primarias”, realizada

en el Jewish Museum en 1966.
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El artista estadounidense Donald Judd es otro de los principales
representantes del minimalismo, en su trabajo es claro el manejo del espacio y la
realidad. Sin embargo, la verdadera evolucion en su obra se hace evidente cuando
comienza a utilizar objetos independientes en tres dimensiones sobre el suelo y la

pared, destacando las formas sencillas.

La calidad directa y sin afectaciones de la obra de Judd es la muestra del
enorme interés que sentia por el color, la forma, el material y el espacio, que es
quizd su aspecto mas representativo, en su obra no muestra ningun valor
jerérquico entre lleno y vacio, abierto y cerrado, adelante y atrds, material e

inmaterial.

Como un elemento que rige su obra, en sus esculturas se integra el color con
un sentido totalmente inexpresivo e impersonal que lo hizo destacar y crear

soluciones bicromaticas que acenttan su caracter dual.

Otro reconocido exponente del minimalismo es Robert Morris, quien fue uno
de los fundadores de la escultura minimal, pero también uno de los primeros en
mostrar su inconformidad frente a la rigidez de los principios del movimiento, los

cuales no dudo en transgredir.

Su periodo minimalista se ubica durante la primera mitad de la década de los
setenta, cuando comenz6 a construir grandes estructuras geométricas de formas
simples y acabados perfectos que encarnan la realidad despersonalizada del

minimalismo y su sentido de ocupacion espacial.

Las obras de Morris no dependian de convertirse en series para imponerse,
les bastaba con la determinacién de su presencia y su monumental tamario,
afirmando con ello la calidad de la presencia fisica como valor en si misma, asi

como la simplicidad de las formas para favorecer que se aprecie su totalidad.
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1.1.5 ARTE CONCEPTUAL

El arte conceptual, también conocido como “idea art”’, fue movimiento en el que
las ideas dentro de una obra son mas importantes que el objeto o el sentido por el
cual se elabor6 la obra, es decir, la idea prevalece sobre los aspectos formales y

en muchos casos es la obra en si misma.

El movimiento se desarrolla en Estados Unidos y Gran Bretafia, pero se
proyecto con rapidez al resto del mundo y para mediados de 1960 formo parte de
una reacciéon en contra del formalismo, teniendo como antecedente los ready-
mades de Marcel Duchamp, quien se encargaria de proporcionar a los artistas

conceptuales las primeras ideas para trabajar con objetos de uso cotidiano.

Los precursores del arte conceptual se ubican en las vanguardias que
posteriores a la Segunda Guerra Mundial, con el compositor estadounidense John
Cage, cuyo impacto sobre la nueva generacion de artistas jovenes de los afios

cincuenta fue considerable.

...8u obra méas célebre 4’33” obligaba al compositor a permanecer
sentado frente al piano durante el tiempo indicado sin hacer sonar
ninguna tecla defraudando las expectativas del publico, de este modo los

movimientos de inquietud de la obra.*

En Europa el arte conceptual se desarrollé6 en Francia e Italia, con artistas
como Yves Klein y Piero Manzoni quienes perfeccionaron las practicas
vanguardistas a partir de una concepcion alternativa del significado metafisico del
color monocromo, en el que el contenido de idea surge a partir de la experiencia

artistica.

Durante esta etapa el interés por lo efimero y lo inmaterial crecid, anticipando
la conciencia de su propia identidad cuestionando la valides formalista, la

naturaleza objetual de la obra de arte.

> Ibidem, p. 19
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De ahi que una de las principales caracteristicas del arte conceptual sea el
uso de elementos conceptuales sobre los puramente formales, para convertirlos
en una expresion que intenta evitar el estimulo Optico a favor de los procesos

intelectuales, y lo que el espectador comparte con el artista.

Para 1960 Henry Flynt, un artista del Fluxus, establecio relaciones entre el
arte, la cultura, las matematicas y la linglistica, con la finalidad de establecer,

mediante una argumentacion deductiva una definicion para el arte conceptual.

Ana Maria Guasch explica las relaciones establecidas por Flynt de la

siguiente manera:

1) el arte conceptual ha sido desarrollado para poner en orden ciertas
actitudes creativas como las artes visuales y la musica, en las que es la
estructura esencial; 2) las matematicas que tienen mas un valor estético
que cognitivo, son un paradigma para esas actividades; 3) el
reconocimiento paradigmatico de las matematicas conduce al arte

conceptual.*®

Estas relaciones fueron un elemento importante para que esta tendencia
requiriera de mayor presencia del espectador, no sélo en la forma de verlo sino
también de percibirlo con su accion y participacion, ya que se trata de obras que lo
involucran mas en funcion de la insistencia del lenguaje, los comentarios sociales

y politicos.

Es precisamente por esto que dentro del arte de concepto se encuentran
distintas lineas de trabajo muy diversas como: Body Art, Land Art, Prosser Art,

Performance Art y Arte Povera.

Entre los artistas mas destacados dentro del arte conceptual se encuentran
Joseph Beyes, Joseph Kosuth, Lawrence Weiner, el grupo inglés de Art and

Languaje, Sol Lewitt.

16 Ana Maria Guasch. El arte ultimo del siglo XX, del posminimalismo a lo multicultural. Madrid. Editorial
Alianza Forma. 2000, p. 167.
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CAPITULO 2: CRITICA Y DESMANTELAMIENTO DE LA PINTURA PURISTA A TRAVES DE LA
DECONSTRUCCION Y LA ABSTRACCION

2.1 LA MODERNIDAD

La modernidad es un periodo histérico que comenzd en el siglo xviil y comprende
a todas las sociedades, y promete el cambio, el desarrollo, la emancipacién, pero
al mismo tiempo muestra contradicciones tales como el estancamiento del
progreso que prometia, debido a que el desarrollo que se da dentro de ella,
genera desigualdades econdémicas, politicas y sociales alcanzando también a la
religion y la historia, pues con la llegada de la modernidad se ‘“legitima” la

historicidad lineal.

En sus planteamientos la modernidad proponia legitimarse a través del
pensamiento ilustrado, caracterizado por el interés en distintos campos del
conocimiento, uno de ellos la religion, especificamente el cristianismo con la
promesa divina de redencion de todos los hombres. EI marxismo por su parte
proponia la plenitud del pueblo con la emancipacion al derrotar a la sociedad

burguesa, sin injusticias ni sufrimientos.

El capitalismo es otro punto destacable dentro de la modernidad, el cual se
basa en la economia, el libre mercado, la prosperidad para todos y el
eurocentrismo que desde la perspectiva moderna juzga a toda la humanidad con

pardmetros y experiencias de la europa occidental.

Por ultimo, se encuentra el historicismo que considera a la realidad como un
devenir histérico con caracter eurocentrico. Es decir, se trata de una corriente de
pensamiento que le otorga a la historia el valor fundamental de la naturaleza y del
ser humano, aplicable a todas las ramas del saber, condenando el fin de la

historia como el final del metarrelato historico.
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Existen muchas criticas hacia la modernidad que se enfocan en sefialar sus
principales contradicciones, de las cuales se destacan la de Friedrich Nietzsche y
la Escuela Frankfurt, pero es Nietzsche quien se anticipa a la critica de las
propuestas modernistas, cuestionando los conceptos de razdén, superacion y
progreso, aun cuando sus ideas se adelantan al proyecto de emancipacion de la
modernidad, su oposicion hacia ésta no era tajante ni absoluta, ya que concebia

la idea de un hombre capaz de producir nuevos valores.

Por su parte la Escuela de Frankfurt basa su sustancia teérica en la “Teoria
Critica”, que es un paso tedrico original introducido por Max Horkheimer, con el
que se intenta rescatar los componentes esenciales de los planteamientos de

Marx.

No obstante, hay que aclarar que la critica a la modernidad de la escuela no
es comun, pues existen varias perspectivas, una de ellas se explica en las

concepciones de Adorno, Horkheimer y Marcuse.

Dichos planteamientos se basaron en los cambios politicos y sociales de su
época, y responden a la crisis de la modernidad capitalista que coincidié con el
final de la —segunda Guerra Mundial, proceso del cual los autores frankfurtianos

fueron testigos, permitiéndoles articular su actitud antimodernista.

En Dialéctica del lluminismo, Horkheimer y Adorno retoman de manera
general la discusion sobre las industrias culturales, pero esta obra ademas explica
como se da el desencanto de los autores frente al fracaso de la revolucion
alemana y la llegada del fascismo, lo que los llevo a vincular el problema de la
modernidad con la historia temporal del sistema capitalista, desviando totalmente
los planteamientos hacia generalidades sobre la esencia humana y el futuro de la

cultura.

Fue frente a estos acontecimientos que los frankfurtianos comenzaron a

adoptar posiciones similares a las que tenian los fildsofos posmodernos,
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marcando aun mas el punto de quiebre de la modernidad y evidenciando la

fragilidad de sus planteamientos tedricos

Ambos sefialan que tanto la tecnologia como la ciencia han servido para
someter y negar la libertad del hombre, convirtiéndose en un mecanismo de
dominacion. De ahi que la teoria de Horkheimer tenia como objetivo proponer
ideas que permitirian la aparicion de una sociedad igualitaria, estableciendo que la
dualidad social se traduce en los hombres que adoptan una oposicién, consiente y

una actitud critica.

Asi mismo proponian una vision mas cultural de la sociedad, no tan
economista, para evitar que la modernidad someta al hombre, la cual sélo es
posible si se desarrolla la identidad, con lo cual se explica el concepto de
modernidad de Adorno que se caracteriza por ser una filosofia de la no identidad.

Sin embargo, hay que destacar que el concepto de modernidad se anticipa a
la filosofia posmoderna y no se basa para nada en Heidegger sino en Nietzsche,
desplazando el problema al plano estético, en donde establece que el arte sirve

para reconciliar la vida material con la espiritual.

Es asi que a partir de los planteamientos de Nietzsche, Adorno, Horkheimer y
Marcuse se establece el rechazo més severo hacia la modernidad, ya que la
posicion de Walter Benjamin y Heidegger frente a la modernidad es menos
destructiva, sobre todo si se piensa en que ellos no sélo consideraban los
aspectos negativos. De estas criticas hacia la modernidad es que surge el material

con el que los pensadores y tedricos posmodernos comenzarian sus trabajos.

2.2 LA HERMENEUTICA DE GADAMER

La hermenéutica o arte de la interpretacion es una disciplina que nace en la
modernidad, cuyo origen se remonta a herméneia que hace referencia de la

expresion linguistica y a los origenes de la escritura.
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En un principio la hermenéutica se vincula a la experiencia de transmitir
mensajes y mas tarde comenz0 a ocuparse de la interpretacion de documentos,
principalmente textos sagrados, basandose en la necesidad de encontrar el

sentido de éstas.

Sin embargo, es durante el siglo XVIII que la hermenéutica da un giro radical
y comienza a hacerse cargo de la interpretacion de todo tipo de textos, en esta
etapa el principal representante fue el tedlogo y filésofo aleman Friedrich

Schleiermacher, considerado el precursor de la hermenéutica actual.

Definida como la ciencia encargada de interpretar el lenguaje de los autores,
la hermenéutica se ocupa de establecer los principios, métodos y reglas
requeridos para evidenciar el sentido de lo que esta escrito, es decir que su objeto
de estudio es el texto y la comprensién del mismo para aclarar todo aquello que no

esta bien definido.

Basados en la necesidad de comprender los textos, varios autores han
recurrido a la hermenéutica para desarrollar sus teorias sobre la interpretacion,
entre los que destacan Karl Otto Apel, Jirgen Habermas, Hans Georg Gadamer y
Richard Rorty, influenciados por los planteamientos de Friedrich Nietzsche y
Martin Heidegger, con quien se da la transicion de una hermenéutica como
problema epistemolégico a una como problema ontoldgico, donde la interpretacion

es el desarrollo interior de la comprension.

Esta idea es retomada por Hans Georg Gadamer, el principal y mas
representativo discipulo de Heidegger, considerado como uno de los grandes
filbsofos contemporaneos, cuyo texto Verdad y Método, es fundamental por sus
aportaciones teoricas, pero también por la influencia que tiene sobre la filosofia

actual.
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Es a partir de esto que la hermenéutica comenz6 a extender su area de
influencia, a tal grado que en la actualidad distintas disciplinas alejadas de la
filosofia recurren a la hermenéutica, dandole una dimension distinta donde se
comienza a hablar en términos de dialogo intercultural, utilizando términos como

“fusion de horizontes” y “circulo hermenéutico”.

La hermenéutica gadamariana quiere evitar que la comprension se
convierta en una posicién etnocéntrica, en cuanto inclusién asimiladora
de lo extrafio en nuestro horizonte de interpretacién. Desde el punto de
vista de Gadamer, “la fusion de horizontes a lo que tiende todo proceso
de entendimiento no significa una asimilacién de los “otros” a los valores

y normas de “nosotros” sino en la convergencia creativa y superior entre

“nuestras” perspectivas y la de los “otros”.’

Asi las investigaciones sobre la hermenéutica filosofica realizadas por
Gadamer son de caracter filoséfico y no metodologico, debido a que su objetivo
radica en clasificar los modos de ser del fendmeno interpretativo, para responder

al como se da el proceso de comprension.

Partiendo de los esbozos de Heidegger surge la idea de abordar el fenémeno
de la comprension como algo que estd mas alla de una forma de conocimiento o
bien de un sistema de reglas metodolégicas, a través de las cuales se incorporan

la comunicacién y la interpretacion como parte del ser en si mismo.

Para Heidegger la comprensién no es un modo de conocer, sino de ser,
partiendo de que la comprension es una caracteristica del ser humano. Es a partir
de esto que la hermenéutica como experiencia permite la manifestacion del ser,
sobre los limites del contexto inmediato, evidenciando hasta que punto Gadamer
retomo los planteamientos de Heidegger, los cuales afirman que el “lenguaje es la

casa del ser”, y que por lo tanto el conocimiento se adquiere en la medida que se

17 Samuel Arriaran. Filosofia de la Posmodernidad. Critica a la Modernidad desde América Latina. México.
Facultad de Filosofia y Letras UNAM. 1997, p. 121.
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es capaz de escuchar un mensaje estableciendo la innegable relacion de la

hermenéutica con el lenguaje.

De ahi que Gadamer sostenia que “la hermenéutica no elabora una teoria de
la ciencia, se ha utilizado para fines practicos, esto es, de interpretacion de
textos”,"® es eso que soblo se ha destacado en los aspectos practicos, donde no se
ubica al &mbito cientifico.

La hermenéutica filoséfica se orienta a la comprension que consiste en
considerar y reconsiderar lo que piensa el interlocutor, resaltando el caracter movil

de la existencia que remite a las formas provisionales de la comprension.

Es a partir de esta propuesta que Gadamer afirma que para lograr
comprender o traducir la expresion, es necesario que el intérprete tenga propio
horizonte historico, puesto que la hermenéutica exige que un individuo se someta

a los criterios del otro y viceversa, descartando totalmente la individualidad.

A partir de esta afirmacién es que la teoria de Gadamer sostiene que
mediante un proceso inteligente y bien dirigido el lector o intérprete es capaz de
intuir aquello que el autor quiere decir y para lograrlo la hermenéutica tiene como
intermediario a la contextualizacién, que no es otra cosa, sino la aplicacion del
texto al contexto actual, de ahi que se dice que toda interpretacién lleva una

autointerpretacion.

La hermenéutica tiene por objeto entender, critica y objetivamente el
significado de un pensamiento o de una accién, expresados en el

lenguaje y otros para interpretar y comprender un sentido. *°

' Hans Georg Gadamer. Verdad y Método. [en linea], indexcat.cat, Direccion URL: http:

/lenric.indexcat.cat/filosofia/f16.pdf, [consulta: 23 de abril de 2013].
19 Gerardo Rodriguez Casas. Epistemologia Cientifica. México, Universidad Nacional Auténoma del Estado
de México, 2001. p. 116.
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Es decir que la capacidad de comprension es una tarea fundamental que
depende, en gran medida, de la capacidad de autocomprension que tiene el
intérprete, y es desde este punto de vista que “la hermenéutica conlleva una
exigencia moral: llegar al otro a través de la palabra y del esfuerzo del concepto”
que de acuerdo con Gadamer requiere del olvido e involucra a las grandes

bendiciones del arte y la religion.

2.3 LA POSMODERNIDAD

Jean Francois Lyotard filosofo y soci6logo francés, fue uno de los principales
fundadores de la posmodernidad, concepto que involucra distintos movimientos,
ideas y logros, caracterizandose principalmente por la critica a la modernidad. Se
trata de un concepto que surge a partir de que el proyecto de modernidad no fue

valido, es decir que no logro legitimarse, a través de los grandes relatos.

Para Lyotard los grandes relatos o metarrelatos de la modernidad habian
perdido credibilidad al no poder legitimar lo prometido, por no estar fundamentada

en estos los cuales se enumeran a continuacion:

1. El pensamiento ilustrado, con el logocentrismo, la racionalidad, la
enciclopedia y el positivismo de Augusto Comte, prometiendo la
emancipacion del conocimiento.

El cristianismo y la religion con la promesa de redencién del hombre.

3. El marxismo, con la emancipacion de la explotacion por medio de la
socializacion del trabajo y la derrota de la burguesia.

4. El capitalismo prometiendo riqueza y desarrollo econémico, pero no
igualdad.

5. El eurocentrismo que ve la historia de la humanidad con parametros
de Europa occidental.

6. Historicismo que considera la realidad como un devenir histérico, de

caracter eurocentrista.
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Los metarrelatos se fundamentan en la idea de la emancipacion de la
humanidad, con la finalidad de legitimar costumbres morales, sociales y politicas,
que para Lyotard habian llegado a su fin, dando inicio a la era posmoderna, la

cual se caracteriza por la coexistencia de distintas culturas.

De acuerdo con Lyotard la posmodernidad inicia en los afios cincuenta, tras
el fin de la segunda Guerra Mundial, buscando deconstruir el proyecto de
modernidad, deslegitimando los metarrelatos, todo con la finalidad de abrir

sistemas que se encontraban cerrados, como los museos y galerias.

Entre sus principales caracteristicas se destacan el negar la posibilidad de
construir grandes relatos, el empirismo histérico como base de sus paradigmas,
asi como la posibilidad de reconstruir el pasado, ya que los documentos no son

pruebas reales de lo sucedido, sino meras representaciones.

La posmodernidad plantea que los grandes relatos modernos no se
legitimaron, es decir, que no cumplié con lo prometido, razén por la cual en el
discurso posmoderno el relato no esta completo, no existe el autor sino autores,
no hay historia, sino historias y los relatos se encuentran fragmentados, afectando

las estructuras narrativas.

Otro fil6sofo que explica la posmodernidad es Gianni Vattimo, él habla del
“‘pensamiento débil” o “antologia débil”’, el cual se caracteriza por valorar los
procedimientos, las apariencias y las formas simbdlicas, asi como la falta de

fundamentos que es lo que distingue las practicas posmodernas.

Para Vattimo la posmodernidad posee un espiritu critico, que cuestiona el
pensamiento ilustrado de la modernidad que a diferencia de esta las
transformaciones no poseen una temporalidad lineal ya que se yuxtaponen

evidenciandose, principalmente en el pensamiento.
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Otra caracteristica del pensamiento posmoderno es la elaboracién de
proyectos que produzcan nuevas alternativas a traveés de fragmentos tomados de

distintas culturas.

En el arte la posmodernidad es entendida como una nueva postura entre lo
abstracto y lo conceptual, que Lyotard explica como una multiplicidad del saber, y
de lenguajes distintos, los cuales no pueden legitimarse a través de los
metarrelatos, pues no tienen credibilidad y por lo tanto, se encuentran fuera de la

era posmoderna.

Los artistas que trabajan dentro de la posmodernidad, han abandonado las
técnicas tradicionales, pero no por completo, pues los combinan o yuxtaponen con
materiales y soportes diferentes asi como la utilizacién el video, la fotografia y las
instalaciones, llevando el arte a reflexionar sobre los materiales y las condiciones

sociales en que viven, trabajando a través de la fragmentacion de discursos.

En el caso del proyecto la posmodernidad sera utilizada para deconstruir el
discurso de la abstraccion purista, fragmentandola y contaminandola con
elementos decorativos y materiales extrapictoricos lo cual se explicard mas

adelante.

2.3.1 EL ESTRUCTURALISMO

El estructuralismo es una corriente que tiene una base linglistica vinculada con
Ferdinand de Saussure y los estudios relacionados con las aportaciones de

importantes tedricos como Claude Levi-Strauss, Roland Barthes o Umberto Eco.

Sin embargo, para entender al estructuralismo es necesario tomar en cuenta

el concepto de estructura planteado por Lévi-Strauss, “es un sistema de relaciones
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reguladas por una cohesion interna que se muestra en el estudio de sus

transformaciones.”®

Asi, el estructuralismo es el estudio de los elementos que constituyen una
estructura y si alguno de ellos se transforma violentamente, toda la estructura se
deteriora. De ahi que el pensamiento estructuralista subraya en qué medida las

estructuras se imponen y ejercen su poder sobre la capacidad de accion.

Las estructuras se consideran condicionantes porque moldean las acciones y
pensamientos de las personas y porque resulta dificil, mas no imposible que una

sola persona las transforme.

El método estructuralista “se caracteriza por estudiar, no las diferencias, sino
las relaciones que se dan entre las estructuras”. ** A pesar de que estas relaciones
no siempre son observables, ellas mismas son las que explican lo que no se

puede ver del complejo estructural.

2.3.2 EL POSESTRUCTURALISMO

El posestructuralismo es una corriente de pensamiento surgido en Francia en
1960, planteando nuevas ideas epistemoldgicas, entre sus principales
representantes se encuentran Jaques Derrida y Roland Barthes, y se desarroll6

paralelamente al pensamiento posmoderno.

Las ideas posestructuralistas cuestionaban la nocién de signo, estableciendo
que el signo era lo que se representaba resultando de la articulacion entre el
significado y el significante, logrando que el signo se explicara por solo, a partir de
esto Derrida planteo que cada elemento del lenguaje no depende de si mismo

para significar, sino que necesitan relacionarse con otros elementos, lo que

20 Claude Lévi-Strauss: Antropologia estructural, mito, sociedad, humanidades. México. Siglo XXI Editores.
1979, pég. 23.
2! Ibidem. pég. 34
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produce una marca en ellos a la que Derrida denomina “huella”, de lo que no

hablaremos en el proyecto.

Una caracteristica importante del pensamiento pos estructuralista y pos
moderno es el hecho de regresar al pasado, desapareciendo o intentando eliminar
el concepto de lo nuevo o lo original, haciendo critica al pensamiento moderno al

recuperar el pasado que las vanguardias negaban.

Walter Benjamin habla de esto en su libro “El Arte en su época de
reproductividad técnica”, donde explica que la obra de arte deja de ser unica al
aparecer los medios de reproduccion técnica, donde no se da importancia a la

originalidad y se le otorga un valor similar a la copia.

En este punto aparecen los conceptos de cita y apropiacion, a los que
Gerard Genett denomind plagio, pues segun explica Umberto Eco al no poder

romper con el pasado la Unica forma de volver a él es a través de la ironia.

2.4 LA DECONSTRUCCION

Si bien la obra del fil6sofo posestructuralista francés Jacques Derrida ha
sistematizado y teorizado el uso y la practica de la deconstruccion, el término no
es propiamente suyo, ya que la palabra proviene del concepto “Destruktion”,

planteado por el filosofo aleman Martin Heidegger en el libro Ser y Tiempo.

Para Derrida la traduccién literal del concepto de Haidegger que es
destruccién no era pertinente, y lo cambio por deconstruccion, término que a su

juicio abarcaba mas.

La nueva traduccion del concepto le permiti6 a Derrida generar una nocion
en la cual la significacion del texto es el resultado de la diferencia entre las
palabras empleadas y no lo que éstas representan, es decir que la deconstruccion

es una lectura de descentralizacion.
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Cristina de Peretti, en su articulo “Deconstruccion” comenta respecto a la

lectura descentralizada que:

Deconstruir consiste, en efecto, en deshacer, desmontar algo que se ha
edificado, construido o elaborado, pero no con vistas a destruirlo, sino a
fin de comprobar cémo esta hecho ese algo, cédmo se ensamblan y
articulan sus piezas, cudles son los estratos ocultos que lo constituyen,
pero también cudles son las fuerzas no controladas que ahi operan. %

A partir de esto Derrida propuso la teoria deconstructivista la cual sugiere
que el lenguaje, tal como lo conocemos, estd vinculado con el discurso de
presencia, esencia, objetos y formas determinadas, ubicando a la deconstruccion
como el equivalente europeo del pensamiento posestructuralista francés, que en

Norte América era el apropiacionismo y el simulacionismo.

Considerado como un fenémeno cultural y filosofico estudiado por la teoria
critica y literaria, esto dentro del contexto posmodernista, el deconstructivismo es
un término anterior, al que la deconstruccién no logra eclipsar sino hasta la

década de los ochenta, cuando consigue el reconocimiento y la difusion.

Por eso el concepto de diferencia, planteado por Ferdinand de Saussure, es
el que da la pauta a Derrida para introducir el posestructuralismo sobre la
linglistica logdécentrica, basada en que la verdad es la palabra o la expresion de
una causa original, donde la estructura abstracta determina todas y cada una de

las manifestaciones de lengua.

Derrida determin6 que la deconstruccion es un término utilizado para hacer
referencia a una lectura descentralizada, afirmacion basada en los estudios
realizados por él sobre la Teoria Estructuralista, los cuales ayudaron a descubrir

los puntos débiles de la teoria.

22 (Cristina Peretti. “Deconstruccion”, [en linea], Argentina, jacquesderrida. Direccion URL: http:
/lwww.jacquesderrida.com.ar./peretti_2.htm, [consulta: 29 de septiembre de 2012].
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Dichos estudios le permitieron a Derrida sostener que el estructuralismo no
permitia realizar una investigacién clara sobre los origenes, ya que el mismo
concepto admite que hay inmovilidad, de ahi que la critica derridiana se basoé en

el modelo saussureano, indispensable para los estructuralistas.

Asi el modelo estructural del signo sirvié para proponer de manera tajante el
rechazo al concepto del signo tal cual lo conciban los estructuralistas. La idea
consistia en poner en crisis el sistema estructural construyendo una nocién

descentralizada de estructura.

Segun los planteamientos del filosofo francés las estructuras dependen de
otros soportes, los cuales a su vez precisan de otros centros, cuestionando asi la
idea de un centro estable. Ante esto Derrida propone solicitar estructuras que se
encuentran dentro del sistema con la intencion de ver cual es su naturaleza y asi

desestructurarlos.

Para Derrida la estructuralidad de las estructuras siempre ha funcionado pero
neutralizada por un centro, el cual le da un punto de presencia y estabilidad a un
origen fijo. Es decir, la funcion del centro consiste en equilibrar y orientar a la
estructura, al tiempo que organiza la coherencia del sistema haciendo posible el

juego® de los elementos dentro de una forma total.

No obstante, hay que tener en cuenta que el centro no solo abre el juego,

también lo cierra, permitiendo la transformacién de las estructuras comprometidas.

De acuerdo con Derrida el concepto de estructura centrada es “el concepto
de un juego fundado, constituido a partir de una inmovilidad fundadora y una
certeza tranquilizadora que por su parte se sustrae al juego” #, que a su vez se

asocia a determinadas reglas, las cuales rigen su comportamiento.

2% Cuando se habla del juego se hace referencia a los juegos del lenguaje.

24 Jacques Derrida. “La estructura, el signo y el juego en el discurso de las ciencias humanas”, [en linea],
Argentina, jacquesderrida, 10 de octubre de 2010. Direccién URL: http:
/lwwwijaquesderrida.com.ar/textos/escritura_signo_juego.html, [consultal4 de septiembre de 2012].
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Tales reglas se basan en tres observaciones que J.F. Lyotart establecio y

gue se enumeran a continuacion: %

1. La legitimacion de las mismas pasa por la ausencia explicita de los

jugadores,

2. Sin reglas no hay juego, es decir, cualquier modificaciéon, incluso

minima de una regla modifica la naturaleza del juego,

3. La misma enunciacion de las reglas ya constituye en si una jugada

de dicho juego.

Es a partir de estas reglas que Lyotar propone que Derrida comenzé a utilizar
la deconstruccién como un método que ayuda a comprender los textos, rompiendo
con la idea estructuralista de ver a la estructura como el elemento principal para
determinar el significado, enfoque que permitié explicar que, de un texto que ha
sido deconstruido es posible obtener varios significados, de tal manera que el

texto carece de un solo significado final.

Sobre esta caracteristica de la deconstruccion Ana Maria Guasch explica:

Los artistas de la segunda posmodernidad mas que destruir la tradicion
retornando a ella, se propusieron deshacerla, desedimentarla,
descomponerla y deconstruir sus significados iniciales para arruinar los

conceptos de verdad, razén y totalidad.?

Asi la teoria deconstructivista de Derrida, en un sentido positivo, no destruye
la identidad de las estructuras, ya que se trata de una técnica para descentrar, es
decir de abandonar la lectura que permite ver con total claridad el componente
principal, esto con la finalidad de alterarla para conseguir que los elementos

% Jacques Derrida. “La estructura, el signo y el juego en el discurso de las ciencias humanas”, [en linea],
Argentina, jacquesderrida, 10 de octubre de 2010. Direccién URL: http:
/lwwwijaquesderrida.com.ar/textos/escritura_signo_juego.html, [consultal4 de septiembre de 2012].

% Ana Marfa Guasch, El arte ultimo del siglo xx, del posminimalismo a lo multicultural. Madrid, Alianza
Editorial, 2007. p. 1009.
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excluidos se conviertan en centrales, los cuales en un momento dado eliminan la

jerarquia, asi el texto modifica su significado original a uno totalmente contrario.

Dentro de la deconstruccion Derrida considera el término de lo indecible, que
se relaciona con la légica binaria de la pareja, es aquello de naturaleza inestable o
indeterminada en su significado, permitiendo la aparicién de multiples significados,
produciendo la diseminacion de estos. Derrida lo describe como un “entre”, que

nada tiene que ver con un centro, pero ofrece mas de una posibilidad.

En términos que muestran su imposibilidad los indecibles van en direccion
contraria, es decir, son opuestos tienen la funcion de abrir la puerta a la lectura y
la escritura, segun Derrida actian como unidades de simulacro que no se separan
a pesar de la oposicion binaria, como en el caso de la abstraccién y la decoracién,
gue son movimientos opuestos, lo que se encuentra en medio de ellos es el
‘entre” lo que no se puede ver ni decir pero que existe, crearon un nuevo

significado.

2.4.1 OPOSICION BINARIA

Dentro del contexto del estructuralismo la oposicion binaria es un concepto
importante que se define como un organizador fundamental de la filosofia humana,
la cultura y la lengua, al tiempo que se le considera como una herramienta de
analisis tedrico para la observacion a través de los ejercicios de oposicion como:

algo-nada, alto-bajo, vacio-lleno o sujeto-objeto.

La oposicion binaria es un sistema, en el que lengua y pensamiento son dos
términos que se contrastan mutuamente y son por lo general, exclusivos uno del

otro ya que se trata de contraposiciones teoricas.

De acuerdo con Ferdinand de Saussure las oposiciones binarias constituyen
la base del sistema estructural, en donde una vez que los signos se comparan es

casi imposible hablar de diferencia, ya que la comparacion de las ideas o signos
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gue comparten cada uno un significado y un significante no son diferentes sino

distintos.

Asi el planteamiento del principio binario de Saussure establece que lo que
hay entre los dos signos, es sélo una oposicion, tomando en cuenta el mecanismo
del lenguaje, el cual se basa en oposiciones, las diferencias fonicas y

conceptuales comprometidas en la articulacion del lenguaje.

Al respecto Lévi-Strauss establece que dentro de la cultura las oposiciones
binarias constituyen un elemento clave dentro del proceso de significacién, ya que
el cerebro los organiza de manera natural colocando al conocimiento en polos

binarios tales como: produccion-consumo, bueno-malo.

De acuerdo con esta propuesta la cultura responde de una manera similar a
la del cerebro, haciendo que los conceptos o significados binarios compartan la

misma estructura significativa, aun cuando sean aplicados a diferentes aspectos.

Por otro lado dentro del andlisis semidtico, el sistema binario es
denominado como un sistema que establece la relacion entre un minimo de dos
conceptos de forma binaria, tales como: alto-bajo, vacio-lleno, los cuales se ubican
dentro de un mismo sistema de significacion. Es decir, la semiética toma dos

conceptos en oposicion binaria para relacionar los significados de ambos

2.4.2 LA DECONSTRUCCION EN EL ARTE

Comunmente asociada a la destruccion, la aniquilacion y la negacion, la
deconstruccion es un término que trata de algo mucho mas profundo y complejo,
por lo que debe ser entendida como una estrategia deconstructora, cuya
propuesta esta basada en desenmascarar por medio de un proceso de falta de

sedimentacion que se aplica sobre el texto para cuestionarlo y transformarlo.
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Estas ideas llevaron a Derrida a entender que “mas que destruir era preciso
al miso tiempo comprender como se habia construido un ‘conjunto’, y para ello era

preciso reconstruirlo”.?

En este sentido la idea de reconstruir se enfoca en el desmantelamiento de
todas las significaciones que tienen su fuente en los logos, que van mas alla de las
palabras o los textos, sino con toda enunciacion que involucre un proceso de

interpretacion.

Theodor Adorno decia respecto a esto que: “toda obra de arte es escritura,
no solo las que se presentan como tal’®, de ahi que los libros, obras de arte como:
pintura o escultura, peliculas, piezas musicales o edificios son algunos ejemplos
de piezas de arte que involucran un proceso de interpretacién, aun cuando a

simple vista parecen faltas de un significado.

Tomado como base lo dicho por Adorno, la deconstruccidén se encuentra en
toda solicitud que utilice un cédigo linguistico para expresarse, lo que permitié que
sea posible hablar de artes deconstructivas.

Angel Luis Pérez Villen, profesor, critico y curador espariol, explica en Los
Pliegues del Sentido que es una perspectiva que “incita a contemplar el fenémeno
deconstructivo como la aplicacion de una normativa sisteméatica a un determinado

campo de accion plastico”.

Proposicion que, de acuerdo con Pérez Villen no funciona bien en todos los
campos. Por el ejemplo, el autor sugiere que en la arquitectura funciona gracias a
la connotacién formal de su apreciacion y articulacidon, pero que al ser proyectado
sobre las artes plasticas no actia igual porque se adhieren al mecanismo de

produccion, lectura y recepcion que activa el espectador.

2" Luis Enrique de Santiago Guervos. “Hermenéutica y Deconstruccion: divergencia y coincidencias jun
problema de lenguaje?”, [en linea], Argentina, jacquesderrida.com, 1999. Direccion URL:
http://wwwijacqgesderrida.com.ar/comentarios/guervos_2.html. [consulta: 14 de agosto de 2012].

%8 Angel Luis Pérez Villen. “Los pliegues del sentido”, Lapiz: Revista Internacional de Arte, afio 1995, nam.
113, Mensual, Madrid, p. 20.

2 |bidem .p. 21
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En este sentido la funcidon del espectador dentro del proceso deconstructor
es asimilar y relacionar la lectura de la obra de arte para generar un acercamiento
a las piezas artisticas. Dentro de este proceso se enfatizan tanto los significados
interiores como aquellos que se manifiestan en el momento en que el publico

puede contemplar la obra.

Considerando esto, es posible decir que la funcion del deconstructor esta
basada en “provocar, destruir o sefialar ese momento en que el sentido se

contradice a si mismo y se torna indecible”.*

Hay que tener en cuenta que en este punto el sentido o significado que se
modifica es trascendental contemplar que los juegos del lenguaje afectan
directamente a los artistas visuales, ya que su discurso se mutila, simula y

desplaza.

2.5 LA APROPIACION / RELECTURA

Los antecedentes de la apropiacion se encuentran en los movimientos Dada y
surrealistas y el arte pop con Andy Warhol. El movimiento Dad4 utilizé estrategias
de apropiacién de objetos cotidianos, pero sin la intencidén de otorgarles el estatus
de obra de arte, entre las técnicas utilizadas por los surrealistas se encuentra la
apropiacion de imagenes provenientes de los suefios, las cuales traducian en sus
obras, asociandolas con objetos o situaciones que en apariencia no tenian

relacion, pero adquirian un nuevo significado.

El Arte pop hacia uso de la cultura de masas, mientras que Andy Warhol
comenzaba a realizar apropiaciones de imagenes del arte comercial y la cultura

popular, asi como las técnicas utilizadas en dichas industrias.

% Ibid., p. 18.
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Se dice que la apropiacion como tal aparece con la exposicion “Picture”
organizada por Douglas Crimp en 1977, en la que participaban artistas que
trabajaban con imagenes apropiadas que reflejaban al mundo que los rodea y con
el cual mantenian un dialogo intenso, estos artistas fueron Troy Brauntch, Jack
Goldstain, Sherrie Levine, Robert Longo y Philip Smith, quienes suprimian el
significado primigenio de fotografias publicitarias, tomas televisivas vy

cinematografica para darles uno absolutamente nuevo.

En el catalogo de exposicion Douglas Crimp justifica el titulo de la exposicion
por la capacidad de comunicacion de las imagenes y define la impureza de los
medios como a la temporalidad literal y la teatralidad.

En los trabajos realizados por los artistas invitados a participar en “Pictures”,
Crimp vislumbr6 la ruptura con la modernidad y una temprana identificacion con la
posmodernidad, lo que le permiti6 comenzar a cuestionar los dogmas modernos

de unicidad, originalidad vanguardia y pureza.

No obstante, la apropiaciébn es un movimiento que surge en la década de
1980 como respuesta al minimalismo y al arte conceptual, estableciendo una idea
en la que el eje es recontextualizar la imagen para presentar en vez de
representar. Asi mismo el apropiacionismo trabaja con la idea de citar a otros
artistas, alterando la obra original en la técnica o bien modificando el resultado

final de la obra.

La practica apropiacionista exige en un primer momento una reflexion
sobre los elementos de mediacién de la obra de arte y sobre los modos

de insercion en su discurso.*

Asi la practica apropiacionista comienza a desarrollarse como una propuesta
desmitificadora que logra alcanzar una direccion subversiva donde la intencion va
desde la ironia hasta una muestra de respeto o admiracion hacia el autor. Sin

embargo, también se rodea de una actitud reflexiva que le permiti6 a la

31 Juan Martin Prada. La apropiacion posmoderna. Espafia. Editorial Fundamentos. 2011. p.9
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apropiacion abrir el camino a los medios, centrandose en la critica de la

representacion y la creacion de imagenes a partir de otras.

Como estrategia de lenguaje la apropiacion se sitta en uno de los
parametros indispensables para la posmodernidad, admitiendo la radicalizacion de
recursos tales como la cita, la alusion y el plagio, lo que implica una vision critica,
la realizacion de lecturas mucho mas complejas y la toma de conciencia sobre la

influencia de los sistemas de comercializacion del arte.

Por otro lado los artistas que formaron parte del apropiacionismo no
trabajaron con imagenes que representaban la realidad, sino que utilizaban
imagenes recontextualizadas, donde la forma de percibirlas cambia, es decir, se

trata de una relectura de lo inalcanzable como las grandes obras del pasado.

Este es quiza el motivo que permiti6 descubrir que los términos, copia y
plagio no tienen sentido en el mundo de la apropiacion, donde las imagenes
apropiadas adquieren un significado diferente, logrando que las imagenes
apropiadas sean totalmente diferentes a la original.

Respecto al concepto de cita, el tedrico francés Gerard Genette lo explica
con el nombre de intertextualidad. De acuerdo con él se trata de la relacion
simultanea entre dos 0 mas textos, es decir, se trata de la presencia de un texto

sobre otro.

En el caso de la imagen se habla de la presencia de dos imagenes
yuxtapuestas, a lo cual Genette otorga el nombre doble discurso, generado por el
plagio, copia o alusion, donde la percepcion es distinta y el resultado final de la

obra es un original recontextualizado.
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Para Michael Riffaterre, critico y tedrico francés, el intertexto es “la
percepcion, por el lector de relaciones entre una obra y otras que la han precedido

o seguido”*, definicion que engloba de forma mas completa el concepto.

En este punto donde las propuestas artisticas convergen con el arte pop,
mostrando interés por el fragmento, el ensamblaje, el collage o el préstamo de
imagenes, haciendo uso del sistema de inclusién del lenguaje que a su vez invita a

la reflexion sobre lo ya producido, es decir, imagenes del pasado.

El apropiacionismo como estrategia del lenguaje posmoderno, acude a la
cita, la alusion y el plagio, desempefiando un papel fundamental en tanto la

relectura y nuevos usos de la imagen.

Dentro de las practicas apropiacionistas se encuentra el collage, que utiliza
recursos y elementos de otras formas de expresion, trabajando con el entorno
haciendo relecturas y reconstruyendo o deconstruyendo la realidad de los objetos

e imagenes apropiadas.

La apropiacion busca contaminar imagenes reconocidas dentro del arte con
objetos impropios de estas con el propdsito de desmantelar las ideas de
vanguardia, unicidad, originalidad y pureza propuestas por la estética de la
modernidad.

Douglas Crimp establecié el marco tedrico critico en el que se promueve el
distanciamiento de la posmodernidad de las visiones modernas, sin embargo, Ana
Maria Guasch sefiala que Crimp no fue el Unico, también se encuentran las

propuestas de Craig Owens cuyas ideas eran similares.

Para C. Owens los primeros trabajos alegérico discursivos, cuyos autores
se apropiaban de imagenes muy conocidas para proyectar con ellas,
conceptos e ideas abstractas, se vieron en la exposicion Pictures. La
imagen apropiada [...] deberia ser sometida segun Owens, a una serie de

manipulaciones que la vaciarian de su resonancia y significacion y asi la

%2 Gérard Genett. Palimpsestos. Espafia. Taurus. p. 11
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convertirian en opaca: las imagines de estos artistas —comenta C.
Owens— solicitan a la vez que frustraran nuestro deseo de que la imagen
sea directamente transparente en su significado. Como consecuencia
parecen extraflamente incompletas: fragmentadas ruinas que deben ser

descifradas.®®

Dentro del arte posmoderno la apropiacion se define por la diversidad de
estilos y materiales, asi como por la mezcla de lo nuevo con lo viejo, apropiandose

de elementos del pasado.

Este proceso de apropiacidon de imagenes u objetos es acompafiado de
nuevas reflexiones sobre la estética moderna y posmoderna, de esta manera los
artistas despojan la imagen de su sentido iconico, representativo y conceptual,
substrayendo y desmitificando su sentido original al tiempo que le otorga un nuevo

significado basado en la resignificacion y descontextualizacion.

Uno de los elementos principales de la posmodernidad es el andlisis entre la
representacion y nuestra cultura manifestandose en su contra al usar la
representacion, destruyendo asi el vinculo con ésta y rechazando la sustitucion al
tiempo que se configura como una critica representacional encargada de

desarticular las relaciones de poder que generan los sustitutos.

A través de los mecanismos y procesos apropiacionistas que se intenta
obviar la disponibilidad de cualquier producto cultural, ya sea asociado con un
significado politico que por ejemplo podria ser transmitido por medio de las

instituciones culturales.

Juan Martin Prada explica que, de acuerdo con los planteamientos de Walter
Benjamin la funcidon econémica que ofrece la fotografia como imagen, da la pauta
para que los procesos apropiacionistas se desarrollen con libertad, dado que su
principal funcion es dar a conocer entre las masas los elementos de consumo,

otorgandole a las imagenes la capacidad de cambiar y renovarse, al tiempo que se

%3 Guasch, Ana Maria, Op cit. p. 346.
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recontextualizan dentro de los medios de produccién para conviertirse en objetos

de consumo.

Al respecto Walter Benjamin explica:

[...] su compromiso de una apropiacion de los medios de produccion, una
apropiacion técnica, en su sentido mas amplio [...], en tanto que nos
percatamos de cudl es la interconexion que existe entre ambos factores,

calidad y tendencia.*

Esto se ve reflejado en la globalizacion de finales del siglo XX, asi como el
seguimiento de un gran numero de imagenes impresas o0 electronicas,

cuestionando la realidad, la representacion y el concepto de originalidad.

En este punto es preciso aclarar que la reflexion de las practicas
apropiacionistas de las Ultimas décadas, se concentra en el concepto de
reproduccion de la obra de arte y en la naturaleza mediadora de los sistemas de

reproduccion de la obra.

El término reproduccion aplicado a la obra de arte, ha causado cierta
problematica, por representar un significado negativo, que incluye el robo, el plagio
o la pirateria, ocasionando conflictos con los derechos de las obras, convirtiéndose
en uno de los grandes obstaculos de las practicas apropiacionistas actuales.

De acuerdo con Natalia Mateweki “la apropiacion supone otro tipo de efecto
estético, producido por el tipo de relacién intelectual que mantiene una obra con
otra y con otros textos que posibilitan reflexionar sobre las nociones de copia o

unicidad de autor”.®

3% \éase: Juan Martin Prada. Op. cit. p.35

% Natalia Metewecki. “Arte y Nuevas Tecnologias. {Plagio o Apropiacién?” Tercer Simposio de Practicas de
Comunicacion Emergente en la Cultura Digital. [en linea], Argentina, liminar.com.ar. 26 de agosto de 2006.
Direccion URL: http: //www.liminar.com.ar/simposio/pdf/matewecki.pdf, [Consulta septiembre 29 de
septiembre de 2012].
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Dicha reflexion permite entender que todas las cuestiones sobre la
falsificacion, el plagio o la apropiacion han cambiado gracias a la fotografia, la cual

descalifica el concepto de “fotocopia”.

Por otro lado las obras de arte estan realizando en un contexto establecido
de manera tal que las copias son justificadas con un reflejo de originalidad,
demostrando que las obras de arte no son amenazadas de ninguna manera por
las copias, pues la original siempre sera el modelo, de ahi que la nueva pieza no

es considerada un original sino una relectura o reconstextualizacion.

Los motivos por los cuales se utiliza el término arriba mencionado son
simples, se debe a que la obra se realiza en un contexto y momento distintos,
otorgandole, a partir de las experiencias del artista que se estd apropiando la

imagen, un nuevo significado.

25.1 LA SIMULACION

El simulacionismo o post-apropiacionismo es una variante del arte posmoderno
que surge durante la década de los ochenta en los Estados Unidos como
oposicion al neo-expresionismo. Se trata de un movimiento basado en la
reinterpretacion de artistas y estilos, retomando algunos de los principios del

apropiacionismo.

De acuerdo con los planteamientos de la simulacion no se busca generar
nuevas formas de creacion artistica, dado que la produccion de los artistas del
movimiento se basa en la simulacion y la utilizacion de objetos populares, lo cual
hace caer en una contradiccion dentro de la propuesta del simulacro, pues por una
parte critica al consumismo y por otra las obras realizadas requieren de articulos

de consumo.
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Para los artistas del simulacionismo reproducir el poder de la seduccion que
los objetos de consumo ejercen sobre las personas, es una prioridad, por lo que

no solo simulaban, también imitaban.

Respecto a esto Ana Maria Guasch explica que los objetos no se valoran por
las cualidades que poseen o bien por sus significados, sino por su apariencia, de

ahi que la historiadora del arte plantee que:

...el simulacionismo ha suplantado a la realidad. El objeto perdié su
funcion, el consumo agresivo ha hecho que de aquel sélo interese su
imagen, una imagen artificial que sofisticadas técnicas de marketing se
encargaron de publicitar para provocar su consumo por la via erética del
deseo.*

Esta explicacion que propone Guasch también sirve como referente para
entender porque en la actualidad los simulacionistas intentan que la realidad
coincida con todo lo real, aspecto que rompe con la mayoria de los referentes, los
sistemas de signos y la oposicion binaria, ya que dentro del simulacro no hay lugar
para la imitacién o la parodia, pero si para la suplantacion de la realidad por medio

de signos de lo real.

Para Jean Baudrillard hay dos conceptos que hay que entender cuando se
habla de simulacion que son: disimular y simular, de acuerdo con él “...disimular
es fingir lo que no se tiene. Simular es fingir tener lo que no se tiene. El primero se

refiere a una presencia y el segundo una ausencia”. ¥

Sin embargo, hay que dejar claro que simular y fingir no son lo mismo, dado
que fingir y disimular no intervienen con el principio de realidad, es decir no la
alteran, mientras que la realidad y la simulacién si lo hacen al tiempo que

cuestionan lo verdadero y lo falso .

% Guasch, Ana Maria, Op cit. p. 383.
%7 Jean Baudrillard. Cultura y Simulacro, Barcelona, Kairés, 1978, p.12.
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El simulacionismo se puede interpretar como un fenOmeno que atraviesa a la
sociedad contemporanea, la cual se caracteriza por la hiperrealidad, la simulacién
y la confusion que se produce entre signo y sentido, eliminando asi el primero al

segundo.

Existen varios ejemplos que podrian servir para explicar como funciona un
simulacro, uno de ellos es Disneylandia, por ser un modelo ideal y perfecto de
América. De acuerdo con Baudrillard “Disneylandia es un modelo perfecto de
todos los Ordenes de simulacro entremezclados. En principio es un juego de

ilusiones y de fantasias”. *

La idea es simple, América se ubica dentro de la realidad y la funcién de
Disneylandia es ocultar a la América real, es decir, se engafia al publico haciendo
creer que aquello que se encuentra en la realidad no lo es, sino que se trata de

una simulacién que oculta la realidad.

En la practica artistica el simulacionismo se vincula con procedimientos como
la re-fotografia, los ready-mades y la obsesion por la artificialidad de la imagen y

los objetos de consumo que son vistos como mercancia.

2.5.2 ELMITO

Dentro del imaginario social el mito es considerado un relato tradicional que forma
parte del sistema de creencias de una cultura. Estos relatos suelen estar basados
en explicaciones poco confiables de algiun fenébmeno o suceso, las cuales no
pueden comprobarse de manera objetiva, de ahi que contemplar el origen de los

mitos es fundamental, ya que no son naturales, sino creados por el ser humano.

Sin embargo, hablar de mito no sélo se relaciona con historias extintas, sobre

todo, cuando toman en cuenta sus complejas caracteristicas semioldgicas,

% Guasch, Ana Maria, Op cit. p. 346.
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determinadas por el contexto en que se desarrolla. Basandose en esto Roland
Barthes establecio que el mito es un acto del habla sujeto a determinadas

condiciones linguisticas.

Lévi-Strauss afirmaba en el articulo “El estudio del mito: un mito”, publicado
por el Journal of América Folklore que “el mito como el resto del lenguaje esta
formado por unidades constituyentes que deben ser identificadas, aisladas y

relacionadas con una amplia red de significados”. ¥

Tanto los planteamientos de Barthes como los de Lévi-Strauss sientan bases
gue invitan a pensar que cualquier idea o concepto, en las condiciones idéneas,
tiende a transformarse en mito, y en efecto el habla mitica tiene una variedad de
materias de las cuales se puede echar mano tales como: la lengua, el cine, la
fotografia, pintura, cartel, objeto etcétera que por diferentes que sean se reducen a

una funcion significante cuando son captados por el mito.

Es decir que sea cual sea la materia prima utilizada por el mito, es reducida a
un estatuto simple de lenguaje, ya sea que se trate de una grafia de letras o

pictdrica, pues el mito Unicamente reconoce en ellos una suma de signos.

De ahi que para Barthes, definir al mito como un acto del habla es clave en
su estudio, pues de acuerdo con él semibdlogo francés el habla debe estar inserta
en el sistema de comunicacién y sus procesos. Asimismo el habla es considerada
como un mensaje, no estrictamente oral o escrito que puede manifestarse en otras

presentaciones.

Ahora bien considerando la dificultad que representa descifrar un mito, dado
gue no se define por el objetivo del mensaje, sino por la forma en que se

manifiesta.

Barthes refiere en su obra que el mito no se puede definir con base en el

objeto de su mensaje, por la forma en que este se formula y expresa; es

¥ S, “Estructuralismo”, [en linea], Espafia,  curso.cnice.mec.es,  Direccion  URL:
http://concurso.cnice.mec.es/cnice2006/material 1003/Recursos%20Materiales/Terminos/estructuralismo.pdf.
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decir: para estudiar al mito es necesario realizar una abstraccién de
conocimientos, hacer una divisién entre el mensaje (la informacién) que
este lleva en su interior y la forma en que este se articula, pues para el
estudio del mito interesa la forma en que este surge.*

En el mito el mensaje siempre tiene una intencién concreta y directa, la cual
le permite funcionar de manera muy similar a las alegorias, con las que suele
confundirse al mito, sin embargo, los sistemas miticos son mucho mas complejos

gue los alegoricos.

Para entender como funcionan los sistemas miticos, es necesario explicar
qué es la semiologia y cudl es su papel dentro de estos sistemas, ya que se trata
de un elemento clave. En el texto “Mitologias” de Roland Barthes define a la
semiologia como “una ciencia de las formas, puesto que estudia significaciones

independientemente de su contenido”.*

Asi, basandose en la teoria de significantes, la semiologia establece la
relacion entre el significante y el significado, que no son iguales pero si
equivalentes, los cuales al ser combinados dan como resultado un tercer término,
el signo. No obstante, estos tres elementos no son los Unicos que sirven para el
analisis del mito, aun cuando Barthes no lo considera, el contexto en que se

desarrolla la relacion entre el significante y el significado.

Para elaborar dicho analisis es necesario conocer el tipo de concepto y la
interpretacion que se le da al signo, dado que el contexto permite decodificar la
informacién contenida en el signo linguistico, también conocido como sistema
semiologico primero, llamado asi por no tener a un sistema anterior, permitiéndole

sostenerse de manera independiente.

%0 Israel Macias Hernandez, “Roland Barthes y su Analisis Teorico del Mito”, [en linea], México,

blogspot.mx, 13 de diciembre de 2008, Direccion
URL:http://conceptualdelacultura.blogspot.mx/2008/12/roland-barthes-y-su-analisis-teorico.html,  [consulta:
19 de enero de 2013].

* Roland Barthes, Mitologias, México, Siglo XX Editores, 1980, p. 109.
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El sistema semiolégico primero, también llamado Lenguaje Objeto se
compone de un significante, uno o varios significados y el signo resultante. Dentro
de ese sistema el significado es captado y entendido de manera directa, ya que su

objetivo es lograr que la informacion contenida en el lenguaje sea representada.

Se trata de un sistema sencillo, facil de entender, porque en él no aparece el
mito, dado que este se manifiesta en el sistema semiolégico segundo o
Metalenguaje* que se origina del sistema anterior y que es analizado como un

sistema lingdiistico.

El metalenguaje se compone del lenguaje objeto, con la Unica diferencia de
gue en este el mito si desempefa un papel clave, para el andlisis se toma como
base el signo resultante del primer sistema, donde la funcién del mito es

especifica.

La funciéon del mito es la de deformar la informacién, y con deformar, no
quiero decir destruir o sustituir la informacién (la cual es concebida en el
imaginario social como naturaleza objetiva, veridica y real de lo contrario
se le concibe como deformacién o mentira) ni tampoco que al deformarla

el mito la convierta en mentira.*®

Es decir que la informacion contenida en el mito, da forma a la accion
comunicativa, se desarrolla en las relaciones sociales y las representaciones;
ademas se utiliza para deformar la informacion que se encuentra inserta en el

lenguaje objeto.

Durante este proceso la informacion contenida es reducida a signos y
simbolos, los cuales, aun no han sido decodificados, dandole oportunidad al mito

para deformar la informacion en conjunto con el significado.

*2 Entendido como una segunda lengua, en la cual se habla de la primera.

® Israel Macias Hernandez, “Roland Barthes y su Analisis Teorico del Mito”, [en linea], México,
blogspot.mx, 13 de diciembre de 2008, Direccion URL:
http://conceptualdelacultura.blogspot.mx/2008/12/roland-barthes-y-su-analisis-teorico.html, [consulta: 19 de
enero de 2013].
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Para comprender como funciona el sistema de signo se puede tomar como

referencia el siguiente esquema, propuesto por Roland Barthes en el texto

Mitologias.
1. Significante 2. Significado
LENGUAJE - d oy
Signo tSenido] Il. Significado
I. Significante (Forma) (Concepto)

Mito -

’ Ill. Signo (Significacion)

Para distinguir entre los elementos del sistema primero y los del segundo
Barthes renombra los elementos del metalenguaje, donde el signo obtenido del
lenguaje objeto es el sentido, el significante del sistema segundo es hombrado

forma, el significado es el concepto y el signo es la significacion.

Si se consideran las caracteristicas de ambos sistemas, es posible plantear
que el mito funciona como un sistema “parasito” capaz de adherirse a otro, el cual
es vaciado para convertirse en el contenido, de tal forma que el mito consigue

transformar y resignificar la informacion.

2.5.3 LA ALEGORIA

Las alegorias son recursos estéticos que en sus diferentes formas, fueron
utilizados por artistas del Renacimiento y el Clasisismo, de acuerdo con Walter

Benjamin, ellos veian a las alegorias como una oposicién vulgar y pobre, debido a
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que sus intereses se inclinaban hacia el simbolismo y porque “la alegoria era vista

como una técnica gratuita de produccion de imagenes”. *

No obstante, Benjamin no coincidia con las ideas de los artistas
renacentistas, para él la alegoria no era inferior al simbolo, puesto que ambos
tienen la misma capacidad filos6fica que la estética. Ademas, consideraba que
ambos conceptos se contraponen, donde la alegoria es vista como imagen

designativa y el simbolo como la manifestacion de una idea.

Respecto a este ultimo Friechrich Creuzer menciona que hay cuatro
caracteristicas esenciales del simbolo que son: lo momentaneo, total o insondable
de su origen y lo necesario. Estas tipologias marcan la diferencia entre el simbolo
y la alegoria, pero segun las consideraciones de Benjamin la temporalidad es la
mas importante, ya que es lo Unico que realmente distingue entre ambos

elementos.

Sin embargo, existe otra caracteristica, no menos importante, dentro de las
alegorias barrocas, se trata de la multiplicidad de significados los cuales tienden a
yuxtaponerse en la alegoria, es por ello que Benjamin dice que “los lenguajes a

base de imagenes llegaron a entremezclarse”.”

De esta forma la alegoria se torna ambigua y como consecuencia las
imagenes pueden llegar a tener varios significados, mientras los objetos pierden
su significado inicial y adquieren la capacidad de significar cualquier otra cosa

distinta a lo que solian significar.

Sobre las ideas de Benjamin, Peter Burger explica que la alegoria “arranca
un elemento a la totalidad del contexto vital, lo aisla y lo despoja de su funcién”,*
de ahi que las alegorias son vistas como la esencia de un fragmento contrastante
con el simbolo, ademéas de contar con la capacidad de reunir los fragmentos

aislados en la realidad.

* Walter Benjamin, “El origen del drama Barroco Aleman”. Madrid, Editorial Taurus, 1990, p. 15.
** |bidem, p. 164.
% Peter Buerger, “Teoria de la Vanguardia”. 3* edicion. Barcelona, Peninsula, 2000, p 131.
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Blrger explica que los artistas de la vanguardia sélo distinguen signos
vacios, pues se sienten los Unicos con el derecho para atribuir significados, por
esta razbn es que se separan todos sus materiales, aislandolos y
fragmentandolos, es decir que “la obra ya no es producida como un todo organico,

sino montada sobre fragmentos”.

Dentro de los procedimientos alegoéricos se puede encontrar al montaje,
donde operan los procedimientos alegoricos de fragmentacion, yuxtaposicion,
eliminacién del sentido original de los objetos, separacion del significado y el

significante.
MONTAJE

El montaje no otorga un nuevo concepto a la alegoria, sino fragmenta la realidad
dentro de las artes visuales. Se trata de un termino de naturaleza alegérica que
aparece dentro del cubismo, movimiento que desmantelo el sistema de
representacion renacentista bajo la premisa de crear objetos que no dependen ni
responden a los criterios tradicionales.

Asi la incorporacion de elementos, materiales u objetos de origen industrial a
la obra, no elaborados por el artista, le permiten a este Ultimo violentar los

sistemas de representacion.

De acuerdo con Theodor Adorno una de las definiciones que se le otorgan al
montaje es aquella en la que se le concibe como “la negacién de la sintesis es el

principio de la creacién”.®

No obstante, el montaje, cuya naturaleza es alegorica, es un metodo de
composicion con un significado distinto, sus procedimientos son simples, tales
como la integracion de elementos. Para Adorno es una caracteristica de la

industria cultural que permite el aprovechamiento de los nuevos recursos Yy la

*" Ibidem, p. 133
*8 Ibid, p. 143
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tecnologia, donde la fuente de origen de los objetos afadidos es evidente igual

que su contexto original.

Es precisamente por esto que Benjamin dijo que los lenguajes y la imagen,
fueron puestos al servicio de la mercancia y son alegorizados a través de la

yuxtaposicion y la fragmentacion.
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CAPITULO 3: DECONSTRUCCION DE LAS TEORIAS CROMATICAS: CONFRONTACION DE DOS

LENGUAJES EN LA PINTURA

3.1 ELEMENTOS TECNICO-FORMALES

Para efectos de la presente investigacion, la propuesta planteada consiste en
crear vinculos teérico-formales entre la deconstruccién y la abstraccion, los cuales
contaminan y alteran el sentido racional del discurso abstracto al introducir

elementos decorativos, obligando a hacer una lectura mas elaborada de la pintura.

La estrategia para vincular la abstraccion purista con los elementos del
disefio y la decoracion, se ubica en el contexto pos-estructuralista, recurriendo a
conceptos tales como la deconstruccion y las estrategias apropiacionistas para

crear, a través de citas, ambigrafias y simulaciones.

Se trabaja fuera de la normatividad de la estética de la modernidad que
exige la pureza y donde el arte decorativo es complaciente y no obedece a los
criterios establecidos por la pintura culta, sino que se somete a los esquemas de la

decoracion de interiores.

De esta manera y basandonos en la propuesta deconstructivista de la pintura
actual se plantea utilizar el entrecruzamiento y la contaminacion de la légica del
arte logocentrista, alterando la pureza y la normatividad de los manifiestos

deconstruyendo sus dogmas.

Ahora bien tomando en cuenta que el entrecruzamiento es un término que
puede tener una variedad de significados, dependiendo de en donde se aplica
aplicando, de ahi que es prioridad para los fines de esta investigacion

conceptualizarlo de acuerdo a su aplicacién en el arte.

En las Artes Visuales el uso que se le da es interdiciplinario, puesto que se

trata de un concepto extraido de disciplinas como la biologia o la genética. Sin
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embargo, para los propdsitos, de la investigacion es necesario establecer una
definicion donde se explique como es que el entrecruzamiento tiene una aplicacion

practica dentro de las Artes Visuales para articular la Pintura con la Decoracion.

Para comprender como se da el vinculo entre la Pintura/Decoracion, es
preciso decir que el entrecruzamiento es un término que ha figurado en la escena
artistica desde hace varios afnos, y su papel en la practica artistica surge en el

momento de la transicién de la modernidad a la posmodernidad.

Es a partir de esta crisis donde comienzan a manifestarse un sin nimero de
cambios y donde el entrecruzamiento® es entendido, en el campo de las Artes
Visuales como una estrategia de produccion artistica que ayuda a vincular
distintos elementos, ya sea que pertenezcan o no al plano del arte, los cuales se
incluyen atreves de los procesos apropiacionistas y de la recombinacién de
diversos componentes, como en la Pintura/Decoracién, donde los elementos
agregados pueden ser encajes, telas o incluso la incorporacion de colores pastel,

entre otros.

Una de las nuevas practicas es la Pintura Ambigua, basada en la
yuxtaposicién de elementos figurativos y abstractos, cuya composicion incluye
fondos de manchas borrosas o franjas de color sobre los cuales se cuadran

figuraciones cuya forma es poco reconocible.

Segun la explicacion que ofrece Tony Godfrey dentro de la pintura ambigua,
la verdad de la abstraccién se encuentra en la impureza y no en la pulcritud o la
pureza, tal como lo proponian los suprematistas y constructivistas que se oponian
a la figuracion optando por la abstraccion de las formas y rechazando los

ornamentos.

La pintura abstracta ambigua estd llena de elementos pictoricos que

combinan la abstraccién lirica y gestual, recurriendo al uso de materiales que no

* El propésito del entrecruzamiento como estrategia es articular varias disciplinas tomando como base los
principios deconstructivistas y apropiacionistas, consiguiendo con ello que los elementos que se retoman de
cada especialidad se despojen de su sentido original.
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pertenecen a la tradicion pictérica y que se desarrolla dentro de la posmodernidad,

donde se genera una apariencia incompleta de ésta.

Como estrategia de produccion artistica el entrecruzamiento se caracteriza
por cuestionar los paradigmas existentes dentro de la modernidad, tales como la
pureza, unicidad, originalidad y autonomia, con la finalidad de transformarlos y
utilizarlos para dar sentido a las nuevas tendencias artisticas que surgen dentro de

la posmodernidad.

Otra de las caracteristicas que distinguen al entrecruzamiento, es su
‘habilidad’ para reciclar ideas preexistentes, en lugar de crear nuevas, atentando
contra las ideas puristas y contradiciendo todos sus principios, proponiendo la
mezcla intencional de lenguajes y disciplinas, de ahi que es posible hablar del

entrecruzamiento de lenguajes, apropiacion y deconstruccion.

Por medio de la apropiacion y la recombinacion de elementos es que se
origina la propuesta artistica planteada en esta investigacion y en la obra, la cual
se basa en un trabajo multidisciplinario, posibilitando asi la profundizacion en el
conocimiento del lenguaje utilizado por cada rama, como herramientas para la

creacion de obra de concepto y contenido intelectual.

La propuesta del entrecruzamiento se inclina en tomar sélo una parte de
cada uno de los elementos que se incluyen en la obra, los cuales son
considerados recursos cuya caracteristica principal radica en la mezcla entre un
componente y otro, en este caso la Pintura/Decoracion, dando como resultado una
pieza, cuyos elementos son distintos, pero la unidad entre ambos no es ajena a

ninguno.

En el texto, Los Manifiestos del Arte Posmoderno, Ana Maria Guasch explica
que el entrecruzamiento en el arte funciona como un instrumento para fusionar

imagenes:
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Hacer arte significa para el artista tener todo sobre la mesa en una
simultaneidad girante y sincrénica que consigue filtrar en el crisol de la
obra imagenes refrendadas e imagenes miticas, signos personales,
relacionados con la historia individual, y signos publicos relativos a la
historia del arte y de la cultura. Dicho entrecruzamiento implica ademas
no mitificar al propio “yo0”, sino insertarlo en una “rueda de colisién” con
otras posibilidades expresivas aceptando asi la posibilidad de situar la

subjetividad en el entrecruzamiento de un montén de ensamblajes...*

Es asi que el entrecruzamiento en el campo de las Artes Visuales puede
entenderse como una manera de retomar las practicas tradicionales existentes
para recombinar y generar nuevas formas de concebir que a su vez son capaces
de reconciliar las contradicciones entre lo tradicional y lo moderno. Es decir, que el
entrecruzamiento como estrategia, lejos de suprimir algunos de los elementos

enlazados rearticulandolas en nuevas formas.

3.1.1 TEORIAS CROMATICAS

El uso de los fondos neutros, principalmente blancos, asi como la utilizacién de
colores planos, entre los que se encuentran los primarios y las diversas gamas del
negro y el blanco, son algunas de las caracteristicas que distinguen a las

vanguardias rusas como el Suprematismo y el Constructivismo.

En ambas la paleta cromatica es reducida al rojo, azul, amarillo, blanco y

negro, basando sus composiciones en esquemas cromaticos de color puro.*

De ahi que no solo las vanguardias rusas, sino también los artistas del
expresionismo ruso se limitan al uso de colores primarios, las relaciones de
temperatura, de color por intensidad o saturacion y el contraste de colores puros, y

aunqgue es cierto que en la abstraccion gestual (action painting, driping) las teorias

%0 Ana Marfa Guasch. Los Manifiestos del Arte Posmoderno. Madrid, Akal, 2000, p. 40.
SLEl color puro es un color pictérico muy intenso. Johannes Pawlik. Teoria del color. Espafia, Paidés, 1996,
p. 15.
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cromaticas no fueron indispensables, pues no existia una imagen preconcebida de
lo que iban a pintar, sino que se dejaban guiar por la intuicion y los sentidos,
dejando caer la pintura sobre el lienzo.

RELACIONES POR TEMPERATURA

Cuando se habla de relaciones por temperatura se hace referencia a los
colores calidos (aquellos que se encuentran dentro de los rojos, amarillos y
anaranjados) y los frios (el azul o el verde), los cuales son utilizados para dar

sentido, caracterizar y describir parejas como: fuerza-calor o debilidad-frio.

Estas relaciones de temperatura o de color entre los frios y los calidos tienen
una funcién especifica, donde los colores utilizados actian sobre los sentimientos,

dentro de las composiciones pictoricas.

Es decir que los contrastes de temperatura que se producen al confrontar un
calido y otro frio tienen caracteristicas relativas, debido a que el color es
modificado por los colores que lo rodean.

Un ejemplo es cuando se tiene un color rojo puro frente a un gris, donde este
se ve afectado por la calidez del rojo tendiendo a volverse célido. Algo similar
ocurre con algunos azules, los cuales poseen cierta pigmentacion rojiza,

convirtiéndolos en colores calidos y no en frios como se piensa cominmente.

RELACIONES POR SISTEMAS CROMATICOS

“®

De acuerdo con Johannes Pawlik los sistemas de color son: “...una
estructura ordenada de colores y puede hacer referencia a una nueva figura plana,

como un hexagono cromatico o un circulo cromatico”.*

Los sistemas cromaticos sirven como modelos para visualizar las teorias

cromaticas, donde la mayoria de los esquemas cromaticos tienen una escala de

52 |bidem, p. 23
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color formada por seis colores basicos, los primarios (rojo, azul y amarillo) y los

complementarios (verde, anaranjado y morado).

No obstante, se debe tener conciencia de que ninguna figura o sistema
cromético puede representar todas las relaciones cromaticas, ya que los modelos
presentan una gama determinada de colores que puede ampliarse segun las

necesidades del artista.
RELACIONES POR INTENSIDAD

Cuando se habla de relaciones por intensidad se hace referencia a la pureza o
claridad del color. Para Hdlzel dichas relaciones son entendidas como el contraste
de intensidad o contraposicion de colores puros e intensos frente a colores

atenuados® y menos intensos.

Dentro de estas relaciones de color es posible incluir a los colores pastel,
cuya conceptualizacién es abordada por muy pocos autores, debido a que la
definicibn como tal, s6lo se encuentra en el terreno de la decoracién, donde se les
describe como aquellos colores que dan la sensacion de ser suaves y se

concentran muy cerca del blanco (atenuados).

Los colores pastel estan estrechamente vinculados con la tranquilidad vy
normalmente son utilizados para decorar habitaciones infantiles, y se les relaciona

con la intimidad, el carifio, la soledad y el silencio.

Sin embargo, su uso no se limita a los casos arriba mencionados, pues
también se recurre a ellos para la creacion de combinaciones monocromaticas,
cuya base es un unico color y los matices de este cuyas tonalidades e
intensidades tienen una amplia gama, donde el uso de texturas es comun, sobre

todo en la decoracibn monocroma, para generar contrastes.

53 La atenuacion es por definicién disminucién de intensidad, el cambio de un color puro en direccién a la
ausencia de color (negro, blanco y gris).
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3.1.2 INCORPORACION DE ELEMENTOS EXTRAPICTORICOS EN MI PINTURA

COMBINE PAINTING/ APROPIACION

En la década de los cincuenta Robert Rauschenberg elabord los llamados
combine que son cuadros hechos bajo las ideas de la tradicion del collage, el
objeto dadaista y los Merz de Schwitters, afiadiendo objetos y materiales de su

entorno y pertenecientes a la cultura de masas.

A través de la incorporacion de objetos de uso cotidiano, principalmente
objetos de desecho, gastados, recortes de periddico, de tal manera que

Rauschenberg se anticipaba al Arte Pop, apropiandose de la imagineria popular.

Las combine-painting o pinturas combinadas son bidimensionales vy
guardando ligera relacion con la pintura convencional, con la diferencia de que en

los combine se utilizan técnicas que no son propias de la pintura.

TEXTURAS

En el Arte las texturas son parte del lenguaje visual, definidas como la
incorporacion de formas y colores, percibidas como alteraciones y variaciones de

una superficie.

Las texturas tienen cualidades expresivas y significativas que ayudan a
trasmitir diversas reacciones en el espectador, ademéas de cumplir con la funcion
de proporcionar realismo y mayor credibilidad a la obra con el propdsito de lograr
la sensacion de espacio, lo cual es posible gracias a la apariencia que adquiere la

superficie.

En el caso especifico de la pintura las texturas son un elemento fundamental
para la obra plastica, ya que a través de ellas se consigue imitar las sensaciones
tactles o visuales propias de los objetos de la realidad que en las
representaciones bidimensionales los relieves se consiguen con el trabajo del

artista sobre el lienzo, ya sea con entramados de lineas, gradaciones de color,
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superponiendo formas, con las pinceladas o el manejo de la espatula, para lograr

que la textura sea MAs 0 menos pastosa.

En el Arte Contemporaneo, el papel que desempenfan las texturas en el arte
contemporéaneo es fundamental para los artistas, puesto que se convierten en uno
de sus principales medios de expresion, ademas de que les permiten valerse de

todo tipo de materiales para conseguir el efecto deseado.

Para la propuesta pictorica y como parte de las decoraciones se incluyeron
encajes, telas decoradas, las cuales se incorporaron al lienzo ya sea pegadas o

bien copiando los disefios.

Hablar de los encajes puede resultar complejo, ya que se trata de una
palabra bisémica, es decir, que posee un segundo contexto o dos significados
distintos, en el caso del encaje estas son sus dos posibles acepciones:

1) Accion y efecto de encajar.
2) Tejido ornamental y transparente.

Una caracteristica que vale la pena destacar de los encajes textiles es que
se trata de entramados compactos que al ser introducidos en un discurso
adquieren la finalidad de ocultar o permitir ver aquello que se encuentra del otro
lado, y son considerados como un obstaculo que se interpone entre el observador

y lo observado.

Sin embargo, los encajes no son las Unicas telas que se pueden utilizar para
la decoracion, pues existen otras que gracias a sus estampados y demas
caracteristicas ornamentales sirven a los propositos del proyecto tales como los

brocados, damasco y espolin.

¢ Brocados: tejido fabricado con hilos de metales preciosos (oro y plata).
¢ Damasco: parecido al brocado pero mas fino y menos pesado, porque
no tiene relieve.

¢ Espolin: es una lanzadera que se usaba para hacer bordados florales.

66




COLLAGE MONTAJE

Incorporar abierta y directamente fragmentos de la realidad es la premisa
sobre la que trabaja el collage, aun cuando estos siguen siendo representados.
Dentro del collage se muestra la relacion del mundo cotidiano con el arte,

convirtiéendose en una herramienta del arte del siglo XX.

En sus inicios el Collage-Montaje todas las representaciones se toman
directamente de los medios de comunicacion, ademas de recurrir a elementos de

obras, mensajes y objetos ya existentes para ser incorporados a las nuevas obras.

De acuerdo con la definicion que ofrece Jurgen Habermas el collage-montaje
puede entenderse de la siguiente forma: “el ‘collage’ es la transferencia de
materiales de un contexto a otro, y el ‘montaje’ es la ‘diseminacion’ de estos

préstamos en el nuevo emplazamiento”. >

Asi para llevar a cabo la transferencia de elementos y generar el nuevo
emplazamiento el Collage utiliza la cita llevada al extremo, como si se hiciera

referencia al término de mimesis.

Segun los planteamientos de Derrida sobre el montaje, se trata de un injerto,
considerado como una estrategia de innovacion apoyada en la yuxtaposicién de

imagenes u objetos.

Bajo la percepcion mecanica, la yuxtaposicion de imagenes, las despoja de
su referencia de origen, para otorgarles una nueva significacion dentro de un
sistema o discurso. Asi el Collage es definido como el recurso de pegar papel y
otros materiales sobre el lienzo que sean afines a la técnica del montaje que es

compuesta solo por fotografias.

% Jurgen Habermas, et al, La posmodernidad, 72 ed., Barcelona, Kairés, 2008, p. 127.
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3.2 DECONSTRUCCION DESDE LO FORMAL Y LO TEORICO

Como parte de la investigacion visual se hizo una recopilacion visual de imagenes
relacionadas con el disefio de modas y la decoracién con la intencion de observar

la relacién cromatica que se da entre la pintura y la moda.

Durante el proceso, se identificaron algunos elementos materiales que por
sus caracteristicas funcionan tanto en la pintura como en la moda y la decoracion,
asimismo se tom6 como referencia el trabajo de algunos disefiadores de moda

gue han basado sus creaciones en las obras de distintos artistas o estilos.

Un ejemplo de esto es Yves Saint Laurent, ya que consideraba que la pintura
tenia gran relevancia en la creacion de sus disefios, como la obra de Piet

Mondrian, Picasso y Braque.

La pintura me habia apasionado desde siempre, y por lo tanto era natural
que inspirase mis creaciones. Los 47 modelos expuestos son homenajes
rendidos a los pintores que ejercieron en mi una mayor influencia. No los
he copiado (¢ quién podria aventurarse a hacerlo?): he querido tejer
vinculo entre la pintura y la ropa, convencido de que un pintor es siempre

de nuestra época y puede acompafiar la vida de todos.*

Esta relacidon entre la pintura y la moda es uno de los elementos relevantes
de la investigacién, ya que permite observar el trabajo de los disefiadores y el
resultado final de las prendas, de tal manera que algunos disefios son geométricos
y otros abstractos, debido al uso de los distintos materiales utilizados por los

disefadores.

Es decir que algunos utilizan los bordados y estampados de inspiracion Art
Déco, también recurren a los estilos sobrios, minimalistas, mientras otros se

inclinan por materiales como el tul o los encajes, por los efectos que ofrecen las

% Sara Pineda Giraldo, “La alargada sombra del arte: Yves Saint Laurent y Mondrian”, [en linea], Espaiia,
queaprendemoshoy.com, 13 de octubre de 2011, Direccion URL: http://queaprendemoshoy.com/la-alargada-
sombra-del-arte-yves-saint-laurent-y-mondrian/, [consulta: 10 de febrero de 2013].
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transparencias y las texturas, asi como los estampados florales, de colores, con

franjas 0 monocromos, sin olvidar los disefios cuyos, cortes son asimeétricos.

Cabe destacar que algunas caracteristicas del disefio de modas son
conceptos que se aplican en la pintura, de tal forma que elementos como los
cierres, encajes, telas estampadas, botones, entre otros pueden ser incorporados

al lienzo, convirtiéndose en elementos extrapictoricos.

Partiendo de esta dualidad de los elementos surge la idea de combinar lo
decorativo con la abstraccion, contaminando los esquemas puristas de la pintura
abstracta, tal como lo proponian los suprematistas y los constructivistas, asi como
desarticular las ideas de la estética moderna como la unicidad, la originalidad y la

vanguardia.

Asimismo, se modifica la l6gica con la que trabajan los expresionistas
abstractos, el geometrismo, contraponiéndola con algun elemento decorativo,
generando una relacion binaria, donde lo abstracto y lo ornamental son opuestos.

Todo esto permite ubicar a la propuesta dentro de la Pattern Painting.

3.3 PROPUESTA VISUAL

La propuesta visual opera dentro del discurso posmoderno, recurriendo a
estrategias como la relectura, contaminacion de lenguajes, apropiacion,
deconstruccién, oposicién binaria, la alta y baja cultura, todos elementos que

invitan a analizar la obra desde lo técnico-formal.

Es importante destacar que en las obras no se integran todas las estrategias
antes mencionadas, ya que en la mayoria de ellas s6lo conviven una o dos,
debido a que la composicién de los cuadros no permite la incorporacion de varias

estrategias simultaneamente.
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Esto permiti6 evidenciar el discurso posmoderno de la obra, citando y
aludiendo imagenes referentes a la abstraccion, las cuales son contaminadas con

elementos ornamentales generando una doble lectura.

Los primeros cuadros involucran un proceso experimental que consistié en
articular la pintura con el disefio de modas a través de la integracion de telas,
cierres y demas objetos extrapictoricos. Afadir estos elementos supuso una serie
de complicaciones tales como el de incorporar los elementos al lienzo sin que
perdieran sus caracteristicas originales y que tuvieran una apariencia estética, es

decir que no se vieran sobrepuestos.

La obra esta realizada con acrilico (pintura acrilica), porque permite trabajar
mas rapido debido a su tiempo de secado, ademas de facilitar la incorporacion de
elementos tales como encajes y telas, sin modificar, demasiado, las texturas de la
tela, otra razdbn es que es una técnica asociada al arte contemporaneo,
principalmente al expresionismo abstracto con Pollock y Rothko, al geometrismo y

al Pop Art.

Otro problema fue la seleccion de los colores, debido a que en el mundo de
la moda y la decoracion los colores se complementan, mientras que en la pintura
las combinaciones que en un vestido se ven bien en un cuadro no, puesto que

generan ideas que no eran apropiadas con el discurso de la obra.

Un ejemplo es la combinacién del rojo con el negro, cuya referencia
inmediata en el imaginario social tiene una carga ideolégica fuerte que

generalmente alude a huelga o revolucion.

Durante el proceso de investigacion visual se observé que la pintura
requiere de una lectura mas detenida, debido a su complejidad visual y a su
constante interés por lo formal y el color, lo cual generd un interés por la pintura
gestual, los campos de color, las relaciones cromaticas y las ideas propuestas por

los suprematistas y constructivistas.
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Respecto a la composicion de los cuadros se buscaba que tuvieran campos
de color, linea, figuras decorativas con motivos florales, encajes, los cuales son
apropiados de telas, papel tapiz, de tal manera que se reconstruyen los principios
de la modernidad, tales como la originalidad o la unicidad cambiando el significado

de las imagenes apropiadas, contaminandolas dentro del lienzo.

De esta manera al incorporar materiales impropios de la tradicion pictorica,
extrayéndolos de su contexto original para ser incorporados a la obra a través del

collage. Este proceso es el que se siguid con los siguientes cuadros.

Espacio y Espacio Rosa: Se trata de dos ejercicios pictoricos en los cuales
se experimentd con la incorporacion de zippers funcionales, aludiendo a la obra

de Lucio Fontana, trabajo que permitié la apropiacion del espacialismo.

Ambos cuadros son monocromos uno en rosa (pastel) y el otro en cobre
iridiscente, la utilizacion de estos colores dio pie a la critica y deconstruccion de
las técnicas cromaticas del siglo XX que eran utilizadas por los pintores abstractos

que se inclinaban por los colores primarios o puros.

Espacio Azul: Es, un cuadro en el que se opta por el collage, pegando tela
estampada del lado izquierdo del lienzo, para después intervenirla, pintandola con
manchas y agregando pasta texturizadora. Del lado derecho del cuadro se afiadio
pasta modeladora para crear una abstraccion gestual monocroma en azul citando
y parodiando ligeramente la obra de Yves Klein, este es el primer cuadro en donde

se mezcla la abstraccion con los elementos decorativos.

Utilizando los principios de la transvanguardia, se desarrollé una actitud que
opera la estructura formal con cierta preferencia por los Pattern visuales. Ana
Maria Guasch explica que los Pattern Painting extraen motivos decorativos y
pictoricos de distintas culturas que por medio de la repeticion de elementos
visuales y la manipulacion de los materiales utilizados en practicas artesanales o

en las artes aplicadas, como en la obra de Robert Zachanitch
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Montserrat Gonzalez Rosales
Espacio rosa

Acrilico sobre loneta

100 cm x 120 cm

2008

Montserrat Gonzalez Rosales
Espacio

Acrilico sobre loneta

120 cm x 180 cm

2008



Montserrat Gonzalez Rosales
Espacio azul

Acrilico sobre loneta

180 cm x 120 cm

2008

Asi la incorporacion de texturas y elementos matéricos mediante la repeticién
de patrones haciendo calcas de encajes o carpetas tejidas, marcado sus formas
con la aplicacién de pasta, de tal forma que se deja un registro de textura
decorativa con la finalidad de hacerlas parecer telas decoradas, pero sin obviar las
figuras.

Es decir, se crean ambigrafias que generan confusion entre lo que se ve, a
través de las formas irregulares, ocultando los disefios decorativos, esto es lo que
ocurre con Sin titulo 1, 2 y 3 cuadros donde las texturas de apariencia organica

son un elemento constante en el lienzo.
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Sin Titulo 1: Pintado en tonos azul, rosa y lila pastel (atenuados), la
composiciébn es clara y luminosa, principalmente en las éareas de lineas
quebradizas que atraviesan el cuadro permitiendo la visualizacién de los relieves
y el volumen de las texturas. En este caso la finalidad de los colores pastel es la
de deconstruir y contaminar las teorias cromaticas y las normas puristas,
rompiendo asi los modelos pictoricos. luces y las sombras, mientras que en Sin
Titulo 3 los colores son de la gama de los magentas, en distintos tonos valores y

matices.

En cuadros como estos donde la composicibn no es en su totalidad
monocromatica, se nota lo que Benjamin Buchloh explicaba sobre la pintura
monocroma, donde el sistema de relaciones tonales y cromaticas se reduce a un
esquema de modulacién considerablemente diferente, es decir, todo el trabajo se

basa en un mismo tono de color.

De ahi que la mayoria de los artistas abstractos se inclinan por la reduccién
de las relaciones de color, optando por crear paneles monocromaticos o bien

recurrir al uso de colores primarios, sustituyendo el color relacional.

Sin Titulo 2 y 3: Tienen caracteristicas similares al primero con la diferencia
de que en estos cuadros los tonos son mas subidos. En el caso de Sin Titulo 2 se

trata de colores ocres, verdes y algunos azules, donde las texturas resaltan las

Bridal: Se trata de un cuadro monocromatico en tonos blancos, veladuras
muy tenues de negro y texturas, en el cual la abstraccion también es contaminada

con elementos decorativos.

Esta pieza es una cita del cuadro “Blanco sobre blanco” del pintor ruso
Kasimir Malévich. La composicion del cuadro se basa en telas y disefios utilizados
en vestidos de novia, o que permite generar una critica a la pintura purista y una
reflexion, desde lo formal, al entrecruzamiento de dos lenguajes tales como la

abstraccion pura y lo ornamental, mezclando la alta y baja cultura.
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Las estrategias posmodernas utilizadas en la propuesta pictérica son la
serialidad, repeticidn, intertextualidad y la simulacién, practicas que alteran la
percepcion y los discursos, deconstruyendo el lenguaje de aquello donde se
insertan los elementos decorativos, encontrando en la abstraccion y la repeticion
de motivos la manera de no imponerse en la pintura.

A través de la apropiacion de elementos o materiales propios del mundo del
disefio y la decoracion se desarticula el lenguaje propio de la abstraccién
modificando el significado y el contexto de los objetos incorporados.

Montserrat Gonzalez Rosales
Sin Titulo 1

Acrilico sobre loneta

100 cm x 100 cm

2009
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Montserrat Gonzalez Rosales
Sin Titulo 2

Acrilico sobre loneta

100 cm x 100 cm

2009

Montserrat Gonzalez Rosales
Sin Titulo 3

Acrilico sobre loneta

100 cm x 100 cm

2009




Montserrat Gonzalez Rosales
Bridal

Acrilico sobre loneta

100 cm x 100 cm

2009

Los cuadros AS1, 2, 3, 4 y AS Transversal son pinturas que surgieron
durante la etapa preiconica y de bocetaje, basados en vestidos creados por
disefiadores de moda, de los cuales so6lo se tomaron algunos detalles tales como
los encajes, las paletas cromaticas y los cortes transversales.

En el caso de AS1 y AS Transversal la incorporaciéon de encajes, telas y
listones es evidente y se integran lienzo tiene con una intencion definida, en el
caso de los encajes y los circulos la idea es pegarlos hacer notar las

transparencias y permitir que la tela que hay detras se vea.

Los pliegues tienen el propoésito de crear texturas fisicas y visibles simulando
los pliegues naturales de las telas. Las franjas y las barras generan una
percepcion vibrante acentuando el color naranja, ademas permite crear una

relacion de contraste con el encaje y los circulos.
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En AS Transversal s6lo se afiade un listbn que atraviesa una seccion del

lienzo, la cual esta pintada en tonos blancos con texturas irregulares.

AS 2, AS3, AS4 y AS Transversal: En estos cuadros se trabajo para lograr
un textura visual detallada de los encajes, dando un aspecto aterciopelado y con

volumen como en los brocados y el damasco.

Los tonos dorado y plata también son utilizados en la paleta cromatica de la
moda y permiten hacer una cita de la pintura barroca al aludir el claro oscuro y
ornamentos barrocos. Las relaciones de color de estas piezas se basan en los
circulos cromaticos por contrastes calidos, frios y atenuados, asi como colores

iridiscentes como en el caso de AS Transversal.

Montserrat Gonzalez Rosales

AS1

Acrilico sobre loneta
80 cm x 120 cm
2010
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Montserrat Gonzalez Rosales
AS transversal

Acrilico sobre loneta

85 cm x 120 cm

2011

Montserrat Gonzalez Rosales

AS2

Acrilico sobre loneta
70cm x 115 cm
2010
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Montserrat Gonzalez Rosales
AS3

Acrilico sobre loneta

85 cm x 120 cm

2010

Montserrat Gonzalez Rosales
AS4

Acrilico sobre loneta

85 cm x 120 cm

2010
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Textil 1, 2 y 3: Estan basados en los decorados y estampados de telas, a las
cuales se les quitan algunos fragmentos, dejando espacios vacios como una

parodia a la obra de Lucio Fontana y el espacialismo.

La intencion es simular que las telas han sido cortadas dejando un hueco
que permite ver lo que hay detrds, como si se montara una imagen sobre otra o

bien encajandolas dentro de un espacio.

Los espacios vacios son intervenidos agregando algunas texturas al lienzo
con rodillos decorativos, comunmente utilizados en la decoracion de interiores.
Para lograr un ambiente armonico, sobrio y que contrastara con las relaciones
vibrantes de color y las monocromas, las texturas se pintaron con colores pastel,

atenuados o simplemente blanco.

Todas y cada una de estas caracteristicas juntas en el lienzo permiten
contaminar la pintura espacialista, debido a que se eliminan los colores planos
sustituyéndolos por figuras geométricas (cuadrados, circulos, etcétera) o

irregulares (piezas de rompecabezas) pero conservando la monocromia.

En este caso la contaminaciébn se evidencia por la incorporacion de
elementos decorativos que deconstruyen los principios basicos del espacialismo,
donde se utilizan materiales tales como: arena, yeso, aserrin, vidrios rotos, entre

otros.

Elegance: Es un diptico con franjas horizontales de distinto grosor en
colores plata, azul y crema pastel, mientras que en las orillas del lienzo se
incorporaron encajes negros para crear un contraste frente a los colores

atenuados ubicados al centro del cuadro.
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Montserrat Gonzalez Rosales
Textil 1

Acrilico sobre loneta

120 cm x 170 cm

2011

Montserrat Gonzalez Rosales
Textil 2

Acrilico sobre loneta

80 cm x 165 cm

2011



Textil 3

Acrilico sobre loneta
80 cm x 165 cm

2011

Montserrat Gonzalez Rosales

xxxxx«xx&«

-

a&a&«ﬁfaﬁftaﬁtr

Elegance
Acrilico sobre loneta

Montserrat Gonzalez Rosales

201

85 cm x 175 cm
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Composicion 1 y 2, Estaciones Cromaticas, Tejido Ornamental y Tejido
Ornamental Azul, son cuadros que se definen a través de conceptos propios del
mundo de la decoracion y de la convivencia de estos con elementos barrocos,
colores puros y combinaciones monocromas y neutras las cuales se unifican con
la apropiacion de obras de artistas abstractos e imagenes extraidas de telas y

tapices.

La combinacion de elementos plasticos y del disefio en estos cuadros
significa una nueva etapa del proceso de produccion, donde se amplia el tamafio
de los disefios y su ubicacién en la composicién se expande, es decir, que el peso
visual que se genera en relacidon a los campos de color equilibra la pintura y el

disefo.

Asi al mezclar texturas de color y manchas, las caracteristicas ornamentales
no se pierden del todo y se presentan como ambigrafias de las imagenes

apropiadas.

Estaciones Cromaéticas: Es la ambigrafia de un tapiz decorativo, el lienzo
estd dividido en seis franjas de distintos grosores, de las cuales tres fueron
pintadas en gris con la finalidad de no evidenciar los ornamentos al ser pintados

con distintos matices de negro y blanco.

Las tres franjas restantes son monocromias de azul, rojo y amarillo, que al
igual que las grises los decorados se van desvaneciendo con la combinacion de

los distintos tonos y matices de color.

Composicion 1y 2: Ambos cuadros estan divididos en tres paneles. En uno
de ellos se incluyen elementos decorativos pintados con colores primarios y
neutros mientras que los otros dos paneles son minimalistas, reduciendo al
minimo los elementos y donde los colores pertenecen a una paleta apastelada. En
el caso especifico de Composicién 1 los colores son vibrantes y puros como el

amarillo.
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En estos tripticos se entrecruzan los lenguajes y se da la contaminacion de
discursos, conviviendo sin mayor problema gracias a la composicion cromética

gue mantiene el equilibrio entre ambos.

Tejido Ornamental y Tejido Ornamental Azul: Se trata de cuadros en los
cuales se cita la obra de Piet Mondrian, retomando las reticulas para
deconstruirlas y contaminandolas con disefios ornamentales, dejando entrever la

imagen original de forma discreta y no tan evidente.

Ambos cuadros son una parodia a los principios de la abstraccion purista, ya
que al incluir elementos ajenos a esta y romper las reticulas originales cambia

totalmente el sentido y el significado.

Montserrat Gonzalez Rosales
Estaciones cromdticas
Acrilico sobre loneta

80 cm x 120cm

2012
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Montserrat Gonzalez Rosales
Composicion 1

Acrilico sobre loneta

140 cm x 150cm

2012

Montserrat Gonzalez Rosales
Composicion 2

Acrilico sobre loneta

140 cm x 150cm

2012

8

»



Montserrat Gonzalez Rosales
Tejido ornamental 1

Acrilico sobre loneta

100 cm x 100cm

2012

Montserrat Gonzalez Rosales
Tejido ornamental azul
Acrilico sobre loneta

100 cm x 100cm

2012



CONCLUSIONES

La investigacion me llevé a cambiar mi vision sobre la pintura abstracta, de la que
pensaba era simple, aburrida y facil de realizar que consistia en dejar caer pintura
0 incorporar, objetos al azar, durante el proceso descubri que una pintura
reflexiva, llena de elementos visuales, emocionales y en algunos casos religiosos,

gue a primera vista no se ven.

Como artista visual me intereso la pintura abstracta, para identificar quienes
eran los artistas y movimientos abstractos que se relacionaban con mi obra,
cudles son los puntos en los que coinciden o discrepan entre ellos, asi como para
entender sus caracteristicas técnico-formales, dado que la abstraccion ofrece
posibilidades infinitas en cuanto a técnicas y estilos se refiere, los que mas tenian
caracteristicas en comun con lo que buscaba para la realizacion del proyecto son:

la abstraccion geométrica, el expresionismo abstracto, la abstraccion cromética.

Estudiar los movimientos abstractos me ayudo a establecer, mis preferencias
sobre el arte abstracto entre las que se encuentran Mondrian, Newman, asi decidi

hacia donde se dirigiria el proyecto y la produccion de la

La investigacion me aclar6é varias dudas como cuales fueron las ideas que
motivaron a los artistas abstractos a trabajar de esa forma, para luego poder
desmantelar dichos procesos como el caso de los cuadros “Espacio” y “Espacio
Rosa” donde se incorporan zips, o los cuadros donde me apropié de la obra de
Mondrian, en el que las reticulas son hechas sin calcular su exactitud para

desarticular el discurso.

El arte minimalista me interesé por la oposicion que existe con el
expresionismo abstracto, pues desde un principio tuve la intencion de enfrentar
opuestos si bien es cierto que no utilizo elementos industriales propios del
minimalismo me intereso llevar la obra un paso mas adelante con la realizacion de

pintura pared, saliendo del lienzo.




Por su parte el arte conceptual me llevo a integrar objetos de uso cotidiano,
como telas y encajes llevados por el uso de conceptos que opera sobre la mente
del espectador, en la manera de percibir.

Los conceptos de los que hago uso en la investigacibn me sirvieron para
sentar las bases tedricas del proyecto, principalmente aquellos relacionados con el
pensamiento posmoderno, ya que dentro de los objetivos propuestos se
encuentran el estudio de las estrategias posmodernas, como la deconstruccion, la
apropiacion, las citas, entre otras que me ayudaron para contaminar la pintura
abstracta purista en elementos decorativos, con la finalidad de generar relaciones
vibrantes de color, utilizando como base las paletas crométicas del disefio de

moda.

Par lograr lo anterior me base en critica al pensamiento de la estética de la
modernidad, lo cual plantea los conceptos de unicidad, originalidad, vanguardia y

pureza reconstruyéndolos por medio de la contaminacién de lenguajes.

Es a partir de esto que la Escuela de Frankfurt se enfoca en sefialar las
contradicciones mas importantes de la modernidad, basandose en la teoria critica
de Horkheimer y las concepciones de Modernidad de Adorno y Marcuse, cuyas
ideas fueron concebidas con base en los cambios politicos y sociales que se
desarrollaron en su época y que respondian al capitalismo y a los hechos de
barbarie cometidos en la segunda guerra mundial. De ahi que estos sean
considerados los principales factores que permitieron articular una vision

antimodernista.

Las estrategias Posmodernas me ayudaron a delimitar las opciones que
tenia para la realizacion de la obra como la deconstruccion y la contaminacion de
los discursos abstractos, permitiéndome entender como es que funcionaban estas
estrategias, no so6lo en la teoria también en como lo realizaria en la obra, ya que al
pensamiento posmoderno es definido por relatos fragmentados que afectan las
estructuras narrativas, permitiendo la yuxtaposicion de elementos de origenes

distintos.




La deconstruccidn es una de las estrategias fundamentales tanto para la
investigacibn como para la propuesta pictérica, ya que estd sustentada en ideas
del pos estructuralismo, como el regreso al pasado, con la intencion de eliminar o
destituir los planteamientos de la estética moderna de originalidad y pureza,
otorgandole mas valor a los similares o copias, lo cual se facilita con los medios de

reproduccion mecanica.

Las estrategias deconstructivas me permitieron desarticular los discursos
abstractos con la finalidad de ver cdmo estan estructurados y como es que
operan, para poder realizar lecturas descentralizadas, teniendo como finalidad
alternar los elementos para obtener una nueva lectura haciendo una relectura de

la pintura abstracta al contaminarla con elementos decorativos.

Dentro de la deconstruccion, otro punto de importancia es el término de
indecible propuesto por Derrida, relacionado con la légica binaria de la pareja. Lo
indecible es lo que él denomina un “entre” que se produce al realizar una
oposicién binaria entre dos opuestos que en el caso de la obra se encuentra al
oponer dos contrarios como la abstraccion purista y el disefio y la decoracion, el
‘entre” es precisamente lo que se encuentra justo a la mitad de ellos, aquello que

no se puede ver pero si esta comunicando a través de un nuevo significado.

Esto es lo que propongo con la investigacién y realizacion de la obra,
desarticula el lenguaje purista de la abstraccién, para luego contaminarlo con
elementos decorativos opuestos a lo abstracto, generando nuevos significados o
posibilidades al yuxtaponer dos opuestos como la decoracion y la abstraccion,
donde el resultado es justamente el indecible.

Apoyandome en el entrecruzamiento de lenguajes propongo transformar y
otorgar nuevos significados, los cuales contradicen los paradigmas propuestos por
la estética moderna, desmantelando el pensamiento purista y resignificando
imagenes, generando contradicciones entre la abstraccion purista y la decoracion
sin suprimir a ninguno de ellos, pero rearticulandolas dando como resultado

significados diferentes.




También utilicé recursos apropiacionistas que durante el proceso de
investigacibn me sirvieron para marcar los antecedentes de la apropiacién y
relectura a que movimientos pertenecia, porque lo hacian, ademas de ser un

recurso posmoderno que cuestiona los dogmas de la modernidad.

Incluir la apropiacion de imagenes de artistas abstractos me ayudo para
articular la relectura en los cuadros, al utilizar la obra de artistas abstractos como
Mondrian, haciendo uso de sus reticulas yuxtaponiéndolas con elementos
decorativos y Fontana, citando sus lienzos cortados, al incorporar “cierres”

funcionales que abren y cierran.

Para poder recontextualizar la obra de artistas abstractos, me apropie de las
imagenes cuestionando la modernidad y la pureza de la abstraccion, alterando la
originalidad de la obra a través de citas de artistas e incorporando elementos
ajenos a la pintura, reflexionando desde la relectura de los discursos alterados

logrando como resultado ideas distintas a los originales.

A través de la contaminacién de imagenes se inicia la relectura, haciendo
uso del collage, la fragmentacion y la cita, resignificando y descontextualizando las
obras apropiadas para ponerlas dentro de mi contexto, incorporando elementos
como texturas, tales como encajes, lo que me llevo a realizar una investigacion
visual en la que inclui el tamafio de los materiales, las texturas, los colores, los
materiales de las telas, que no fueran elasticas, asi como con que los iba a pegar

al lienzo para que no despegaran.

Mezclar distinto elementos a la obra pictérica, implicaba tener muy claro cual
era mi contexto y cuales eran las cosas que me interesaban, motivo por el cual me
decidi a incluir la moda, guiada por un interés personal, que se deriva de Mondrian
y el diseflador Yves Saint Laurent, quien tiene una coleccion de vestidos
inspirados en artistas como Picasso y Mondrian, entre otros, en mi caso Mondrian
fue el principal atractivo, asimismo empecé a cuestionarme el por qué si la pintura

inspira a la moda, no se puede dar de forma inversa.




Dicha idea no es tan aislada, pues dentro del proceso de delimitacién del
tema encontré algunas coincidencias entre la pintura y la moda, que no se

incluyeron en la investigacion debido a cuestiones de espacio.

Partiendo del vinculo que existe entre la pintura y la moda, cuestiono a la
sociedad de consumo, en la que estamos inmersos, y como nos vemos obligados
a utilizar la moda mas alla de la necesidad de vestir. Me interese sobre todo en los
materiales y sus caracteristicas, los zips, los encajes, por su transparencia,

incorporando elementos de la moda al lienzo.

El uso del montaje me permiti6 la incorporacion de elementos no
tradicionales, para desmantelar los sistemas de representacion abstracta, al
integrar los elementos extraidos de la moda, el disefio y la decoracién de

interiores, a la pintura purista contaminandola y recontextualizandola.

La pintura ambigua me permitié la yuxtaposicion de elementos de obras y
apropiaciones de la abstraccion y de disefio y la decoracién dando un aspecto
desdibujado a lo ornamental dejando entrever su naturaleza figurativa al tiempo
gue contamina la pureza de la abstraccién, contradiciendo sus principios con una

mezcla de lenguajes que hace posible la deconstruccion.

La apropiacion y el entrecruzamiento, me permitieron cuestionar los
paradigmas de la modernidad que ha sido parte importante de la investigacion y
base para la realizacion de la obra que se encuentra dentro del contexto de la

posmodernidad.

El color fue otro punto de consideracion, y aunque mi paleta fue mas intuitiva,
dependia de la seleccién de los elementos que se afiaden a los cuadros, me
enfrente al problema de elegir un color de encaje en la etapa de bocetaje, que no
encontraba en las tiendas de telas, situacion que me obligaba a cambiar toda la

paleta de ese cuadro y basarlo en el color de lo que tenia disponible.




La paleta cromatica la seleccionaba basandome en los colores que utilizaban
los disefiadores latinos en sus colecciones, asi como el papel tapiz y los
parametros de color utilizados en la decoracion de interiores, de ahi que bajara la
intensidad del color hasta obtener tonalidades pastel que si bien no es un
concepto propio de la pintura, hay artistas que los incluyen en su paleta como

Renoir, Signac, Seurat.

Las paletas pastel al ser atenuadas generan contrastes cuando las
contraponia con colores puros, y de esta manera deconstruia las teorias
crométicas propuestas por el arte abstracto, a la vez que contaminaba y entre

cruzaba lenguajes.

La investigacidbn me permitioé ver la evolucion y desarrollo de la obra, y que la
creacion y realizacion artistica a diferencia de las ciencias exactas y al método
cientifico, el arte no se puede justificar, pero si se puede argumentar, pues

requiere explicacion y argumentacién no comprobacion.

Como artista visual me intereso trabajar con la pintura abstracta dadas las
multiples posibilidades que ofrece, ademas de que me permitia incluir elementos

decorativos a la obra mezclandolos con lo purista.

Lo anterior me permitié ver mi pintura como un método de reflexion, de las
estrategias posmodernas, asi mismo estoy consciente de que no establece
grandes verdades, pero me permite presentar un conjunto de obras que sustente
y fundamente dentro del contexto de la posmodernidad y las cuales someto a un

examen para su evaluacion.




GLOSARIO

ABSTRACCION ANALITICA: La abstraccion analitica es aquella que analiza las
formas de la naturaleza, separandolas y abstrayéndolas a su estado mas puro,

también es llamada abstraccion reduccionista.

ABSTRACCION GEOMETRICA: Basada en las leyes de la geometria y en las
matematicas, busca la simplificacion de las formas hasta su presentacion mas
elemental y genérica. Los dos pioneros de la abstraccién geométrica son Mondrian
y Malevich.

ABSTRACCION LiRICA: Defiende un lenguaje basado en la funcidon expresiva y
simbdlica de los colores. A través de una serie de manchas de color pretende
plasmar el estado animico del artista o causar una impresion animica en el

espectador.

AMBIGRAMAS: Son palabras escritas o dibujadas de manera que admiten, al

menos, dos lecturas diferentes, al distorsionar la imagen.

AscEeTIsMO: Abnegacion y de renuncia de los placeres mundanos con el fin de
alcanzar el méas alto grado de espiritualidad, de intelectualidad o de

autoconciencia.

ARTE CINETICO: ES una corriente artistica, que se desarrollo principalmente en la
pintura y la escultura, basada en el movimiento el arte cinético est4 dotado de
movimiento real, con efectos Opticos que lo simulan o incluso provocan que sea el
propio espectador el que se mueva para experimentando distintas

interpretaciones.

BisemiA: Circunstancia en la que una palabra posee un segundo contexto o

significado diferentes.

CoNsTRUCTIVISMO: Vanguardia artistica que surge en Rusia bajo la influencia

cubista de Vladimir Tatlin, produjo un gran impacto dentro del disefio grafico e




industrial, las artes aplicadas. En el constructivismo predomino la tridimencion asi
como composiciones construidas matematicamente, con un estilo basado en
formas geométricas pesadas y de lineas puras, objetos funcionales y el uso de

colores primarios y los no colores blanco, negro y gris.

DISeNO INTERIOR: También llamado interiorismo, es un recurso estético y una
disciplina proyectual que involucra el proceso de mejorar la funcion y cualidades
del espacio interior, en busca de un entorno agradable y armonioso, por medio de

la manipulacién de los espacios, objetos, materiales y superficies.

DRrRIPPING: Del ingles drip - gotear. Técnica pictorica utilizada en el action painting,

donde se deja gotear la pintura sobre el lienzo, dejando salpicaduras.

INFORMALISMO: Corriente derivada del arte abstracto, se origina en Estados Unidos
y en Europa al finalizar la Segunda Guerra Mundial. Este movimiento se revela
frente los constructivistas y formalistas, proponiendo se reflejar y liberar el mundo
del inconsciente, dejandose llevar por sus impulsos y elaborando composiciones

sin importar el orden de los elementos.

MoDA: Aguellas tendencias repetitivas de ropa, accesorios, estilos de vida y
maneras de comportarse, que marcan o modifican la conducta de las personas, en
términos de ropa, se define como aquellas tendencias y géneros en masa que la
gente adopta o deja de usar. La moda se refiere a las costumbres que marcan
alguna época o lugar especificos, en especial aquellas relacionadas con el vestir o

adornar.

ORNAMENTO: Elemento que sirve para embellecer personas o cosas, existen los

simples con un solo motivo aislado y repetido, y combinado con otro en serie.

PARODIA: El hipertexto que efectla una transformacion minima del hipotexto.
(Genett, 2009).



RETICULA ORTOGONAL: Sistema cartesiano abscisas y ordenadas. En un plano la
coordenada cartesiana x se denomina abscisa, mientras que la coordenada

cartesiana y recibe el nombre de ordenada.

SINCRONISMO: También llamada abstraccion cromatica, se basa en la idea de que
el color y el sonido son fendmenos similares, y que los colores en un cuadro
pueden organizarse de manera armoniosa igual que un compositor organiza las
notas en una sinfonia. McDonald-Wright y Russell creian que pintando en escalas
cromaticas, su obra evocaria sensaciones musicales. Las abstracciones
crométicas se basan en escalas de color, usando formas cromaticas ritmicas con

tonos fuertes y suaves generando armonias de color.

SUPREMATISMO: Movimiento artistico enfocado en formas geométricas, como el
cuadrado y el circulo. Fundado en Rusia por Kazimir Malevich entre 1915 y 1916,
promovia el arte abstracto y la abstraccion geométrica. Se caracteriza por el uso

de fondos neutros principalmente blancos.
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