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INTRODUCCION

En la concepcion de la modernidad del siglo XX, Africa llego a ser una pasion
y caus6 en Occidente un profundo impacto que se verd evidenciado en el consabido
cambio tanto en las artes pictoricas y escultdricas (simplificacion de formas), como en
la musica y en el baile social del periodo de entreguerras (sincopa y libertad de
movimientos fundamentalmente). Estas transformaciones se produjeron de manera
coincidente con el desarrollo del Art Decd, pero la influencia africana sobre el
mobiliario, en los objetos, en las artes aplicadas a la arquitectura y en términos de
vestimentas a la moda quedaria, por diversas razones, menos evidenciada. Estas
caracteristicas en las producciones desplegadas en los centros -ejemplificados por urbes
europeas y estadounidenses- serian aiin menos reconocibles o detectadas al llegar a las
periferias —como Buenos Aires.

En el contexto de los procesos de colonizacion occidentales, llevados a cabo por
los paises europeos y particularmente en el caso de Francia, los signos africanos -que
cubrian una gran variedad de objetos llegados desde esas tierras- fueron recibidos y
consumidos vaciandolos de contenido de manera evidente en el ambito parisino. El
desconocimiento y subestimacién de las expresiones subsaharianas contribuyeron a
desemantizarlos y, posteriormente al llegar a Buenos Aires o a otras capitales de
América, sus rasgos se desvanecieron e impidieron el reconocimiento de su verdadera
procedencia. La nacion Argentina que enfatizaba su blanquedad,’ convencida de ser
orgullosamente europea, cedia obnubilada a las modas y tendencias que llegaban desde
Paris, sucumbiendo al mencionado impacto africano, sin siquiera saberlo. Triangulos,
espirales, circulos, rombos, agregaron cualidades estéticas propias de los pueblos baulé,
fang, o senufo, a puertas y ventanas y a otras artes aplicadas portefias del periodo y asi,
los aportes de Africa, se sumaron una vez mas a nuestra identidad, a pesar de su

reiterada invisibilizacion.

! Sobre la enfatizacion de la “blanquitud o blanquedad argentina”, ver Frigerio, Alejandro. “De la
“desaparicion” de los negros a la “reaparicion” de los afrodescendientes: Comprendiendo la politica de
las identidades negras, las clasificaciones raciales y de su estudio en la Argentina” en Gladys Lechini
(comp.), Los estudios afroamericanos y africanos en América Latina: herencia, presencia y visiones del
otro, Buenos Aires, CLACSO, 2008 y Geler, Lea, “Categorias raciales en Buenos Aires. Negritud,
blanquitud, afrodescendencia y mestizaje en la blanca ciudad capital”, Runa. Archivo para las Ciencias
del Hombre, vol. 37, n° 1, pp. 71-87.



En esta investigacion, focalizaremos en el reconocimiento de estos elementos de
las artes del Africa subsahariana que caracterizaron un aspecto del Art Deco y en la
negrofilia europea (siguiendo el término de Jean Laude), para observar como este
fendmeno se manifestd localmente. Sin contacto directo con las colonias africanas, el
Art DecO de Buenos Aires reprodujo ciertos rasgos de ese continente que ain se
mantienen en las calles, y pasan desapercibidos para gran parte de la poblacion.

La proliferacion de objetos que simulaban el aspecto estético de las posesiones
ultramarinas de Francia y otras formas mas efimeras de arte, como lo es la moda en el
vestir, acompaflaron también una era de costumbres desenfrenadas y animo festivo,
plena de formas geométricas, que buscamos recuperar en diversas fuentes, colecciones y
testimonios. Por tanto, nuestro objeto de estudio estara conformado por un corpus
heterogéneo de piezas, circunscripto al Art Decd, en las cuales encontramos huellas de
las artes del Africa subsahariana en su elaboracién. A su vez, como sefialamos, también
serdan heterogéneos los ambitos geograficos en los que esas producciones se insertan.
Este corpus visual estd compuesto por mobiliarios, accesorios y elementos de disefio,
algunos relacionados con la moda en el vestir y las artes aplicadas a la arquitectura. Nos
enfocaremos en tres ciudades en las que se desarrollo el Art Deco: 1) Paris, cuna del
estilo” e importante centro de despliegue de la influencia africana desde las vanguardias
artisticas de principios del siglo XX, 2) Nueva York, que cumplié un papel relevante en
la difusion del estilo, y 3) Buenos Aires, como ciudad latinoamericana receptora de
influencias culturales tanto francesa, ya desde el siglo XIX, como estadounidense,
especialmente durante el XX. Por tanto, el arco temporal correspondera al periodo de
entreguerras, décadas de 1920 y 1930. En especial se busca estudiar el grado de
influencia de las artes del Africa subsahariana, lo que podriamos denominar
“africanidad”, en los muros de las fachadas, ventanas, puertas y pisos, cuando se trate de
artes aplicadas a la arquitectura, asi como en los muebles y la vestimenta (textiles y sus
satélites) en el ambito local.

Algunos de los interrogantes con los que iniciamos esta investigacion fueron los
referidos a los aspectos y formas del Art Decd que podrian estar vinculados con
manifestaciones africanas. También, formaron parte de nuestros interrogantes primeros

los lugares y sectores de procedencia dentro de Africa de los objetos vistos por los

2 Aplicamos el término estilo al Art Dec6 (que es utilizada también por autores como Ghislaine Wood y
Jorge Ramos de Dios en las obras que citaremos) por considerar que hay rasgos distintivos y comunes que
lo caracterizan, tanto en las artes aplicadas a los edificios, en muebles y en otras manifestaciones como el
vestir, la joyeria y una amplia gama de objetos de diseflo, producidas en el periodo 1920-1940.



europeos y las razones y mecanismos de esa incorporacion. Nos preguntamos por las
significaciones de los estilemas (rombos, espirales, etc.) en el Africa Subsahariana y las
que represento en el traspaso al Art Decd parisino. Asimismo se continud con este tipo
de indagaciones en el Art DecO de Nueva York y de Buenos Aires.

Al mismo tiempo, buscamos examinar el sentido de la negrofilia en los afios en
los que se desplegd este estilo y de qué manera se manipuld su incorporacion en
distintos objetos. Una indagacién fundamental es aquella que se vincula con las razones
por las que en los estudios sobre el Art Decd se enuncia, pero pocas veces se desarrolla
o0 se problematiza esta influencia africana.

Finalmente se individualizaron los aspectos del sello africano que podrian
encontrarse en el patrimonio Art Decd de Buenos Aires y los motivos por los cuales
Buenos Aires, un pais que siempre enfatizd6 su blanquedad e invisibilizd cualquier
aporte o legado de origen africano, adoptd signos de estos pueblos. A su vez resulta
interesante estudiar las motivaciones que influyeron en la adopcion de formas simples
en la arquitectura y el mobiliario y preguntarnos acerca de porque el Art DecO parece
no haber alcanzado el prestigio de otros sistemas.’

A lo largo de la historia, cada uno de los contactos que los europeos
establecieron con Africa, desde el periodo faradnico del Egipto Antiguo hasta la época
de la navegacion de sus costas por los portugueses en el siglo XV, generé en el mundo
“blanco” reacciones diversas. La mayoria estuvieron plagadas de subestimacion.* El
impulso inicial de las exploraciones fue encontrar una nueva ruta que permitiera
continuar con el comercio con Oriente, luego de que el camino tradicional se viera
obstaculizado por el Imperio Otomano.” Fue a partir de entonces que comenzé el

comercio transatlantico de esclavos que se extendio6 hasta bien entrado el siglo XIX.

* Como asegura Jorge Ramos de Dios en El sistema del Art Decd. Centro y Periferia: Un caso de
apropiacion en la Arquitectura Latinoamericana, Bogot4, Cuadernos Escala, n°® 18, 1983, p.7.

* Egipto y su historia se revistié de un prestigio diferente al resto de Africa por su influencia en el
Mediterraneo y su conocimiento erudito a través de Grecia.

> Los europeos establecieron diversos contactos con Africa. Desde la Antigiiedad, estas vinculaciones se
realizaron especialmente con Egipto y otros puntos del norte del continente, como Cartago. El comercio
en el Mediterraneo se mantuvo por siglos. Pero recién en los inicios del siglo XV, los portugueses se
lanzaron a la exploracion de las costas africanas, por el Atlantico, llegando a Ceuta en 1415, al Congo en
1483, y ya en 1497, Vasco da Gama, sorteando el Cabo de Buena Esperanza, lanzandose hacia el Mar
indico para iniciar rutas comerciales con Oriente. En cada punto que tocaron buscaron productos para ser
comercializados en Europa, marfiles, oro, etc. Este camino que se inaugurd con ellos va a ser emulado por
holandeses y britanicos en la busqueda de bienes producidos en oriente y cuyo camino tradicional se viera
obstaculizado por tierra, por el Imperio Otomano. Pero a las materias primas y riquezas que encontraron
en el continente africano (muchas de las cuales pasarian a formar parte de gabinetes de curiosidades
europeo) fueron se sumo el comercio transatlantico de esclavos que fue llevado a cabo por compaiias de

4



Un momento clave en este proceso lo constituyo la realizacion de la Conferencia
de Berlin, celebrada entre noviembre de 1884 y febrero de 1885, convocada por Francia
y el Reino Unido y organizada en Alemania por el Canciller Otto von Bismarck (1815-
1898). Como consecuencia de ella se inicid la colonizacién del territorio africano que
enfatizaria ain mdas una condicionante vision eurocéntrica. Resultado de esta
conferencia fue el denominado “reparto de Africa” que consistié en la division del
continente entre las potencias europeas. La ocupacion, que comenzd en la década de
1880, culminé con las independencias aproximadamente hacia la década de 1960, segun
los paises africanos en cuestion.

Esta ocupacion colonial provocd una avalancha de productos de diversa
naturaleza en lo que respecta a las manifestaciones plasticas del continente africano
hacia Europa, lo que produjo un cambio social y cultural de suma importancia en
Occidente. En Francia en particular, se hara sentir también en las distintas expresiones
del Art Dec0, y es de especial interés para nuestra investigacion, en las artes aplicadas a
la arquitectura, en el mobiliario y en la moda en el vestir, durante el periodo
circunscripto entre 1920 y 1940.

A través de Francia y, principalmente de su capital Paris, por ser la generadora
del estilo, y de otras ciudades estadounidenses difusoras del mismo como Nueva York,
los efectos ornamentales, que revestian mascaras, estatuillas, bastones de mando,
taburetes y otras piezas, llamaron la atencion por sus acabados y caracteristicas
formales. Pero también fueron la riqueza y variedad de materiales, algunos casi
desconocidos por los europeos (el marfil, el ébano, las pieles de cebra o de leopardo
etc.), los que se van a proyectar ampliamente, como un fendémeno urbano de
modernidad.® Y, como podria esperarse, la cosmopolita ciudad de Buenos Aires sentiria
también esos efectos.

En este sentido, los museos etnograficos y antropologicos europeos (Francia,’
Bélgica,8 Alemania,” Reino Unido) se erigieron en reservorios privilegiados de piezas

africanas entre las que se encontraban, ademdas de mascaras, los objetos antes

navegacion de varias potencias europeas. Historia de la colonizacion y descolonizacion. Materia de grado
dictada por la profesora Marisa Pineau (Enero-Febrero 2019), Facultad de Filosofia y Letras UBA.

% Término tomado aqui solo en el sentido de lo vigente y novedoso en ese momento, y no en sentido
sociologico.

7 Musée d'Ethnographie du Trocadéro (Museo de Etnografia del Trocadero), Paris, fundado en 1878.

¥ Musée Royal de I’Afrique Centrale (Museo Real del Africa Central), Tervueren, Bélgica. se cred en
1897 a partir de la seccion colonial de Exposicion Universal de Bruselas de ese afio.

? Konigliches Museum fiir Vélkerkunde(Museo Real de Etnologia de Berlin), que abrié sus puertas en
1886, un afio después de la celebracion de la Conferencia de Berlin.



mencionados, y tallas de antepasados, que se acumulaban por su rareza y que habian
llegado en gran cantidad como botines desde el siglo XIX.

En este punto, es necesario sefialar que todos los objetos rituales y hasta los
utensilios cotidianos presentaban una gran variedad de signos, principalmente
geométricos que, en su lugar de creacion, poseian un sentido magico-religioso. A su
vez, la arquitectura vernicula acentuaba ese entramado visual geométrico pintado o
grabado en los muros exteriores de las aldeas y aparecia fotografiada y dibujada por los
artistas viajeros cuyas producciones visuales, en el caso de Francia buscaban evidenciar
su supuesta mision civilizadora. La irrupcién principal de objetos provenia de los
pueblos del Africa Occidental y Ecuatorial francesas. Pero no se trataba sélo del
impacto por enfrentarse a un repertorio de formas poco frecuentes, sino también que
esas piezas fueron llevadas a cabo, como dijimos, en materiales distintivos y asi,
colmillos, huesos, rafias, cuero de cocodrilos, fueron incorporandose a los disefos del
Art Deco. Con el apoyo del estado hubo un interés claro por mostrar lo proveniente de
sus posesiones ultramarinas y el fenomeno de las exposiciones internacionales y
universales asi lo demuestra, pues involucré subvenciones estatales para la exhibicion
de dichos objetos en sus versiones originales y en una diversidad de imitaciones e
inspiraciones. '’

Como sefiala Mary Louise Pratt,'' las teorias deterministas medioambientales
ampararon el dominio de otras sociedades y culturas bajo el imperialismo y avalaron las
ambiciones por dominar politica y econdémicamente otros territorios. A su vez, la
apropiacion de elementos de otras culturas por parte de Occidente, algo propio de los
procesos coloniales, tiene lugar principalmente debido a la supuesta y construida
inferioridad de los pueblos subalternos, lo cual implica convertir en carente de interés
cualquier significacion que conlleven dichos elementos en relacion, por ejemplo, de sus
creencias. Este menosprecio colonial llevd a la desemantizacion que vacio de contenido
las formas geométricas de las etnias del Africa subsahariana, evocadoras por ejemplo
del agua, del viento y de la relacién de permanente didlogo con lo trascendente: sus
dioses y la naturaleza. La adopcion de aspectos plasticos no miméticos de la realidad,
frecuentes en territorios no occidentales, se produciria sin tener en cuenta este sentido

sagrado.

' Para profundizar el tema de las exposiciones: Demeulenacre-Douyere, Christiane, Exotiques

expositions: Les expositions universailles et les cultures extra-européennes 1855-1937, Paris, Somogy
Colitions d”Art, 2010.
! Pratt, Mary Louise, Imperial Eyes. Travel Writings and Transculturation, Londres, Routledge, 1992.



Fue el caso de las vanguardias, que encontraron alli una nueva estética, til para
su propia rebelion, pero que poco se ocuparon de la real comprension de sus
paradigmas.'? De modo parecido el Art Decd, caracterizado por lineas duras, solidez de
formas, facetamientos, colores tomados del fauvismo, opulencia ornamental, utilizd
estos signos considerdndolos como mera abstraccion. La incapacidad de los agentes de
los grupos promotores de la conquista de Africa para interpretarlos o su intencién de
ignorarlos, seria la razon por la que la lectura de lo africano en el Art Dec es aun
parcialmente desconocida o algo pendiente.

Paradojicamente, a partir de los “Afios Locos”," al tradicional desprecio por las
manifestaciones culturales del continente africano, se le opuso la negrofilia,'* una
pasién por la cultura negra, testimoniada por el aluvidon de piezas africanas, que aunque
carentes de significado especifico para los europeos, poblaron edificios publicos, casas
particulares, hoteles, night clubs, escenarios teatrales, y cuyas guardas inspiraron
textiles, alhajas, frascos de perfumes y el vestuario de moda, mientras el Jazz -de origen
afroestadounidense-, acompafiaba con animo festivo una era de costumbres
desenfrenadas y plena de formas geométricas.

En lo que respecta al disefio, Alemania era un antecedente revolucionario. La
creacion de la Werkbund, asociacion de arquitectos artistas ¢ industriales fundada en
Munich en 1907 y de la Bauhaus, la prestigiosa escuela de disefio, arte y arquitectura de
1919, motivé no pocos cambios en Francia, su nacion vecina. En este sentido, Francia
desarroll6 el estilo Deco siguiendo en cierto modo innovaciones alemanas, recuperando
tradiciones propias (principalmente la calidad de su ebanisteria de la época de los
Luises) e incorporando apropiaciones de las culturas de regiones colonizadas. La
vigencia en Paris de elementos visuales tomados de los territorios anexados, abarcod
también Camboya y Vietnam. Pero el caso de Africa influiria de modo decisivo y como

ninguna otra geografia en el entrenamiento del ojo de la modernidad.

2 Pablo Picasso (1881-1973) y Amedeo Modigliani (1884-1920) -como consabidos ejemplos-, se habian
atrevido a jugar con volimenes, con formas mas conceptuales y menos naturalistas.

13 Calificativo dado por el estilo de vida desprejuiciado de los tiempos que sucedieron entre la Primera
Guerra Mundial y la gran depresion econémica de 1929, un periodo de intensa actividad social, cultural y
artistica.

' Negrofilia, es un término acufiado por Jean Laude en La peinture francaise et |'art négre, y se refiere a
la pasion que despertd en las primeras décadas del siglo XX lo que provenia del Africa negra. Petrine
Archer-Straw lo utiliza para denominar la reaccion parisina que puso como altamente de moda el gusto
por lo africano. Archer-Straw, Petrine, Negrophilia: Avant-Garde Paris and Black Culture in the 1920s,
London, Thames and Hudson, 2000, p. 7.



Si bien Francia fue la cuna del Art Decd, Estados Unidos desempefié un papel
importantisimo en su difusion y al producirse en Nueva York el fenomeno llamado
Renacimiento de Harlem impulsd, de este lado del Atlantico, un no menos revelador
patrimonio artistico, heredado de los descendientes de africanos que termind por
acentuar mas la propagacion de sus caracteristicas y su expansion en el mundo. Nueva
York sumé ademas la construccion de rascacielos, hitos del estilo —plagados de formas
geométricas- y Hollywood, sinonimo de producciones cinematograficas Art Decd, lo
propag6 a un publico masivo de manera relevante. La capital de la Argentina también
tuvo sus primeros edificios en altura. De esta manera adoptaria sin protesta la impronta
africana que historicamente habia sido invalidada desde las primeras llegadas de los
esclavizados en el siglo XVI. Desconocia el sello y para los portefios reflejaba s6lo un
poco mas de la Ciudad Luz o de otros “centros urbanos” occidentales. La copia de la
moda llevdé con frecuencia a nuestra cultura dependiente a valorizar al emisor,
invisibilizando otros aportes, sin preocuparse por su sentido autdctono.

No obstante, mucho antes que la vibracion de los afios ‘20 irrumpiera con
euforia invasiva en todas las areas de la vida cotidiana, habian asomado en las
metropolis de América Central y Sudamérica algunas lineas en el disefio que
prefiguraron el estilo francés en una multiplicidad de objetos transportables. Las
reacciones contra las lineas organicas del Art Nouveau,™ a partir de formas geométricas
y “abstractas” y las representaciones figurativas con volimenes aplanados de corolas de
flores y rayos de sol se hicieron sentir inicialmente en la vestimenta, muebles, afiches y
en algunos edificios de las principales capitales, a través de revistas y suplementos de
diarios provenientes de Europa. La Exposition Internationale des Arts Décoratifs et
Industriels Modernes realizada en 1925 en Paris, daria definitivamente un curso nuevo a
la expansion del movimiento a nivel mundial.

Coincidente con este acontecimiento, a mediados de la década de los afios 20, el
Art DecO en arquitectura y en sus artes aplicadas llegd a Buenos Aires. Alejandro
Virasoro (1892-1978) seria uno de sus precursores emblematicos.'® El estilo no tardaria

en replicarse en otras ciudades del interior como Rosario, algunas de la provincia de

' Estilo integral que con la linea latigazo caracterizé la llamada Belle Epoque, antes de la Gran Guerra
de 1914.

'8 Sus primeras construcciones datan de 1922, aun cuando Virasoro nunca reconocié su filiacion al
movimiento Art Deco.



17 . , . ,
Buenos Aires, ' San Miguel de Tucuman y Santiago del Estero, donde se le agregarian

. , . 18 . . . . .
elementos prehispanicos, = conforme a la moda de incluir ornamentaciones inspiradas
en culturas no occidentales.

A la llegada del Art DecO estaban vigentes en Buenos Aires algunas corrientes
arquitectonicas como el nacionalismo, el indigenismo y el hispanismo, asi como
.z . . , 19 , . ., .
también el racionalismo aleman, ~ que mostrd predileccion por el uso de materiales

., . , . 20 . .
como el acero, el hormigon y el vidrio y métodos constructivos nuevos.” Racionalismo
y Deco serian las dos maneras alternativas para ingresar a la modernidad.?' Optaron, por
este ultimo, cines y teatros, garajes, mercados, tiendas, a los que se sumarian
aeropuertos, estadios de deportes, bancos, casas de renta, rascacielos (iconos
estadounidenses de modernidad) y casas barriales, que presentaron el énfasis

s o . . . . 22
geométrico caracteristico en diferentes versiones de lujo o austeridad.

Buenos Aires comparti6 las caracteristicas del Art Deco internacional, que revela
una apropiacion de las artes negroafricanas y de sus cualidades fundamentales: la
tendencia a la geometria, la sintesis y el ritmo visual. Como inicio de esta apropiacion
sefialamos fundamentalmente la adopcion de tridngulos, espirales, circulos, cuadrados,

. . . . I .. 23
zigzags, rombos, etc., signos omnipresentes en los objetos del Africa animista™ y
trasvasados a todas las areas del diseno francés surgido en el periodo de entreguerras.
Como hemos visto, esta inclusion resultante del mencionado proceso colonizador, puso
en contacto ambos paradigmas culturales: el del Africa subsahariana y el occidental
francés. La propagacion de ‘“‘signos tribales” de-significados y sin una identificacion

evidente de su procedencia se repetiria por el fendmeno de la moda en cualquier latitud.

"7 Fundamentalmente con el arquitecto Francisco Salamone (1897-1959), quien a partir de tipologias
arquitectonicas especificas como mataderos, edificios municipales, entradas de cementerios, dej6 su obra
en ciudades como Azul, Coronel Pringles, Carhué, Rauch, Guamini, entre otras.

'8 Petrina, Alberto; Katz, Sebastian; Brodaric, Adolfo, Guia Patrimonio Cultural de Buenos Aires 8:
Arquitectura Art Decd, Buenos Aires, Direccion General de Patrimonio, 2007, pp. 7-8.

' Impulsados por los festejos de las independencias americanas y en el caso de la Argentina
particularmente por el Centenario de la Revolucion de Mayo de 1810, algunos intelectuales como
Ricardo Rojas (1882-1957) (autor del ensayo La Restauracion Nacionalista) o José Ledn Pagano (1875-
1964), proponian una bisqueda ligada a la identidad nacional y al pasado hispanico que consolid6 en una
mirada mas introspectiva y de busqueda en tradiciones y pautas estéticas propias. Arquitectos como
Angel Guido (1896-1960) y Martin Noel (1888-1963) se volcaron al estudio histérico de las épocas
coloniales y adaptaron principalmente el barroco espafiol para edificios publicos y privados. Entre ellos
pueden citarse el Palacio Noel, obra del mencionado arquitecto Noel, en Suipacha 1422, creado en 1922,
hoy sede del Museo de Arte Hispanoamericana Isaac Fernandez Blanco.

?% Ligado a grandes maestros como Le Corbusier (Charles-Edouard Jeanneret-Gris 1887-1965).

2! Petrina; Katz; Brodaric, Guia Patrimonio Cultural, p 7.

2 Tbidem, p. 8.

 Principalmente son pueblos que se extienden desde el Sur del Sahara hasta el rio Zambesi en Angola,
siguiendo los estudios de la africanista Carmen Huera.



Buenos Aires no fue la excepcion. La difusion rapida de este uso se vio favorecida por
la copia de las formas simples que utilizaba.

Resulta llamativo encontrar rasgos africanos en barrios de zonas céntricas (San
Nicolés y otros cercanos al obelisco), Barrio Norte, Recoleta, Retiro, Balvanera, San
Cristobal y en areas mas alejadas, como Caballito y Flores, que revelan numerosos
ejemplos de la influencia que tratamos. Federico Ortiz, distingue dos grupos al referirse
a la difusion del estilo localmente. Asegura por un lado, que a partir de 1927, el Art
Decd se desenvolvio en la obra de varios estudios arquitectonicos elegidos por una
clientela empresaria y de fuerte posicion econdomica y por otro, en la de constructores
que actuaban en barrios, suburbios y ciudades mas pequefias.”* Algunos de los edificios
que incluimos en nuestro analisis corresponden a esos Estudios de Arquitectura,
vigentes en el momento, a saber: Sanchez, Lagos y de La Torre; Alejandro Virasoro y
Greco Hermanos; Calvo; Jacob y Giménez, y también a obras de arquitectos
extranjeros. Es el caso del belga Alberto Bourdon, autor del Teatro Astral, que remite
con mayor evidencia que ningiin otro a tratamientos inspirados en patrones africanos.”

No hay duda de que Buenos Aires siempre quiso ser europea. Asi lo demuestran
la formacion de los grupos intelectuales y la participacidn en movimientos europeos en
literatura, pintura, etc. En este hecho debe tenerse en cuenta que, historicamente, la
nacion Argentina fue concebida en los distintos discursos de gobierno y atn en las
practicas cotidianas, como predominantemente blanca. En este sentido, Alejandro
Frigerio sefiala que “una narrativa dominante de la historia argentina que enfatiza la
blanquedad del pais (en contraposicion a la posicion latinoamericana mas clasica que
hace hincapié¢ en el mestizaje) y un sistema de clasificacion racial que invisibiliza
cotidianamente cualquier evidencia fenotipica que pueda poner en peligro esta ilusion
de blanquedad.”® Se aseguraba, y se habia instalado en el imaginario nacional, que la
poblacion afrodescendiente que en algin momento habian habitado nuestro suelo, habia

‘desaparecido’.27 Sin embargo, en la segunda y tercera décadas del siglo XX, Buenos

% Ortiz, Federico, “La Arquitectura Argentina (1900-1945)” en Historia general del Arte en la Argentina.
Tomo VIII, Buenos Aires, Academia Nacional de Bellas Artes, 1999, p. 13.

% La Revista de Arquitectura y Revista Nuestra Arquitectura ilustra estos ejemplos.

26 Frigerio, “De la “desaparicion” de los negros”, pp.117-118. Este sistema de clasificacion racial polariza
a la poblacion entre blancos (todos los argentinos) y negros (necesariamente inmigrantes), invisibilizando
y relegando a los tipos mixtos a una categoria supuestamente socio-econémica (“negros” con comillas o
“cabecitas negras”)”.

%7 Esta desaparicion habria tenido cuatro causas principales: la muerte a gran escala como resultado de las
diferentes epidemias de las ultimas décadas del siglo XIX (por caso, la de fiebre amarilla), la utilizacion
de los afrodescendientes como “carne de cafion” en las guerras de ese siglo, el mestizaje o el bajo indice
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Aires no habria podido evitar absorber algo de Africa aunque fuera de manera
inconsciente. Resulta una paradoja la presencia de estos rasgos africanos en el Art Deco
portefio de la ‘blanca y europea Buenos Aires’, una ciudad (y un pais) que niega sus
raices africanas, a través de ese proceso de invisibilizaciéon de su poblacion de origen
africano.

Fueron las incognitas que guardan las manifestaciones Art DecO, en Buenos
Aires en lo que respecta a estos rasgos africanos subyacentes mas desconocidos, aquello
que nos orient6 en este estudio a elegirlo como objeto de investigacion. Y si bien no es
poco el desconocimiento general sobre esta influencia concreta en el Art Deco, es atn
mayor la ignorancia de las artes y de la cosmovision africana en las que el estilo abrevo.
También fue el proceso particular de transformacion de Buenos Aires en una metropolis
cosmopolita moderna lo que la ubic6 como nuestro centro de atencidon. Influyo
asimismo la posibilidad de estar en Buenos Aires, cerca de un corpus mayor de objetos
y de su documentacion, ya que historicamente recibid siempre primero las pautas
estetizantes de corrientes foraneas. De este modo, en el caso del Decd, irradio hacia el
resto de las provincias, un imaginario colonial, ain en un pais sin colonias, como el

28
nuestro.

Hipotesis

Las producciones estéticas Art Decd de Buenos Aires —artes aplicadas a la
arquitectura (herreria, molduras, mosaicos, etc.), mobiliario y ambientaciones,
vestimenta y accesorios de moda- revelarian el uso de signos propios de las artes
africanas que abarcan la produccion de diversas etnias subsaharianas (ashanti, dogon,
baulé, fang, gurunsi, bakuba, etc.) hasta los limites del rio Zambeze.” Todas ellas se
expresan con incisiones o dibujos geométricos magico-religiosos para comunicarse con

lo trascendente y con formas conceptuales alejadas de la representacion naturalista. Sus

de masculinidad de la poblacion afro. Andrews, George Reid, Los Afroargentinos de Buenos Aires,
Buenos Aires, de la Flor, 1989, pp. 10-11.

28 Para Jorge Ramos de Dios, las urbes del Cono Sur, sobre todo las ciudades puertos, sufrieron la
invasion de lo ajeno con la adhesion de las vanguardias locales europeizantes. Las tradiciones propias en
general quedaron marginadas y las formas extranjeras adoptadas se justificaron por la necesidad de una
modernizacion inminente. En los “Afios locos” resultaba imperioso sentirse lo mas cerca posible del
“centro” y tomarlas modas -algo mas tardias- de manera acritica. Ramos de Dios, El sistema del Art
Deco, p. 9.

¥ Seguimos en este concepto a Carmen Huera (Cémo reconocer el arte negroafricano, Barcelona,
EDUNSA, 1996). Las piezas africanas fueron conocidas durante el siglo XIX en los museos etnograficos
y publicaciones en Francia y presentan una unidad por tratarse de niicleos asentados en ese territorio con
rasgos y creencias comunes.
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objetos rituales, tallas, méscaras, utensilios de uso doméstico, vestimenta, taburetes y
arquitectura vernacula, observan un sentido propiciatorio. En este sentido, proponemos
que este uso implicaria una apropiacion cultural fundamentada en el proceso de
colonizacion del territorio africano por parte de paises europeos, en nuestro caso de
estudio Francia como cuna y centro del Art Decd, y su posterior proyeccion sobre la
periferia, la ciudad de Buenos Aires como capital que adoptara esta tendencia.

Si el Art Dec6 en Europa (Francia) implicaba la desemantizacion de estilemas
magico-religiosos tomados principalmente del Africa Occidental y Ecuatorial francesa,
invisibilizados por ideologias etnocéntricas, su apropiacion en Buenos Aires daria lugar
a manifestaciones estéticas que no solo reforzarian ese vaciamiento de sentido y funcion
de los signos empleados sino que ademas pondrian de relieve la importancia del
consumo de bienes culturales provenientes de Europa o Estados Unidos como simbolo
de modernidad a pesar del escaso o nulo contacto con los objetos de origen africano.

Sostenemos que hubo una apropiacion de la estética y de las artes del Africa
Subsahariana en el Art Déco que habria procurado un uso predominantemente
decorativo adoptando sus formas y relegando su significado. Este fenémeno habia
colaborado en la renovacién de las artes visuales del periodo que vislumbraron nuevas
posibilidades expresivas. Estos componentes de origen subsahariano tendrian
desarrollos diferentes en Paris y en Nueva York. Y, al llegar a Buenos Aires, serian
adoptados por sectores en ascenso social que desconocian aquello que estaban haciendo
propio. Por un lado, debido a la ausencia de un proceso de colonizacion similar al que
llevaron adelante los paises centrales. Por otro, por el posible escaso conocimiento de
Africa y de su cultura para los creadores, comitentes y consumidores locales del estilo.
Sugerimos que, en lo que respecta a los grafismos de inspiracion africana presentes en
distintos elementos de nuestro corpus de andlisis, los agentes participantes
probablemente ignoraran su significacion originaria e hicieran propio lo meramente
formal. Vale decir que podriamos proponer dos tipos de apropiacion, una ligada a la
idea de préstamo cultural® y otra, la apropiacion cultural que de-significa, que vacia de

. . ., .. . 31
significado objetos atravesados, en nuestro caso, por una concepcion religiosa y ritual.

3% Young, James O., Cultural Appropriation and the Arts, Blackwell, 2008, pp. 4-5.

31 Carvalho, José Jorge de, Las Culturas Afroamericanas en lIberoamérica: Lo Negociable y lo
Innegociable. Serie Antropologia Unb 311, Universidad de Brasilia, 2002. Rodney, William, Apropriagéo
cultural, Sdo Paulo, Polen, 2019.
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Estado de la cuestion

El tema que nos ocupa nos obliga a presentar el estado de la cuestion desde
diferentes abordajes. Por un lado, las concepciones de la cultura y las artes africanas,
especialmente los realizados por investigadores de ese continente, ademas de las
consideraciones de los estudiosos occidentales. Por otro lado, se tendran en cuenta
estudios concentrados en el Art Déco y en las manifestaciones artisticas del periodo
1920-1940 en Europa, Estados Unidos y Argentina. Por ultimo, se revisaran las
pesquisas sobre Africa y la cultura africana y afrodescendiente en nuestro pais.

La subestimacion hacia culturas imposibles de encuadrar dentro de las categorias
de la historia del arte occidental, unida a la situacion de colonialismo, de esclavitud vy,
desde esa postura, el descubrimiento de un ‘otro’, hizo que las manifestaciones
culturales provenientes de esos grupos de poblacion fueran destinadas a ambitos
antropolégicos o etnogréaficos.’> Fue muy recientemente, en las décadas de 1970 y 1980,
con los cambios de esas perspectivas, cuando se permitid una inclusion tardia de
muchas piezas en los museos de arte internacionales.>

El primer gran africanista, de origen aleman, Leo Frobenius® trato de
reconstruir caracteristicas de la vida cultural y religiosa africana otorgando gran
importancia a sus valores, a diferencia de la detractora corriente imperialista de las
décadas de 1920 y 1930. Frobenius fue la personalidad mas reconocida por el
movimiento de la negritud, lanzado en 1930 en Paris por los poetas Léopold Sédar

Senghor,”” de Senegal y Aimé Césaire,’® martiniqués. Por su parte, el historiador del

32 Entre ellos podemos mencionar: Musée d'Ethnographie du Trocadéro (Museo de Etnografia del
Trocadero), Paris, fundado en 1878 (alli Pablo Picasso observd las mascaras africanas); Musée Royal de
I’Afrique Centrale (Museo Real del Africa Central), Tervuren, Bélgica, se cre6 en 1897 a partir de la
seccion colonial de Exposicion Universal de Bruselas de ese afio; Konigliches Museum fur Volkerkunde
(Museo Real de Etnologia de Berlin), que abri6 sus puertas en 1886, un afio después de la celebracion de
la Conferencia de Berlin.

3 Tales casos abarcan, por ejemplo, el subsuelo del Musée du Louvre de Paris (Galeria Les Arts
Premieres) y la coleccion Michael Rockefeller del Metropolitan Museum of Art de Nueva York,
proveniente del Primitive Art Museum de la misma ciudad, en 1976.

** Leo Frobenius (1873-1938). Etnologo y arquedlogo aleman, autor de The Voice of Africa (Und Afrika
Sprach: Deutsche Inner-Afrikanische Forschungs), Berlin, Vita Deutsches Verlagshaus, 1913; Die
Masken und Geheimbiinde Afrikas, Halle, E. Karras, 1898, entre otros.

3% (1906-2001). Poeta, ensayista y politico, es considerado uno de los mas importantes intelectuales del
siglo XX. Fue elegido presidente de Senegal en 1960 cuando Senegal obtiene su independencia, cargo
que desempeno hasta 1980. Fue el primer africano en ocupar un asiento en la Academia Francesa y fundo
el partido politico Senegalese Democratic Bloc ('Bloque Democratico Senegalés'). Su poesia,
esencialmente simbolista, se construye sobre la esperanza de crear una civilizaciéon de lo universal, que
una las tradiciones por encima de sus diferencias. Senghor opinaba que el lenguaje simbolico podia
constituir la base de este proyecto.

3% (1913-2008). Poeta y politico francés. Fue el idedlogo del concepto de la negritud y su obra ha estado
marcada por la defensa de sus raices africanas. En septiembre de 1934, Césaire funda, junto a otros
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arte aleméan Carl Einstein,”” uno de los primeros criticos en apreciar el cubismo, publico
en 1915 Negerplastik y en 1921 Afrikanische Plastik que se convirtieron en escritos
pioneros sobre el arte africano y en los cuales se conferia a los objetos africanos el
estatus de obras de arte.’® A su vez, a través de articulos y textos aparecidos entre 1909
y 1918, el poeta y coleccionista Guillaume Apollinaire™ y el marchand Paul
Guillaume® promovieron muy apasionadamente el “arte negro”.*!

Con este mismo interés se sumaria también el antropdlogo y etnografo franceés,
Marcel Griaule (1898-1956) quien, a partir de entrevistas realizadas a un cazador de la
comunidad dogon,** de nombre Ogotemeli en 1931, publicé Dieu d’eau (Dios de agua)
en 1948 en el que da cuenta de la cosmogonia dogon teniendo como sustento los
didlogos con su informante.” Otro etnologo y ademas critico de arte, Michel Leiris
(1901-1990) participdé en la expedicion etnografica conocida como Dakar-Djibouti

(1931-1933) comandada por Griaule,* y plasmo sus experiencias en un diario que tituld

L’Afrique fantdme (1934).* Se trata de un escrito mas de autoconocimiento, subjetivo

estudiantes de las Antillas, de Guayana y africanos (entre los que estaban Léon Gontran Damas, el
guadalupeiio Guy Tirolien, y los senegaleses Léopold Sédar Senghor y Birago Diop), el periddico
L'étudiant noir (El estudiante negro). Alli aparecerd por primera vez el término "Negritud". Este
concepto, ideado por Aimé Césaire como reaccion a la opresion cultural del sistema colonial francés,
tiene como objetivo, por una parte rechazar el proyecto francés de asimilacion cultural y por otra
fomentar la cultura africana, desprestigiada por el racismo surgido de la ideologia colonialista. Gallardo,
Jorge Emilio, Presencia Africana en la Cultura de América Latina: Vigencia de los cultos
afroamericanos, Buenos Aires, Fernando Garcia Cambeiro, 1986, pp. 114-115.

37 (1885-1940). Creador junto a Georges Bataille y Michel Leiris (entre otros) de la revista Documents en
la que dialogaban etndgrafos, escritores e historiadores del arte.

¥ Sobre la obra y la metodologia de Carl Einstein ver Didi-Huberman, Georges, “La imagen-combate” en
Ante el tiempo. Historia del arte y anacronismo de las im&genes, Buenos Aires, Adriana Hidalgo, 2006.

3% (1880-1918). Poeta, novelista y ensayista francés, fue también critico de arte y precursor del
surrealismo.

0 (1891-1934). Promotor del arte africano, en 1919 organiz6 la “Primera exposicion de Arte Negro y de
Oceania” en la Galeria Devambez de Paris.

*'" " Pinard, Martine, Visite chez  Guillaume Apollinaire, 2007. Disponible en:
http://detoursdesmondes.typepad.com/dtours_des mondes/2007/12/apollinaire.html Consultado 18 de
junio de 2015; Pinard, Martine, Paul Guillaume et les figures de reliquaire fang, 2007. Disponible en:
http://detoursdesmondes.typepad.com/dtours_des mondes/2007/11/paul-guillaume.htm Consultado 10
enero de 2015.

*2 Etnia del Africa Occidental (actual territorio de Mali).

* No podemos dejar de mencionar también la importancia de los estudios del antrop6logo y etnélogo
francés Claude Lévi-Strauss (1908-2009) y su obra El pensamiento salvaje (1952), que abri6 las vias de
interpretacion para alejarse del evolucionismo y otorgd una realidad propia a las sociedades denominadas
por entonces primitivas. Uno de los valores fundamentales fue demostrar que la indole del pensamiento
“primitivo” estd muy alejada de la sencillez, que se le habia atribuido.

“ La mision tenia como objetivo completar las colecciones africanas del Musée d’Ethnograhie du
Trocadéro con el fin de dar cuenta de la diversidad y riqueza de las culturas materiales de las colonias.
Ver Jamin, Jean, “Le Cercueil de Queequeg. Mission Dakar-Djibouti, mai 1931-février 19337, Les
carnets de Bérose, Paris, LAHIC/Ministére de la Culture, n°2, 2014, p. 13.

* La publicacion de este texto provoco una ruptura con Marcel Griaule, quien temia que la revelacion de
los métodos brutales utilizados para la recoleccion de ciertos objetos sagrados dafiara la reputacion de los
etnografos.

14


http://detoursdesmondes.typepad.com/dtours_des_mondes/2007/12/apollinaire.html
http://detoursdesmondes.typepad.com/dtours_des_mondes/2007/11/paul-guillaume.htm

que etnografico y en este punto cabe sefalar la vinculacion del autor con el surrealismo
y especialmente con la revista Documents publicada entre 1929 y 1931. En 1967
publico, junto a Jacqueline Delange, Afrique Noire. La création plastique, uno de los
volamenes de la coleccion L’Universe des Formes, serie ideada por André Malraux.*® A
su vez, Jean Laude (1922-1984) ejerceria gran influencia en el pensamiento de quienes
habrian de interesarse por las expresiones artisticas de Africa, al desempefiarse como
profesor de arte africano tradicional y moderno en la Universidad de la Sorbonne en
Paris, sobre todo a través de sus obras Les arts de I’Afrique noire (1966) y La peinture
francaise et I’art négre (1968).

Entre los estudiosos nativos del continente africano se destacan la congolefia
Clémentine M. Faik-Nzuji, licenciada en filologia africana (Universidad Nacional del
Zaire) y doctora en Letras y Ciencias Humanas (Etnologia y Lingiiistica de la
Universidad de la Sorbonne Nouvelle, Paris I1I), que abrio nuevas perspectivas desde la
década de 1990, con varias publicaciones referidas a los signos y simbolos africanos. En
sus estudios da cuenta de la complejidad del simbolismo africano a la luz de una teoria
que denomina la teoria de los cuatro criterios. La misma establece que, en un contexto
natural dado, distinguir un simbolo grafico de simple trazo que abra el camino a su
desciframiento se sustenta en analizarlo: 1) como una entidad individualizada, fuera de
cualquier contexto; 2) en sus relaciones con los otros simbolos de su entorno; 3) en sus
relaciones con la cultura que lo utiliza, teniendo en cuenta el contexto y la motivacion
de su uso: lo que implica una "competencia cultural" por parte del investigador; y 4)
teniendo en cuenta las implicaciones lingiiisticas de los términos que lo designan, en el
funcionamiento de la lengua bajo sus diversos aspectos: lo que significa una
"competencia lingiiistica" por parte del investigador.*’

Por su parte, Petrine Archer-Straw (1956-2012), artista y curadora inglesa
especializada en arte caribefio y en el llamado “primitivismo” de los artistas modernos,
se focaliz6 en la moda de objetos africanos, los afiches publicitarios, las artes plasticas y
en la presencia de artistas afrodescendientes en el Paris de 1920, siendo el ejemplo més
emblemadtico la figura de Josephine Baker. La autora explora las ambigiiedades

historicas y las complejidades raciales de ese particular periodo y describe la locura que

4 Leiris, Michel; Delange, Jacqueline, Afrique Noire. La création plastique. Collection L’Universe des
Formes, Paris, Gallimard, 1967. Edicion en espafiol Africa Negra. La creacion plastica. Coleccion El
Universo de las Formas, Madrid, Aguilar, 1967.

*7 Faik-Nzuji, Clémentine M., Arts Africains: Signes et symbols, De Boeck, 2000, pp. 144-145.
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se apoderd de la ciudad cuando la cultura negra se puso de moda y se tradujo en una
sefial de ser moderno’.**

Un acontecimiento que logrd renovar el interés por el arte negroafricano fue la
apertura del Musée du Quai Branly - Jacques Chirac en 2006*° en Paris, que alberga
hoy una importante coleccion de artes no occidentales dentro de su innovadora
arquitectura.

En lo que respecta a investigaciones sobre el Art Deco, el estilo no alcanzo el
prestigio de otras corrientes arquitectonicas y artisticas y, en comparacion, ha sido poco
tratado en la historiografia. Por caso, tres de los principales historiadores tradicionales
de la arquitectura occidental (Giulio Carlo Argan, Bruno Zevi y Leonardo Benévolo) no
lo incluyeron en sus estudios.>® No hay hasta el presente publicaciones que analicen con
la misma profundidad lo europeo y lo africano en su cruce. Muy lejos de agotar el tema,
buscamos abrir mas vectores interpretativos.

Mas recientemente, el libro Le palais des colonies: histoire du Musée des Arts
d’Afrique et d"Océanie publicado en 2002, con autoria compartida por Ivonne
Brunhammer, Maurice Culot, Dominique Jarrassé¢ y otros, se sumd a una reciente
valoracion, al referirse a los edificios Art Decé inaugurados en 1931 para albergar las
colecciones de las posesiones francesas de ultramar.

Es particularmente importante el trabajo de la investigadora inglesa Ghislaine
Wood, curadora del Victoria and Albert Museum, integrante del Departamento de
Investigaciones y autora de libros y capitulos sobre el tema, quien enfatiza la relacion
con Africa en sus estudios. Para ella: “El Art Decé abrevo en una gama de fuentes
arcaicas y ‘exdticas’ pero ninguna como Africa [fue] la que le dio su sabor distintivo
(...) ‘Coleccionar Africa’ se transformd en una pasién y condujo a un cambio
fundamental en la estética de Occidente”.”! Sefiala, ademds, que la méas evidente
influencia africana fue el uso de patrones abstractos o geométricos.’> No obstante, su

estudio no hace referencia a la desemantizacion de estos elementos al ser

8 Archer-Straw, Petrine, Negrophilia: Avant-Garde Paris and Black Culture in the 1920s. London:
Thames and Hudson, 2000.

4 Su nombre, hasta 2016, fue Musée du Quai Branly, al que se le agregd en esa fecha el nombre del
Presidente Chirac, como homenaje.

%0 Argan, Giulio Carlo, El arte moderno: La época del funcionalismo, la crisis del arte como ciencia
europea, Valencia, Fernando Torres, 1984 [Primera edicion en italiano, 1970]; Zevi, Bruno, Historia de la
arquitectura moderna, Barcelona, Poseidon, 1980; Benévolo, Leonardo, Historia de la Arquitectura
Moderna, Barcelona, Gustavo Gili, 1974.

31 Wood, Ghislaine, “Collecting and Constructing Africa” en Charlotte Benton; Tim Benton and
Ghislaine Wood.Art- Deco 1910-1939, London, Victoria & Albert Museum, 2003, p. 79.

>2 Tbidem, p. 82.
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adoptados/adaptados al Art DecO, ni a su empleo en Latinoamérica, ni a su uso en
fachadas e interiores arquitectonicos, asuntos de los que se ocupara nuestra
investigacion.

Para Argentina, pueden citarse las investigaciones del arquitecto Jorge Ramos de
Dios, un importante aporte para el estudio y analisis del estilo en América Latina.” Sin
embargo, las publicaciones locales referidas al Art DecO no destacan particularmente la
vinculacion que nos ocupa. Esto ocurre con Guia Patrimonio Cultural de Buenos Aires
8: Arquitectura Art Decd (2007) de Alberto Petrina, Sebastian Katz y Adolfo Brodaric y
el Diccionario de Arquitectura en la Argentina, publicado por Clarin en 2004, con
direccion de Jorge Francisco Liernur y Fernando Aliata, que no hace mencion a la
aludida influencia africana. Unicamente Buenos Aires Art Decd y Racionalismo (2008),
con textos de Fabio Grementieri, dedica un breve comentario que testimonia las
vinculaciones con una raiz africana, lo que destacaremos oportunamente.

Pasando a los estudios sobre el Africa subsahariana en Argentina, éstos se
activaron hacia 1970. El Centro Editor de América Latina introdujo en consonancia con
el proceso de descolonizacion del continente africano, publicaciones especializadas que
se hacian foco en la historia de los diversos paises y en la obtencion de sus
independencias.’

En lo que respecta a los aportes de la cultura africana en el pais, desde la década
de 1960, contamos con los trabajos de Ricardo Rodriguez Molas y Néstor Ortiz
Oderigo™ quienes pusieron de relieve el legado cultural de los afrodescendientes
esclavizados a la cultura nacional, aunque abonando la tesis de la supuesta
‘desaparicion’ de la poblacion negra en el pais hacia fines del siglo XIX. Con
posterioridad a la década de 1980 y a partir del estudio pionero Los Afroargentinos de
Buenos Aires (1989) del estadounidense George Reid Andrews, se expandio en
Argentina un campo de estudios sobre afroargentinos y, especialmente, sobre el proceso
de invisibilizacion y la necesaria revisibilizacion de este sector de la poblacion al

interior de la nacién.>®

53 Ramos de Dios, El sistema del Art Deco.

>* El Centro Editor de América Latina fue pionero en ingresar estudios africanos dentro de Argentina. Por
ejemplo, Africa ocupada de Norberto Vilar (1968), La Revolucion Africana (1971) y Africa: de la
liberacion al presente (1972) de Maria Elena Vela de Rios.

> Las publicaciones de Rodriguez Molas y Ortiz Oderigo en bibliografia anexa.

%% Dina Picotti, Alejandro Frigerio, Florencia Guzman, Lea Geler, Berenice Corti, Norberto Pablo Cirio,
Maria de Lourdes Ghidoli, entre otros. Ver bibliografia anexa.
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Dentro del campo de la historia del arte local, el problema que suscita abordar la
tematica del legado de las artes negroafricanas, es tanto la carencia de publicaciones
relativas a su plastica como la escasez de asignaturas en los disefios curriculares de las
carreras de historia del arte.”’ La identificacion de los rasgos y la atribucién de valores
estéticos a esas expresiones son fundamentales para ser analizadas y desmenuzadas en
sus minimos componentes. Podria apreciarse de este modo como estos elementos fueron
asimilados en corrientes artisticas consideradas totalmente occidentales.

Seran de interés los trabajos de Maria Alba Bovisio, sus investigaciones acerca
de la constitucion y la vigencia de la categoria Arte Primitivo>® por un lado, y, por otro,
sobre las definiciones variadas y ambiguas en las que los objetos de este “arte
primitivo” son enmarcadas (obra de arte, artefacto etnografico, pieza arqueoldgica)
sefialando que la existencia de los mismos se ancla en una dimension relacional entre
objetos y sujetos involucrados més que ontologizante. A partir de esto, el contexto
especifico en el que se inserta esos objetos resulta fundamental.™

Por su parte, el historiador del arte senegalés Boubacar Traoré (radicado en
Argentina) ha examinado la visibilidad de las culturas afro a partir de la presencia en el
campo artistico y cultural de algunas producciones visuales realizadas por artistas
argentinos contemporaneos.*

Consideramos oportuno sefialar que en el Africa subsahariana, existe una gran
diversidad de etnias y no todas son conocidas con el mismo nivel de profundidad. Este
hecho dificulta aun mas el abordaje de las artes africanas y su vinculacion con el Art

Déco.

>7 Esta carencia es especialmente notable en la Facultad de Filosofia y Letras de la Universidad de Buenos
Aires pues la asignatura forma parte de planes de estudios en algunas universidades privadas. Ver
Ghidoli, Maria de Lourdes, “El plan de 1974 y las artes otras: Africa, Asia y Oceania en busca de un lugar
en el disefio curricular de la carrera” en Penhos, Marta y Szir, Sandra (eds.), Una Historia para el Arte en
la Universidad de Buenos Aires, Buenos Aires, Eudeba, 2020.

¥ Bovisio, Maria Alba, “;Qué es esa cosa llamada Arte...primitivo’? Acerca del nacimiento de una
categoria" en Epilogos y prélogos para un fin de siglo-VIII Jornadas de Teoria e Historia de las Artes,
Buenos Aires, Centro Argentino de Investigadores de Arte, 1999, pp. 339-350.

59 Bovisio, Maria Alba, “El dilema de las definiciones ontologizantes: obras de arte, artefactos
etnograficos, piezas arqueologicas”, Caiana, n° 3, diciembre 2013. Disponible en:
http://caiana.caia.org.ar/template/caiana.php?pag=articles/article 1.php&obj=130&vol=3 Consultado 17
de diciembre de 2018.

8 Traoré, Boubacar, “Lo afro visibilizado. Elementos para una critica del concepto de visibilidad”,
Psicoanélisis, vol. XL, n° 1 y 2, 2018, pp. 151-176; Traoré, Boubacar, Lo Afro en cuestion. Entre
visibilidad e invisibilidad, Tesis de Maestria, Universidad Nacional de Tres de Febrero, Buenos Aires,
2010.
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Marco tedrico-metodologico

Esta investigacion sera sustentada principalmente en la corriente de pensamiento
y los conceptos del sociologo francés Pierre Bourdieu (1930-2003) por considerar que
se convierte en una caja de herramientas de andlisis sumamente pertinentes para esta
pesquisa. Segun su teoria, el gusto como sistema de clasificacion, convierte a las casas y
areas donde se habita, a los muebles incorporados en los hogares y a las obras de arte,’’
en signos diferenciadores, que jerarquizan usos y consumos culturales. En la segunda
mitad del siglo XX, Bourdieu recibi6 su reputacion tanto por su teoria social como por
la sociologia empirica, especialmente la sociologia de la cultura, del arte, de la
educacion y de los estilos de vida, interpretandolas como cuestiones simbolicas. Partid
del materialismo historico y compartié el auge del estructuralismo, incorporandole
luego, la experimentacion que constituye su renovacion principal. No intentd esta
renovacion en las areas estratégicas del marxismo sino en las subvaloradas por éste,
analizando asi, mas los consumos que las relaciones de produccion.”

Para nuestro analisis nos basaremos principalmente en dos de sus conceptos: el
de distincion y el de gusto®. Este sociologo se destacd especialmente por su labor
critica de la cultura y opind que la distincion cultural no es mas que una forma
encubierta de dominacion. Analizd la cultura a partir de su teoria de los campos en
donde establece que las clases se diferencian, entonces, por su relacion con la
produccion, por la propiedad de ciertos bienes y por el aspecto simbolico del consumo.
Segin el autor la clase dominante que se perpetua en el poder —y en el campo
econdmico-, se legitima en el campo cultural.

A su vez, su teoria contiene tres términos destacables que seran oportunos para
este estudio: habitus, campo, y capital, reformulado dentro de su andamiaje tedrico.
Entiende por habitus esquemas basicos de percepcion, pensamientos y formas de obrar
y de sentir que estan originadas por la posicion que una persona ocupa en la estructura
social. Este sistema de habitus esta construido desde la infancia y lo nomina en latin
para diferenciarlo de la carga que tiene el término en la psicologia social. Son

estructuras o formas que surgen desde la sociedad y no por uno mismo. Los habitus

8! Bourdieu incluye ademas las practicas como los deportes, las elecciones culinarias, los lugares de
veraneo, los espectaculos frecuentados.

62 Garcia Canclini, Néstor, “Introduccion: La sociologia de la cultura de Pierre Bourdieu” en Pierre
Bourdieu, Sociologia y Cultura, México, Consejo Nacional para la Cultura y las Artes, Grijalbo, 1990, p
5.

83 Conceptos desarrollados en la obra La Distinction: Critique sociale du jugement, Paris, Les Editions de
Minuit, 1979. Ediciones en espafiol La distincién: Criterio y bases sociales del gusto.
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organizan y sistematizan las practicas de cada persona o grupo en la sociedad y
programan el consumo del individuo.**

A su vez, para Bourdieu resulta fundamental la dialéctica que se establece entre
habitus y campo. El campo se asocia al espacio social en la sociedad moderna que se
crea en torno a la valoracion de hechos sociales tales como el arte, la ciencia, la religion,
la politica. En el campo, los agentes con diferentes habitus y con capitales distintos,
compiten tanto por los recursos materiales como simbolicos. Condiciones de vida
diferentes producen habitus diferentes, ya que cada clase impone deseos, maneras de
apreciar, de clasificar y de sentir.®® Con el habitus dado por su posicion social y con los
recursos de que disponen, los agentes “juegan” en los distintos campos sociales. Pueden
asi reproducir o transformar la estructura social anterior.

En cuanto a la nocién de capital, para Bourdieu la misma adquiere tres formas
principales: el capital econdmico, que se relaciona con la tenencia de recursos
econdmicos; el capital social, vinculado a la pertenencia de una red de relaciones
sociales; el capital cultural, producto de los conocimientos y aprendizajes adquiridos
que ligan a la posicion dentro del campo; y el capital simbolico, estrechamente enlazado
con los dos ultimos y que se apoya en el reconocimiento y la legitimacion. El autor hace
uso del término capital tomando en cuenta su posibilidad de acumulacion.®®

Lo que constituye un campo es la existencia de un capital simbdlico comun y la
lucha por la apropiacion de ese capital: el patrimonio cultural. En la sociedad actian
pues, los que detentan ese capital cultural y los que aspiran a poseerlo. Las opciones
intelectuales no son motivaciones unicamente marcadas por el interés del conocimiento,
sino también dependen de la necesidad de legitimar la manera -cientifica, estética- de
hacerlo, de diferenciar el campo propio del de los competidores y de reforzar la propia
posicion en ese campo.®’ Esto condiciona la produccion cultural que en el periodo de
nuestro estudio generd un nuevo gusto, pleno de formas geométricas y de objetos
ultramarinos de las posesiones francesas. Para Bourdieu toda la cultura es politica y
sefiala asi el modo en que las personas que ejercen la autoridad son dotadas de prestigio.

Para comprender estos procesos, hay que situar también al artista y a su obra en el

6% Garcia Canclini, Néstor, Ideologia, cultura y poder, Buenos Aires, Oficina de Publicaciones del CBC,
1995, pp. 40-41.

% Bourdieu Pierre, La distincion: Criterio y bases sociales del gusto, Madrid, Taurus, 1988, pp. 170-171
y 383.

66 Bourdieu, Pierre, “Espacio social y poder simbdlico” en Bourdieu, Pierre, Cosas dichas, Barcelona,
Gedisa, 2000, p. 131.

%7 Garcia Canclini, Ideologia, cultura y poder, p. 32.
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sistema de relaciones constituido por los agentes sociales vinculando la produccion y
comunicacion de la obra. Este sistema incluye a los artistas, a los editores, a los
marchands, a los criticos, al publico. De las relaciones entre ellos surge el modo de
hacer y comunicar el arte o la literatura y de organizar el campo cultural.

Segln el autor, la estética mas legitimada en la cultura europea, en el periodo de
su estudio del siglo XX, es la burguesa.®® Las consideradas obras de arte no son mas que
objetos que existen solo en la creencia colectiva de quienes las reconocen como tales.
En este sentido, entre los conceptos mas importantes, volcados en su obra La Distincion
(sus investigaciones se basaron especificamente en la sociedad francesa), Bourdieu
sefnala que las relaciones de dominacion se encuentran también donde estan mas ocultas,
por ejemplo en el gusto.

Para el socidlogo, el gusto es un sistema de categorizaciéon que se traduce en
distinciones y modos de reconocimiento expresados en los estilos de vida de los agentes
de la sociedad.”” Asi entendidas las categorias de la percepcion y de la apreciacién, no
derivan de un principio bioldgico o transhistorico. Los gustos dependen del lugar social
y de las posiciones que ocupan estos agentes en la sociedad. Las clases dominantes se
adjudican un caracter natural del gusto y esto los colocaria fuera de lo “comin y lo
seriado” y por lo tanto alejados de lo vulgar: “Asi, la busqueda de la legitimidad cultural
por via del ‘gusto puro’ en contraposicion a ‘gusto barbaro’ invoca un principio natural

" Para que existan el buen y el mal gusto,

de division entre los sujetos sociales.
distinguidos o vulgares, tiene que haber jerarquizados y “jerarquizantes”. Entonces las
practicas individuales se convierten en expresiones simbolicas, en habitus de clase.

En el sistema de clasificacion de estos gustos se pueden diferenciar los gustos de
lujo o de libertad y los gustos de necesidad.”’ Los de lujo son los de los individuos que
poseen distintas especies de capital y que estan muy distantes de la condicion de

necesidad. En cuanto a los segundos, es decir el de los miembros de las clases

% Para el 4mbito americano utilizaremos otras equivalencias ya que el concepto de burguesia no puede
aplicarse a las realidades de este continente de la misma manera. No creemos apropiado el término
burgués ya que los sectores locales, econdmicamente pujantes, no se formaron de la misma manera. El
término burguesia se refiere a sectores dedicados al comercio en Europa surgidos en la Edad Media,
alrededor de los burgos en el siglo XI. En su origen la burguesia estaba integrada por comerciantes,
artesanos y gentes dedicada a distintos oficios, sin nobleza de sangre (de alli el término snhob, sans
noblesse) que obtuvo recién su espacio politico con la Revolucion francesa, luego de las ideas
estimuladas por el lluminismo. Se vera oportunamente la relacion de las familias encumbradas aqui con
las metropolis y también su dependencia.

% Tovillas, Pablo, Bourdieu: Una introduccién, Buenos Aires, Editorial Quadrata, 2010, p. 101.

7 Ibidem, p. 103.

! Bourdieu, La distincién, p. 177.

21



populares, se posicionan con relacion a aquellos bienes a los que pueden acceder. Por
ejemplo en las comidas, las elecciones obedecen a razones de cualidades alimenticias y
economicas.

En el imaginario del periodo colonial en estudio, para los sectores burgueses
europeos, la adopcion de elementos de las culturas africanas significaba cierto
rejuvenecimiento y liberacion de tradiciones pasadas y la incorporacién de motivos
novedosos. Pero era la “idea” que se tenia acerca de la cultura negra y no esa cultura en
si misma, la que conformaba esta modernidad.”® La burguesia que ejercia el poder y se
ocupaba cada vez mdas del progresivo crecimiento del comercio en sus posesiones
coloniales, apeld6 a una mision civilizadora para alcanzar la justificaciéon de su
colonizacion.” Respecto del concepto de la legitimacion de los gustos, Bourdieu
sostiene que en todos estos espacios, materiales o simbolicos a la vez, se organiza la
diferenciacion, la distincion entre las clases. Nos acercamos asi a la Teoria vertical de
los gustos,”* de acuerdo con la cual, las clases superiores quieren diferenciarse por sus
gustos y las clases medias buscan imitarlos, probando las practicas legitimadas, o los
bienes culturales que poseen las clases superiores. La dialéctica entre divulgacion y
distincion, permite que se pueda evidenciar el uso elitista a través de pequenos
elementos simbolicos.”

De ahi que durante la franja temporal del Art Decd, lo africano afect6 el estilo y
marco lo que se consideraba diferente y altamente de moda. Siguiendo los conceptos de
Bourdieu puede observarse que en este estudio, al cambiar los gustos, se modificaron
las categorias de los que se consideraban bienes.

Como se vera, son numerosos los ejemplos que reiteran la estética que remite a
junglas tropicales o a sus grafismos en las artes aplicadas a la arquitectura y en objetos
cotidianos y, por otra parte -aun cuando no sea este nuestro objeto de estudio - mucha
fue la difusion que alcanzaron la musicas y las danzas originadas en ritmos africanos
que acompafiaron el periodo. El desarrollo del Cubismo y de otros “ismos”, influidos
por la sintesis conceptual del arte del continente africano y sumado a su vez a la

exaltacion del gusto por el primitivismo en general, presente en la literatura, el cine y la

72 Archer-Straw, Negrophilia, p. 21.

* Said, Edward, Cultura e Imperialismo, Barcelona, Anagrama, 1996, p. 45.

7 Esta teorfa fue sostenida por Thorstein Veblen (1857-1929) quien dejara aportes para la antropologia
cultural y la sociologia ocupandose de las sociedades de consumo opulento, luego de los cambios
industriales que estimuld el consumo de otras clases. Veblen, Thorstein, Teoria de la clase ociosa,
Madrid, Fondo de Cultura Econdémica, 2002 [1ra edicion 1899].

7> Garcia Canclini, Ideologia, Cultura y Poder, p. 36.
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publicidad, refrendan esta hipdtesis de apropiacion europea en la entreguerras, no ajena
tampoco a las consideraciones manifestadas por Said en sus escritos.

Edward Said,’® considerado uno de los iniciadores de los estudios postcoloniales
y reconocido por su critica a los prejuicios y al trasfondo de actitudes occidentales con
respecto al Oriente, denuncié los conceptos eurocéntricos contra los pueblos arabes-
islamicos y el uso de imagenes falsas y romantizadas que sirvieron de justificacion a las
ambiciones coloniales de Europa. Si bien la obra se ocupa de Oriente Medio hay
nociones aplicables al Africa subsahariana. Este autor sostiene que el imaginario de los
pueblos colonizados (Africa o0 Medio Oriente) es una construccion desde Occidente, sin
corroboracion y sin consulta a los propios actores de esos continentes y naciones. Segun
esta postura se hace necesario descubrir las voces reales y rever los conceptos impuestos
sobre estas culturas. Dado que el canon lo impuso el dominador, una comparacién con
Occidente, siempre resultd desventajosa para el conquistado. Said insiste en la idea de
que la identidad debe ser definida por los propios involucrados, es decir por los
integrantes de cada cultura.

Si bien aplicamos fundamentalmente teorias de Pierre Bourdieu para sustentar la
interpretacion de la puesta en vigencia del estilo Art Deco con elementos africanos y de
la jerarquia que implico en cada ambito respectivo -el local, el europeo y el
estadounidense - al analizar las razones del desconocimiento de los rasgos ornamentales
tomados de las piezas del Africa Occidental y Ecuatorial francesas subyacentes en el
estilo, creemos apropiado remitirnos, como sefalamos previamente, también a un
enfoque que tome en cuenta la nocidn de cultura visual.

Segun Baxandall, “algunos de los recursos con que una persona ordena su
experiencia visual son variables y gran parte relativos, en el sentido de estar
determinados por la sociedad que influy6 en su experiencia”.”’.Por tanto es necesario
recuperar el “ojo de la época” y asimismo la manera especifica de ver, que es, sin duda,
cultural.”® Por estas razones, el arte incluye problemas de percepcion humana, de

identidad y de conducta: “La obra individual de arte queda bloqueada ante la mirada

" Said, Edward, Orientalism, New York, Pantheon Books, 1978 [Edicién en espafiol Orientalismo,
Barcelona, Random House Mondadori, 2008]; Said, Cultura e Imperialismo.

"7 Baxandall, Michael, Pintura y vida cotidiana en el Renacimiento. Arte y experiencia en el
Quattrocento, Barcelona, Gustavo Gilli, 1978, p. 60.

78 Baxandall desarrolla este concepto en el capitulo “El ojo de la época” del ya aludido Pintura y vida
cotidiana en el Renacimiento. Arte y experiencia en el Quattrocento.
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contemporanea y asi la presentacion directa del material visual se ve cada vez mas
afectada por la aplicacion de criterios de la historia del gusto”.”

Por tanto, nuestro corpus visual ird mas alla de piezas que tradicionalmente se
incluyen en la historia del arte (pinturas, esculturas, grabados, entre otros) e
incorporaremos objetos e imagenes que forman parte de la cultura visual en cuestion.
Agregamos asi objetos que son o han sido estimados por razones distintas a las de su fin
practico evidente, y también a “los coleccionables”™ o piezas halladas con un nuevo
sentido intencional. En este punto, nuestro andlisis considera esta postura tedrica ya que
compartimos la idea de que la gran cantidad de objetos africanos de uso cotidiano de
distinto tipo que llegaron a Europa, impactaron y por tanto, afectaron la cultura visual
de la época y contribuyeron a plasmar formas africanas en las artes aplicadas a la
arquitectura y otras areas del disefio como la moda y el mobiliario. Sefialamos el interés
creciente, en la contemporaneidad, de este tipo de piezas (en nuestro caso objetos Art
Dec6) y de su significado realzado.”

Dado que lo africano fue denostado en todas sus expresiones durante tantos
siglos, estos enfoques nos permitiran afirmar el concepto de como el gusto elaborado a
partir del uso de ‘lo primitivo’ pasé a ser legitimado, en gran parte, por las vanguardias
y la burguesia instalada en el poder hegemonico (en coincidencia con Bourdieu).

Entre otros autores, en este caso desde la historia social del arte, citaremos a
Timothy J. Clark, quien refiere a condicionantes de los fendmenos artisticos y sus
formas, mencionando entre ellos las representaciones en uso, las teorias de arte, las
estructuras de clase y los hechos politicos y sociales.® Como hechos politicos veremos
por ejemplo, de qué manera en Francia, el Estado promovi6 y subvenciono el lujo de los
materiales “exoticos” de sus colonias y exhibicién en exposiciones, en edificios

publicos, y convocd a muchos de los artistas, sobre todo en el disefio de muebles, para

" Gaskell, Tvan, “Historia de las imagenes” en Burke, Peter (ed.), Formas de hacer historia, Madrid,
Alianza Editorial, 1996, p. 237.

% El tema coleccionismo ha sido tratado extensamente desde los afios 80. En nuestro pais, resulta
fundamental el trabajo de Maria Isabel Baldasarre, quien analiza aspectos sociales del coleccionismo en
Los duefios del arte: Coleccionismo y consumo cultural en Buenos Aires, Buenos Aires, Edhasa, 2006.

1 Desde 1970 el campo de la cultura material crecio, por lo que en consecuencia se destaca el auge del
tema en las exposiciones en museos y publicaciones académicas. Las casas de subastas incluyen este otro
material que abarca por ejemplo tapas de potes, recuerdos, y juguetes. De esta manera resulta facil
comprender que el impacto del comercio en el terreno visual es cada vez mayor. Para Gaskell el
coleccionismo implica una relacion particular con el pasado, una nostalgia y evocacion de las cualidades
de contacto con las personas de que fueron propiedad, como si fuera una magia simpatica. Para
profundizar sobre el tema, ver Elsner, John y Cardinal, Roger, The cultures of collecting, London,
Reaktion Book, 1994.

82 Clark, T. J., Imagen del pueblo. Gustave Courbet y la Revolucion de 1848, Barcelona, Gustavo Gilli,
1981. p. 12.
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aplicarlo, legitimando un nuevo gusto. Es decir que en Paris, esta manifestacion del
exotismo, que abarco de manera menos integral otras culturas, fue facilitada y por tanto,
auspiciada por el Estado. En este punto, los casos de la ciudad icono del progreso -
Nueva York- y Estados Unidos en general, seguira otro derrotero, avalados en ocasiones
por capitales privados y otras por programas de gobierno como el New Deal® o por la
revalorizacion ancestral del arte africano en el fendémeno Illamado Harlem
Renaissance.™ Resulta apropiado aplicar esta perspectiva también en nuestro medio ya
que en fuentes de época y en algunas colecciones de familias particulares, se observa
que fue un determinado grupo social el que consumi6 estas formas “exdticas”, a la vez
que oriento al pais hacia la modernidad. Pero asimismo debemos tener en cuenta que en
el Art Deco local, fue importante su adopcion por parte de sectores medios, hijos de
inmigrantes que iniciaba, como ya se dijo un ascenso social, convirtiéndose en
propietarios con la compra de sus primeras casas. Clark otorga, como Bourdieu,
especial importancia a las condiciones de produccidn, circulacion y consumo de estos
bienes simbdlicos y a las instancias de consagracion y legitimacion, a través del publico,
criticos, galerias, museos, coleccionistas, etc.. A este respecto Maria Isabel Baldassarre
destaca al referirse al &mbito de Buenos Aires: “La caracterizacion del campo planteada
como un sistema de fuerzas en tension, coincide con la visidon de la historia social del
arte y en la manera de entender la sociedad como un “campo de batalla de las
representaciones”.”

Consideramos imprescindible tomar especialistas no occidentales, para aportar
otros paradigmas utiles que nos permitiran acentuar parte de significados mas
especificos para la comprension propia del periodo y de las culturas africanas. Asi
fueron incorporadas a nuestro trabajo especificaciones sobre el ritmo, -comprendido
tanto desde lo musical como desde lo visual- del estadista y poeta de la negritud
Léopold Senghor, para quien el arte negroafricano se expresa en el ritmo. En sus

palabras, el africano “es un ser ritmico (...) es el ritmo encarnado, danza su vida” y se

% El New Deal fue una politica intervencionista del presidente de los Estados Unidos Franklin D.
Roosevelt que entre los afios 1933 y 1938 intentd reformar los mercados financieros, luego del crac de
1929 para favorecer a las capas mas pobres de la sociedad y que fomentd, ademas, el trabajo para artistas,
escritores y musicos.

# El Renacimiento de Harlem fue el renacer del arte negro en la comunidad de afroestadounidenses
residentes en Harlem, Nueva York durante los afios 1920. La musica Jazz, la literatura y la pintura
resaltaron de forma significativa entre las creaciones artisticas de los principales componentes de este
movimiento artistico.

%5 Baldasarre, Maria Isabel, Consumos privados, destinos publicos. Emergencia y consolidacion del
coleccionismo de arte en Buenos Aires en el proceso de construccion del campo artistico (1880 -1910).
Volumen I, Tesis de doctorado, Facultad de Filosofia y Letras, Universidad de Buenos Aires, 2004, p. 28.
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manifiesta “por la imagen ritmada”.*® Consideramos que no es posible acercarse a
algunos aspectos formales de la plastica africana tradicional, sin tener en cuenta la

(13

estética fundamentada por Senghor.87 Las caracteristicas principales del “arte
negroafricano” sobre las que insiste son: a) El arte es como el trabajo que, junto con la
produccidn artesanal, es la actividad genérica del hombre. b) El arte negroafricano es
funcional; es esencialmente utilitario. La belleza es la adaptacion del objeto a su
finalidad. El ornamento no es un agregado superfluo al objeto. Esto explicaria por qué
todo objeto asume una funcidon precisa, magico-religiosa. ¢) Las artes negroafricanas
son interdependientes, ligadas unas a otras. Senghor dice al respecto: “Asi la escultura
no cumple su objetivo sino con la gracia de la danza y del poema cantado™.® d) Posee
caracter colectivo. Significa que esta hecho por todos y para todos, con la participacion
de todos. Esto no excluye que existan los profesionales como los griots, los escultores,
los orfebres. ¢) Es un compromiso que involucra a la persona en y por la comunidad.*

Para proseguir con el estudio del arte africano y su gravitacion en el Art Deco,
durante la entreguerras, se citaran distintos puntos de vista pero dentro de una misma
linea de pensamiento, aseveraciones y planteos.

Al referirnos a la negrofilia y también al gusto por lo “primitivo”, tomamos la
terminologia del etndlogo e historiador Jean Laude, quien titula de esta manera el ultimo
capitulo de su libro La peinture francaise (1905-1914) et I"art négre. Aunque su sentido
no reviste problematizaciones sino que estd dando cuenta del momento de auge de las
manifestaciones africanas en Francia. A su vez, se analizaran ademas las reflexiones
mas cercanas en el tiempo de Petrine Archer-Straw, quien ha tratado el tema,
observando la manera en que la vanguardia ‘blanca’ en el Paris de los afios 1920
interactud con personalidades africanas. Este es el momento en el cual el interés por la
cultura de origen africano se transformé en un signo de modernidad. Para la autora, el
desarrollo de esta “locura negra” pas6 primero de una estereotipacion negativa de los
llamados entonces, noires, black people o negros en el siglo XIX, a imagenes que,
influidas por la escultura africana y la cultura afroamericana,” comenzaron a

considerarse modernas. El arte negro fue tomado por las vanguardias como fuente de

% Los textos esenciales que abordan la estética de Senghor son: Elements constitutifs d’une civilisation
d’inspiration négro-africaine (1959), Ce que I"'Homme noir apporte (1939) y L’esthétique négro-africane
(1956).

¥7 Sylla, Abdou, L'esthétique de Senghor et I'Ecole de Dakar. Editions Feu de brousse, 2006, pp. 34-35.

% Ibidem, p. 35.

% Ibidem.

% Archer-Straw, Negrophilia, p. 9.
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inspiracién. Pero mas que por buscar el verdadero significado del otro cultural, el
encuentro con lo africano fue un sefial de rebeldia ante las convenciones europeas
anteriores, ayudando a construir el gusto nuevo. Podria decirse que todo hasta ese
momento sostenia el paradigma colonial. La pretendida superioridad francesa entendia
que debia civilizar a las poblaciones de ultramar pertenecientes a otras culturas a través
de un proceso de asimilacion. La vanguardia no estaba de acuerdo con esa idea y, por el
contrario, buscaba el regreso a lo primitivo, impulsado méas bien por un agotamiento
intelectual. Las obras creativas y de ruptura les servian también a los artistas para
trascender y consagrarse en un espacio social mas elevado.

En esta investigacion resulta relevante el concepto de la desemantizacion, de
vaciamiento de sentido, que tiene lugar a partir de la apropiacioén cultural. Nos resulta
oportuno citar a la antrop6loga Sally Price quien, al referirse al destino de los objetos de
las colonias europeas, y haciendo un paralelo con la captura y traslado a tierras lejanas
de africanos sometidos a esclavizacion entre los siglos XVI y XIX, esos objetos también
“fueron descubiertos, capturados, convertidos en mercancia, despojados de sus lazos
sociales, redefinidos en entornos nuevos y reconceptualizados para adecuarse a las
necesidades econdmicas, culturales, politicas e ideoldgicas de personas de sociedades
distantes™.”’ A su vez, en el caso que nos ocupa (el Africa subsahariana) buscamos
explicitar que los signos no estaban “vacios”, sino que fueron “vaciados”. El analisis de
la mencionada Clémentine Faik-Nzuji, que ha dedicado varios libros al significado
africano de signos y simbolos que aparecen en las producciones plésticas de ese
continente, nos guiara al momento de comparar los traslados y aplicaciones en el Art
Deco.

Asimismo, a nuestro juicio, habra que tener en cuenta el alto impacto producido
en la retina de los integrantes de expediciones para establecer los aparatos de la
colonizacioén, ya sea en los viajes cientificos, literarios o comerciales, militares, etc., lo
cual captur6 la impronta africana que siguid alimentandose con los objetos que
circulaban en los mercados de Paris y en otras capitales europeas. Todo este bagaje
impregno la obra de los artistas, pero se difundié también en la cotidianeidad de la vida
moderna. El particular entramado visual de marcas incisas (signos africanos) quedo

. . 92
como sello pregnante a seguir, como una moda, una tendencia = o0 ambas cosas a la vez.

! Price, Sally, Arte primitivo en tierra civilizada, México, Siglo XXI, 1993, p. 20.
%2 La moda es la adopcion rapida de un uso, sin justificacién previa, sin intervencion de la razon en la
eleccion, por parte de los usuarios, pero que puede estar impuesta por algunos grupos de poder y tener
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Para dar cuenta de este impacto, aplicaremos el pensamiento de Walter Benjamin quien
entendid la experiencia moderna ante el arte en términos de “shock”. En su célebre
escrito sobre la reproductibilidad de la obra de arte al referirse al dadaismo, Benjamin
expresa: “de ser una apariencia atractiva o una hechura sonora convincente, la obra de
arte paso a ser un proyectil”.”® Esta concepcién de las obras dadaistas como proyectil
implica la intencidén por parte de los artistas de provocar al espectador, y por tanto,
necesariamente le otorga a las mismas una calidad tactil. Creemos que esta perspectiva
de Benjamin nos permitiréd inferir el efecto que tuvieron las artes africanas, en especial
sus signos graficos, en los elementos apropiados o adoptados en el Art Deco. Los
objetos vistos, transportados, guardados en la memoria, en las fotografias y pinturas de
viajeros, se prolongaran casi de manera incandescentes, en consecuencias de distintos
ordenes en las tierras europeas.

Los sucesivos analisis utilizados para abordar a la sociedad europea conduciran
al estudio de la distincion a nivel local. Los conceptos de Bourdieu referidos
particularmente a un mercado simbdlico bajo hegemonia burguesa europea tienen, a
nuestro juicio, aplicacion en nuestro medio ya que lo establecido por las élites operd
como legitimacion, referencia de autoridad y buen gusto para el conjunto de la vida
cultural.

Asi como en Francia, los edificios construidos por el Estado y las casas de los
nouveaux riches, establecieron nuevos parametros estéticos. En lo que respecta a
Buenos Aires estos mismos planteos que analizaremos, nos permitiran considerar, bajo
las reinterpretaciones de socidlogos latinoamericanos como Carlos Altamirano y Beatriz
Sarlo,” en consonancia con la perspectiva de Bourdieu, algunas particularidades de la
realidad local.”” Asi, por ejemplo, se vera como las clases més adineradas de Buenos
Aires viajaban a Paris y vivian a su regreso con pautas de la moda parisina en todas las
areas de su cotidianeidad. Otros sectores buscaron imitarlas mediante versiones mas
econdmicas de esas mismas adopciones. La realidad latinoamericana desde estos

enfoques, parten también de la idea decimondnica que, para justificar el colonialismo y

connotaciones de significacion no aparentes. Las tendencias poseen una duracion mas prolongada, entre
diez o veinte afios. Ver Erner, Guillaume, Sociologia de las tendencias, Barcelona, Gustavo Gili, 2010,
p-17.

> Benjamin, Walter, La obra de arte en la época de su reproductibilidad técnica. Traduccion de Andrés
E. Weikert. Introduccion de Bolivar Echeverria, México, Itaca, 2003.

% Altamirano, Carlos; Sarlo, Beatriz, Literatura y sociedad, Buenos Aires, Edicial, 2001.

%% Garcia Canclini sostiene que si interesa aplicar a las sociedades latinoamericanas, la teoria de Bourdieu
caben las reinterpretaciones de Carlos Altamirano y Beatriz Sarlo, ya que aquella no fue pensada para
estas sociedades. Garcia Canclini, “Introduccion: La sociologia de la cultura”, p.51.
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enfatizar la desvalorizacion del dominado, los occidentales utilizaron la perpetuacion de
las imagenes de los habitantes de territorios bajo su mira, como seres inferiores. Para
ello es necesario destacar que ademas de la subordinacion a las estructuras econdémicas
y politicas, en el campo cultural, estas naciones sufrieron también la dependencia de las
metropolis.

En cuanto a lo relativo a muebles y a los aspectos decorativos, Sarlo asegura que
la casa familiar era un indicador del gusto moderno y de las nuevas costumbres y que,
hacia 1928, se aceptaron a través del consumo de revistas —aunque solo fuera
imaginariamente-, interiores decorados con cuadros que evocaban el cubismo y muebles
de lineas geométricas’®. Con la indagacion en los rasgos africanos en manifestaciones
Art Dec en el ambito local, estamos orientados a sefialar ademas de los testimonios
artisticos, este enfoque socioldgico que se referird al grupo de poblacion que lo adopto,
a la relacion con la cultura dominante y a la ostentacion simbdlica de lujo o de
modernidad que habria implicado aqui ese “africanismo” que se daba en Europa. Una
muestra mas de que la revalorizacion del emisor fue siempre prioritaria como si lo
propio fuera una pagina en blanco.”’

Para finalizar el concepto de apropiacion cultural resulta fundamental en esta
investigacion. Se trata de un concepto que presenta dificultades y que con frecuencia
resulta ambivalente. En la busqueda de reconceptualizar esta nocion, Richard A. Rogers
en un articulo de 2006, sefiala que “los actos de comunicacion y apropiacion cultural
reflejan y constituyen las identidades de los individuos y grupos involucrados, asi como
sus posiciones sociopoliticas”.”® Es decir, las relaciones de poder entre culturas y las
consecuentes politicas culturales, se tornan en sustento relevante para categorizar los
actos de apropiacion cultural. El autor entonces discrimina en cuatro categorias: 1)
Intercambio cultural, que implica reciprocidad en el intercambio, en culturas con niveles
de poder similares; 2) Dominio cultural, el uso de elementos de una cultura dominante
por parte de miembros de una cultura subordinada en un contexto en el que la cultura
dominante ha sido impuesta a la cultura subordinada, incluidas las apropiaciones que

generan resistencia; 3) Explotacion cultural, apropiacion de elementos de una cultura

% Sarlo, Beatriz, Una modernidad periférica: Buenos Aires 1920 y 1930, Buenos Aires, Nueva Vision,
2003 [1988], p. 25. También los lugares de vacaciones, Mar del Plata, Bariloche, Cordoba también
estaran plagados del gusto nuevo y de Art Decd. Mansiones de elite, hoteleria de lujo, ademas de los
viajes a Europa en trasatlanticos y a Estados Unidos conformaban el habitus de las clases altas.

°7 Esto también es sostenido por autores como Ramos de Dios, El sistema del Art Decg, p. 51.

% Rogers, Richard A., “From Cultural Exchange to Transculturation: A Review and Reconceptualization
of Cultural Appropriation”, Communication Theory, n° 16, 2006, pp. 476-477.
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subordinada por una cultura dominante sin reciprocidad sustantiva, permiso y / o
compensacion; y 4) Transculturacion, elementos culturales creados a partir y/o por
multiples culturas, de modo que la identificacién de una Unica cultura originaria es
problematica, por ejemplo, multiples apropiaciones culturales estructuradas en las
dinamicas de globalizacion y capitalismo transnacional creando formas hibridas.”

Por su parte, William Rodney afirma que “no se trata simplemente de reconocer
la apropiacion cultural como una practica negativa, que hace uso de los elementos de
una cultura sin comprenderla o, muchas veces, sin respetar sus significados simbolicos e
historicos (y esto es precisamente lo que la diferencia de la intercambio cultural). Si
bien atn no se considera un delito desde el punto de vista legal, la apropiacion cultural
tiene implicaciones éticas que atraviesan temas directamente relacionados con el
racismo y la deshumanizacion de grupos perseguidos y discriminados™.'” Se trata de un
mecanismo de opresion que se apodera de manifestaciones de pueblos inferiorizados
para vaciarlas de sentido y, como veremos a lo largo de esta tesis, generando productos,
en muchos casos con finalidad comercial a partir no solo de formas plésticas adjuntadas
sino también de piezas africanas o sus imitaciones descontextualizadas.

En parrafos anteriores nos hemos referido a la idea de préstamo cultural
propuesta por James O. Young que podria aplicarse para el caso de la capital argentina.
En la nocién de apropiacion se presentan diferencias en lo que respecta a Francia y a
Buenos Aires, pues como venimos sefialando, para esta ciudad no existia una relacion
asimétrica de poder con los pueblos africanos de donde provienen los signos empleados.
Nos preguntamos si seria plausible emplear el concepto de préstamo con matices que
derivan del desigual nivel de poder y en su cruce con la idea de dominio cultural

enunciado en el parrafo anterior.

Organizacion formal de la tesis

La presente tesis se estructura en dos partes. La primera se centra en el impacto
de Africa en los principales centros urbanos del hemisferio norte y cuenta con cinco
capitulos. El capitulo I contextualiza el periodo de colonizacién del continente africano
por parte de potencias europeas, haciendo foco en las posesiones francesas en Africa
Occidental y Ecuatorial, tomando a su vez en consideracion el comienzo del consumo

masivo de productos y servicios y con el uso de nuevos medios de comunicacién. Por su

% Tbidem, p. 477.
1% Rodney, William, Apropriac&o cultural, Sio Paulo, Polen, 2019, p. 29.
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parte, el capitulo II se centra en las manifestaciones plésticas africanas, llegadas con
profusion a Europa (Francia en especial). Buscamos reponer los contextos culturales en
los que se insertan esas piezas y poner en evidencia en la medida de lo posible, los
sentidos asociados a ellas en el marco de la dificultad de tratarse de objetos
pertenecientes a distintas etnias. El capitulo III nos trasladara a la capital francesa para
contextualizar las diversas apropiaciones de estéticas no occidentales con centro en el
Art Decd. De ello resultara la importancia de las colecciones de arte africano en Paris,
los viajes, exposiciones universales y coloniales, publicaciones y postales, que pretendian
evidenciar la supuesta mision civilizadora de Francia en sus posesiones africanas. Como
continuacion, en el capitulo IV se profundizard en los usos que se hicieron no solo de las
piezas sino especialmente de los signos en ellas presentes y los consecuentes vaciamientos
de sentidos que conllevaron esos usos en las manifestaciones Art DecO ya sea en artes
aplicadas a las arquitecturas, la moda en el vestir, el mobiliario. Para finalizar esta primera
parte, en el capitulo V sera necesario cruzar el Atlantico y dar cuenta de la difusion del
estilo DecO en Nueva York. Nos interesara particularmente ahondar en el notable
florecimiento de la cultura afroestadounidense, en el movimiento cultural conocido como
Harlem Renaissance que ademas fue acompaiiado por el ritmo sincopado del jazz y por la
apreciacion de la escultura, las mascaras y otras expresiones que, procedentes de Africa,
guardaban la memoria de esta comunidad.

La segunda parte de la tesis se titula Africa en Buenos Aires y cuenta con tres
capitulos. El capitulo VI busca introducir a la influencia francesa en la capital argentina,
aun previamente a la aparicion del estilo Art Deco, en especial a partir del Art Nouveau, de
notable presencia en la ciudad. En el capitulo VII se profundiza en los rasgos africanos que
podemos encontrar no solo en las artes aplicadas a la arquitectura en sus exteriores sino
también en sus interiores. El periodo 1920-1940 coincidi6 aqui con la movilidad social
ascendente de un sector de la poblacion descendiente de inmigrantes que mejord sus
ocupaciones y profesiones constituyendo la gran clase media de Buenos Aires y lo
adopto al comprar sus casas a crédito. Sin embargo también hubo excepcionalmente
comitentes en familias encumbradas, ademds de solicitudes estatales para obras
publicas. Otras manifestaciones en las que se pueden rastrear estas influencias africanas,
como sefialamos en esta introduccién probablemente no consciente, seran analizadas en el
capitulo VIII. Entre ellas nos ocuparemos de objetos de disefio como mobiliario y la moda
en el vestir. En este sentido, la gran importancia de la moda recibida de Francia se

observa en una amplia gama de muebles originales de ebanistas Art DecO franceses,
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como Jacques Emile Rulhmann, Jean Dunand que apelaron a las formas y materiales
africanos y a sus imitaciones. Asimismo, la obra del decorador internacional Jean
Michel Frank, también con reminiscencias africanas, puede ser indagada en Buenos
Aires en los afios que disend para la casa de muebles Comte, dirigida aqui por el
coleccionista de arte Ignacio Pirovano.'®" Asimismo, muchas residencias locales fueron
inspiradas por las ambientaciones de trasatlanticos como L Atlantique o Lutetia que
podian ser visitados en el puerto o que comenzaron a aparecer en las reproducciones
fotograficas. La vestimenta de las mujeres (siluetas andréginas y estampados
geométricos, uso de pieles o cueros selvaticos) era adquirida o copiada en negocios
parisinos o en los mismos paquebots, embajadas flotantes del estilo. Asi lo demuestran
revistas como El Hogar, Caras y Caretas, Mundo Argentino, que permiten constatar el
uso tanto del Art Decd como el de los elementos de origen africano que procuramos y
testimonian con sus avisos, la idea de la penetracion en el imaginario colectivo de
dispositivos modernizadores en los hogares.

El proyecto de nacidon de fines del siglo XIX promovid el imaginario de una
nacion blanca europea, en especial su ciudad capital, imaginario aun en vigencia del
cual desprenden précticas cotidianas. Asi lo demuestran la formacion de los grupos
intelectuales y la participacion en movimientos europeos en literatura, pintura, etc. En
este sentido, resulta relevante preguntarnos acerca de algunos desfasajes que la
adopcion del Art Decd implico en Argentina. Por un lado, en el periodo que abarcamos,
esta nacion no implement6 un proceso de colonizacion similar al que llevaron adelante
los paises centrales; por otro, el desconocimiento de Africa y de su cultura por parte de
los creadores, comitentes y consumidores locales del estilo. Consideramos que el
presente estudio permitira explorar enfoques escasamente analizados hasta el presente y
recuperar datos utiles para posteriores trabajos. Nos hemos apoyado en investigaciones
ya emprendidas en otras latitudes, las que, a pesar de no ahondar en la presencia de
elementos africanos en el Art Dec6 desde el enfoque de la apropiacion cultural, resultan
adecuadas. De esta manera, la intencién primordial es cubrir una notoria carencia del

tema en nuestro pais.

1% Ver Bermejo, Talia, “Ignacio Pirovano y el coleccionismo de vanguardia”, Estudios Curatoriales, afio
1, n°1, 2012. Disponible en: https://revistas.untref.edu.ar/index.php/rec/article/view/704/644 Consultado
3 septiembre 2019.
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CAPITULO I
CENTRALIDAD EUROPEA Y APROPIACION DEL MUNDO

La Conferencia de Berlin en 1884

Hacia mediados del siglo XIX, Europa era ya un foco dominante que, impulsado
por la segunda revolucion industrial y el capitalismo imperante, se lanz6 a conquistar el
mundo para controlar y dominar otras regiones. Con este proposito tuvo lugar un gran
acontecimiento diplomatico, la Conferencia de Berlin (15 de noviembre de 1884 a 26 de
febrero 1985), cuyo objetivo fundamental era justificar la ocupacion, reparto y
explotacion de territorios africanos (Figura I-1). Convocados por el canciller de
Alemania Otto Von Bismarck,1 Francia, Gran Bretaiia, Italia, Portugal, los Paises Bajos,
Espafa, Suecia, Bélgica, Dinamarca, Rusia, Turquia y Noruega —y como invitados los
Estados Unidos por su relacion con Liberia’- acordaron, sin la participaciéon de los
paises africanos, las zonas que ocuparian en el continente, trazando nuevas fronteras y
divisiones.

Es frecuente asegurar a este respecto que la Europa imperial encerrd en Africa a
pueblos de distintas etnias y lenguas con limites fronterizos artificiales, que no
respetaron el orden natural de sus habitantes. Asimismo, suele destacarse la velocidad
con que se implemento, en el periodo comprendido entre 1880 y 1935, la instauracion y
consolidacion del sistema colonial.?

Con respecto a lo primero -las fronteras arbitrarias-, el historiador Roberto
Ceamanos critica tal aseveracion, ya que considera que las fronteras son siempre
artificiales en todo el mundo. Lo que sefiala rotundamente es que la Conferencia de

Berlin fue un insulto para los africanos y que el Reparto no se inicid con dicha

! Otto Eduard Leopold von Bismarck (1815-1898) fue el artifice de la unificacion alemana y pieza clave
de las relaciones internacionales de la segunda mitad del siglo XIX.

? Liberia fue un pais fundado en 1822 por ciudadanos de los Estados Unidos cuyo territorio fue comprado
a nombre de la Sociedad Estadounidense de la Colonizacion (ASC) como un lugar de asentamiento de
antiguos esclavos africanos. Sélo existia otro estado creado con el mismo propodsito: Sierra Leona, que fue
creado por el Reino Unido.

? Asi por ejemplo Gentili, Anna Maria, EI Leén y el Cazador: Historia del Africa Subsahariana, Buenos
Aires, CLACSO, 2012, p. 63. Gémez-Jordana Moya, Rafael, “Los desafios de Africa” en. Las relaciones
internacionales del siglo XXI: Transformar el mundo. Dir. Delgado Moran, Juan José. Pamplona, Espafia
Ed. Thomson Reuters Aranzadi. 2017, Cap. IV, pag. 137-153 y Rafael Gomez Jordana Moya, en la
Conferencia 'El siglo XXI también es el siglo de Africa' en Casa Africa 03/09/2015. Disponible en:
https://atalayar.com/content/las-fronteras-de-%C3%A1frica. Consultado 15 de marzo de 2020 y Gémez-
Jordana Moya, Rafael, Los desafios de Africa” http://www.casafrica.es/casafrica/Economia-y-
Empresa/los-desafios-de-africa-.pdf
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conferencia sino que la delimitacion de las zonas de influencia habia comenzado mucho
antes.”. A su vez, el politologo congolefio Mbuyi Kabunda sefiala que lo més injusto es
que esas fronteras se siguieran manteniendo tras la descolonizacion.’

En cuanto a lo segundo podemos pensar que la rapidez de la conquista fue el
resultado de un esfuerzo mancomunado de varias potencias por subyugar, dominar y
obtener rédito econdémico y que implico, como toda conquista, una despiadada
violencia. Como subraya Ceamanos, Europa queria y podia hacerlo.® Varios hechos lo
posibilitaban. Africa fue asi el ultimo continente conquistado. No cabe duda que las
potencias tenian la voluntad de imponerse. Materias primas, mano de obra casi sin
costos, enclaves estratégicos en sus costas para continuar los viajes de venta de
productos hacia otros lugares, hicieron de Africa un continente més que interesante. La
posibilidad estaba dada por la superioridad de las armas, los nuevos medicamentos para
la malaria —enfermedad que impedia antes internarse en la selva-, el aval delas
pseudociencias, como la craneologia aseguraba la superioridad de hombre europeo a
partir de la medicion de los craneos de los seres humanos, y los medios de transporte, en
especial los trenes que permitirian la salida de la riqueza.’

Las principales resoluciones tomadas por los 14 dignatarios en el mencionado

acontecimiento diplomatico fueron:

- La libre navegacion de las cuencas fluviales de Nigeria y del Congo para el
comercio internacional.

- La prohibicion de establecer colonias sin ocupacion fisica real.

- El reconocimiento de que el Congo pasara a ser posesion personal de Leopoldo
Il rey de Bélgica.

- La determinacion de que la potencia dominante de la zona costera de cada
region africana ostentaria también la autoridad sobre el interior.

A partir de entonces, Francia (como otros paises firmantes) tuvo carta blanca

para conformar paulatinamente lo que se llamaria el Africa Occidental Francesa (AOF)

4 Ceamanos, Roberto, “Capitulo 1 La Conferencia de Berlin” en Ceamanos, El reparto de Africa. De la
Conferencia de Berlin a los conflictos actuales, Madrid, Los Libros de la Catarata, 2016.
> Kabunda, Mbuyi “Prologo” en Ceamanos, El reparto de Africa. Para profundizar-Kabunda, Mbuyi
(coord.), Africa subsahariana ante el nuevo milenio, Madrid, Piramide, 2002. —Kabunda Badi, Mbuyi y
Caranci, Carlo, A. (coord.), Etnias, Estado y poder en Africa, Servicio Central de Publicaciones del Pais
Vasco, Vitoria, 2005 y -Kabunda, Mbuyi, y Santamaria, Antonio, Mitos y realidades del Africa
subsahariana, Madrid, Los Libros de la Catarata, 2009.
j Ceamanos, Roberto, “Capitulo 2 El reparto de Africa” en Ceamanos, El reparto de Africa

Ibidem
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y el Africa Ecuatorial Francesa (OEF).

La cadena econdmica se organizd para servir y enriquecer a los europeos. El
proceso comenzaba en Africa y terminaba en los almacenes industriales de Francia,
Bélgica, el Reino Unido y tantos otros. Estos territorios aportarian nuevas riquezas,
fundamentalmente las que provenian de la caza para obtener el marfil y las pieles de
animales; de la recoleccion de materias primas, como la goma, las resinas, la cera; de
los productos agricolas -maderas y algodén- y de las de extracciones mineras, -0ro
Ashanti, en Costa de Oro. En la region centro meridional se comenzd a explotar el cobre
del Zaire y desde la segunda mitad del siglo, el desarrollo de las oleaginosas (el aceite
de palma y el mani) que dominaron el comercio en el Africa Occidental.

Los sistemas productivos se basaron en la fuerza de trabajo aportada por otro
tipo de esclavitud que ya no podia ser vendida como antes en la trata esclavista
atlantica. La colonizacion de fines del siglo significd un cambio de las relaciones entre
las potencias europeas y las sociedades africanas. Antes habia sido un intercambio
comercial con algunos estados soberanos de las costas, ahora se imponia un sistema de
subordinacién y de ocupacion directa. Fue, asimismo, la etapa de la desestructuracion
de las sociedades africanas y de su insercion en el mercado mundial. Cronologicamente
primero se habia iniciado la comercio atlantico de esclavos, en este momento seria por
medio dela explotacion de sus recursos productivos y comerciales.® Sobre las
traumaticas transformaciones causadas por siglos de trata crecieron en el siglo XIX
relaciones comerciales mas intensas, definidas como “licitas” para poder distinguirlas
de la ahora ilicita trata de seres humanos.’

Como sefialamos, la carrera imperialista se extendié entre las ultimas décadas
del siglo XIX y la década de 1930. Para el periodo de tiempo de nuestro interés (1920-
1940) veremos que la expansion europea puede explicarse también debido a la nueva
economia, la concentracion de capitales, la organizacion empresarial, el surgimiento del
mercado de masas, el crecimiento de la poblacién urbana, la venta de bienes costosos a

plazos y el surgimiento de nuevas industrias. "’

¥ Gentili, El Le6n y el Cazador, p. 63.

? Ibidem, p. 64.

' Durante dos siglos los reyes-empresarios africanos de la costa occidental, habian acumulado riquezas
ejerciendo el monopolio de la trata de esclavos. En el curso del siglo XIX, se dedican al comercio licito
de aceite y productos de palma, que lentamente van a ser reemplazados por empresas comerciales
europeas de superioridad tecnoldgica y militar que contardn con el apoyo de sus respectivos gobiernos.
En Africa central, el comercio de larga distancia fue facilmente debilitado y prontamente destruido. Bajo
el mando de sultanes o jeques arabe-suajilis, situadas en las costas occidentales (Angola) y orientales
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Figura I-1. La Conferencia de Berlin. Bismarck y el Reparto. Caricatura
de Draner, L’llustration, 3 de enero 1885.

La colonizacién de Africa

El Africa Occidental Francesa (Afrique Occidentale Francaise, o AOF) creada
Sn 1895 fue una federacion de ocho territorios, compuesta originariamente por Senegal,
Sudén Francés (hoy Mali), Guinea y Costa de Marfil. Posteriormente se unid

Mauritania, Niger, Alto Volta (ahora Burkina Faso) y Dahomey (ahora Benin) (Figura I-
11

(Mozambique, Tanganica), todo su rico comercio pasé a ser monopolizado por sistemas de control
territorial. Ibidem, p. 66.

! Marisa Pineau, al referirse al Africa Occidental sefiala que es necesario mencionar la inmensa
transformacion de todo el proceso de islamizacion que fue un fenémeno generalizado en el Africa
Occidental (Yihad). Esto estd muy ligado a la trata atlantica desde fines del siglo XVIII. Los musulmanes,
no esclavizaban a otros musulmanes. Esta es la razon por la cual la poblacion local se defendia
convirtiéndose y evitando asi ser esclavizados para ser enviados a otras tierras. La islamizacion de las
clases gobernantes involucradas en el comercio se dio a partir del siglo X, y a partir del siglo XVIII en
adelante, va a haber una conversion masiva. La poblacién se convertia al Islam para sentirse protegida.
Esto no los hace escapar de situaciones de esclavitud interna. En el Califato de Sokoto (creado en el norte
de Nigeria y de Camerun en 1810) llegd a haber dos millones de esclavos con control del estado, pero, al
menos no los mandaban a América. Los que se convertian podian realizar distintas formas de trabajo
servil u obligatorio. No es un estado democratico, sino autoritario, fuerte y organizado, Va a ser distinto
en otros estados, como el de Ghana o el de Mali, donde no habia una diferencia en la conversion de la
poblacion, lo que importaba era el pago del tributo por ser infieles. La segunda cuestion es que la trata de
esclavos, legal o ilegal, en todas sus formas solapadas, sigui6¢ durante el siglo XIX. Sintesis de clases de
la profesora Marisa Pineau en su materia Historia de la Colonizacion y Descolonizacién. Enero de 2019.
Facultad de Filosofia y letras (UBA). En este trabajo tendremos en cuenta la tradicion pre islamica, pero
también en algunos casos la conjuncién con este fendémeno de islamizacion (Ver Capitulo II).

37


https://es.wikipedia.org/wiki/Mauritania
https://es.wikipedia.org/wiki/N%C3%ADger
https://es.wikipedia.org/wiki/Alto_Volta_Franc%C3%A9s
https://es.wikipedia.org/wiki/Burkina_Faso
https://es.wikipedia.org/wiki/Dahomey_franc%C3%A9s
https://es.wikipedia.org/wiki/Ben%C3%ADn

Figura I-2: Africa Occidental (AOF) y Ecuatorial (AEF) Francesas

La federacion fue considera posesion permanente en 1904, con un gobernador
general con base primero en Saint-Louis, luego (desde 1902) en Dakar, ambas en
Senegal y constituyo el establecimiento francés mas antiguo. Esta federacion se disolviod
en 1958 con posterioridad a un referéndum sobre el futuro de la Comunidad Francesa, '
enmarcado en el proceso de descolonizacion de Africa. Este territorio se extendia desde
el punto mas occidental de Africa en el Cabo Verde hasta el interior del desierto de
Sahara. Cont6 con mas de 10 millones de habitantes en su creacion y con 25 millones
cuando fue disuelta. Para 1958 ocupaba4.689.000 km® pero los interiores eran
desérticos, sobre todo en Mauritania, Sudén y Niger.

Por su parte el Africa Ecuatorial Francesa (Afrique Equatoriale Francaise,
AEF), cuyo gobierno tenia sede en Brazzaville (capital de la actual Republica del
Congo), se establecio en 1910 (Figura I-2). Incluyé las posesiones en el Africa central
que se extendian desde el rio Congo hasta el Sahara y abarc6 Gabon, Congo Medio
(actual Republica del Congo), Ubangui-Chari (actual Republica Centroafricana) y Chad
(separado hasta 1920). Esta federacion contaba con delegaciones del gobierno central en
cada territorio.Desde1899 se vendieron grandes extensiones de tierra, principalmente en

las regiones fértiles del Congo y Ubangi, a empresas privadas.

12 Asociacion politica entre Francia y sus colonias, especialmente africanas. Funcion6 entre 1958 y 1960.
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El imperio francés se centré en Africa (aunque tuvo también posesiones en el
Sudeste asiatico, en el Pacifico y en América'). Parti6 de Argelia, Tunez y Marruecos,
pero no pudo unir estos territorios con Djubuti en el Mar Rojo,14 como era su propodsito
original, ya que chocé alli con los intereses de Gran Bretafia. Esta por su parte habia
convertido a Egipto en un protectorado de facto desdel881. El Canal de Suez,
inaugurado en 1869, marcaba su principal interés ya que comunicaba el Mediterraneo
con el Mar Rojo). Aspiraba también al Sudan.

Alemania se expandié por Camerun y Togo y més tardiamente en Libia. Luego
se extendié por Namibia y Tanganica en Africa y por las islas Marianas, Carolinas y
Palaos en el Pacifico. Italia tom6 Eritrea y parte de Somalia. Holanda se interesé en
Guyana, en las Indias Occidentales y algunas islas de las Antillas. En el Oriente, las
Molucas y las Célebes.

Portugal establecio factorias en Angola, Mozambique, Guinea Bissau, pero
perdi6 Brasil. Por su parte, Espafia no pudo conservar sus territorios en América (Cuba)
pero logrd obtener la zona del Rio de Oro en el Sahara y Guinea Ecuatorial.

De esta manera Africa fue ocupada en su totalidad, fundamentalmente por via
diplomatica, exceptuando Etiopia'® y Liberia.

Para Marisa Pineau, desde el punto de vista politico, los promotores
fundamentales del colonialismo fueron britdnicos y franceses. Sin embargo, la
Conferencia se efectud en Berlin. Esta decision tuvo que ver con cuestiones internas de
la politica europea.'® Entre 1870-1871 se desarrolla entre Francia y Alemania, la Guerra
Franco-Prusiana por el control de Alsacia y Lorena. Con la victoria de Alemania, ésta se
consolidd como territorio unificado y de esta manera se conformo el imperio aleman. En

el caso de Francia, es el fin del gobierno de Napoledn III y la creacion de la Tercera

3 En Asia establecio el protectorado de Camboya y ocupd Annam, Tonlin y Laos y formaron la Unién
Indochina. En la década de 1880 tuvo control, bajo diferentes formas en el Pacifico Sur, incluyendo la
Nueva Caledonia, los grupos de islas que componen la Polinesia Francesa (las islas Sociedad, islas
Marquesas, Tuamotu), y el conjunto de las Nuevas Hébridas. Contaban también otras posesiones en
América desde el Siglo XVIII.

' Por sus intereses en el Cuerno de Africa, y por medio de diversos tratados con sultanes, entre 1883 y
1886, Francia creo Cote francaise des Somalis, otra de sus posesiones coloniales.

'3 Etiopia es el unico caso entre los paises africanos que nunca ha sido colonizado, manteniendo su
independencia durante el reparto de Africa, excepto por un periodo de cinco afios (1936-1941), cuando
estuvo bajo ocupacion italiana. Es también la segunda naciéon mas antigua del mundo en adoptar el
cristianismo como religion oficial después de Armenia.

' Sintesis de clases de la profesora Marisa Pineau en su materia Historia de la Colonizacién y
Descolonizacion. Enero de 2019 Facultad de Filosofia y letras (UBA) y Egharevba, Jude Efe, De la
Colonizacion de América al reparto de Africa, Madrid, Egharevba, 2017.
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Republica,'” fundada sobre los principios de la Revolucién Francesa, -Libertad,
Igualdad y Fraternidad-. Para Pineau, esto resulta una paradoja, dada la supremacia y la
expansion sobre Africa. En 1830, Francia invadié Argelia y en 1848 se extendi6 hacia
Senegal, como lugares estratégicos. La razon principal y propia del siglo XIX es para la
historiadora, justamente, la libre navegacion de los rios Niger y Congo. Legislando
sobre estos dos rios era la manera de penetrar en todo el territorio. Y asi se
implementaron las tres ‘C’: civilizacién (justificacion europea)—comercio—cristianismo,
que es la entrada que Pineau marca como el ingreso al mundo moderno. En Berlin, lo
que se acuerda es un problema de politica europea, que consistia en asegurar que no iba
a haber disputas entre ellos. Y asi, quienes estaban afincados en las costas podian
proyectar hacia el interior, siempre y cuando avisaran de sus planes al resto. I8

En este tramo de la historia, siguiendo nuevamente a Pineau, los mapas hechos
por los britdnicos, cumplian leyes cartograficas. El rojo o el rosa, el color imperial,
representan los territorios dominados por Gran Bretafia. Los franceses, hicieron lo
propio con el azul, y sus regiones controladas (Figura 1-3).

Por otro lado, existen grabados de época que dan cuenta del proyecto britdnico
de Cecil Rhodes'® de unir El Cairo con Ciudad del Cabo (Figura I-4). Esto chocaba con
otros proyectos, como el de los portugueses, que pretendian ir por el Atlantico hasta el
fndico, afincados tanto en Angola como en Africa Oriental. Podemos argumentar, como
sostiene Gomez Jordana Moya, que Inglaterra consideraba a Africa Occidental de
interés por razones comerciales, a Africa del Sur por razones financieras y a la Oriental
por razones estratégicas.*’

En Europa cuando se firmaban tratados y se fijaban las fronteras, primero se
conquistaba el espacio y luego se veia representado en un mapa. En Africa, se procedio
diferente, primero se delined el mapa. De modo que fue una mera invencion, disefiada

artificialmente. Por tanto en Africa (aunque no solamente), “las fronteras no estan

'7 La troisiéme République Francaise fue el régimen republicano que se prolongé en Francia de 1870 a
1940. Desde la revolucion de 1789 habia contado con tres monarquias constitucionales, dos republicas
efimeras y dos imperios

'8 Sintesis de clases de la profesora Marisa Pineau en su materia Historia de la Colonizacion y
Descolonizacion. Enero de 2019 Facultad de Filosofia y letras (UBA).

' Cecil John Rhodes (1853-1902) empresario, colonizador y politico britanico. Fund6 el pais que a su
muerte llevaria su nombre, Rodesia, cuyo territorio estd actualmente dividido entre Zambia y Zimbabue.
Fundador de la compafiia De Beers, que en la actualidad controla el 60% del mercado de diamantes en
bruto del mundo y que en un tiempo llegé a comercializar el 90%. Otro destacado explorador fue David
Livingstone (1813-1873) un misionero y médico escocés que explord el interior de Africa y fue el primer
europeo en cruzar el continente africano.

* Gomez Jordana Moya, Los desafios de Africa.
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determinadas generalmente por la naturaleza, sino por el poder, es decir por la

rye 21
politica”.

Figura I-3. El Reparto de Africa hacia 1885.
En Rojo: Gran Bretafia; Azul: Francia; Naranja: Bélgica; Celeste: Italia; Verde: Alemania.

A pesar de lo pactado hubo algunos enfrentamientos. Cuando tanto Francia
como el Reino Unido deciden construir lineas de comunicaciones destinadas a conectar
sus respectivas colonias (ejes Este-Oeste en el caso de Francia y Norte- Sur en el caso

del Reino Unido), se produjo el Incidente o Crisis de Fachoda,* que tuvo lugar en 1898.

2! Wesseling, Henri, Le partage de I’Afrique 1880-1914, Paris, Gallimard, 2002, p. 264.

2 El conflicto de intereses entre Francia y Gran Bretafia estuvo a punto de desembocar en contiendas
armadas. Un ejemplo lo constituyo el incidente o crisis de Fachoda (actual Kodok), localidad enclavada
en Sudéan, donde coincidieron ambos paises con la pretension de construir un ferrocarril para unir sus
respectivas colonias africanas. Luego de la retirada francesa, para los anhelos de Cecil Rhodes y los
britanicos se interponian en ese camino los territorios del Africa Oriental bajo soberania alemana.
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De estas disputas europeas, los alemanes logran obtener algo en el Africa sudoccidental:

parte de Cameran, Tanganica, Togo y Namibia.

R PURCIHL, OR THE LONDUN CHARIVARL ~—  |Dewwss 10, I.MJ
|

Figura I-4: Edward Linley Sambourne, The
Rhodes Colossus, Caricatura de Cecil
Rhodes, Punch, or the London Charivari, 10
de diciembre de 1892. Entre Ciudad del
Cabo y El Cairo 1892 abarcando el

THE RMOOES COLOSSUS ! . ﬁ' . . l h.l
WTRIIEND FRCM EAME TONN O Cilze continente africano mientras sostiene el hilo

telegrafico tendido.

Pero el proyecto mas claro iba a ser el del rey Leopoldo II de Bélgica, que
construy6 el Estado libre del Congo (1885 a 1908), acordando que la margen derecha
del rio Congo le correspondia a Francia (Congo francés), reservandose desde la ribera
izquierda un amplio territorio como propiedad personal, no como colonia del estado.
Leopoldo II** habia subvencionado ya una exploracion particular de Henry Stanley** a
esas tierras.

Hasta el siglo XIX, Africa habia sido un punto de escala en los viajes a América
y a la India, en los que las potencias europeas creaban factorias y participaban del

comercio esclavista. De ahi en adelante nada seria igual.

2 Leopoldo II actio como un verdadero exterminador de la poblacion del Congo con una desmedida
ambicion de lucro, por la explotacion de materias primas, desplegando un aparato de crueldad a los
sometidos y con una verdadera mascara de filantropia.

* Henry Morton Stanley (1841-1904), explorador britanico-estadounidense deslumbré a europeos y
norteamericanos por sus recorridos en Africa y principalmente por haber navegado el rio Congo. Abri6 la
posibilidad de nuevos mercados, firmo acuerdos y supo interesar a Leopoldo II de Bélgica quien lo
contratd para continuar la exploraciéon de Congo.
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La sociedad de entreguerras

La mentalidad colonial de Occidente vio al hombre negro africano como un
salvaje. La etimologia de la palabra proviene del latin salvaticus (deformacion de
silvaticus, silva bosque) que evoca los bosques en tanto lugar oscuro y misterioso y el
natural de aquellos paises que no tienen cultura.”> Como se ha visto, desde 1870 hasta
1940 Francia control6 varias regiones de Africa. El hombre del Africa subsahariana se
representaba entonces acorde a una vision etnocéntrica, para la cual el concepto de raza
resultaba fundamental. Segiin Anibal Quijano, la idea de raza —-no como un concepto
bioldgico surge en el siglo XVI a partir de la conquista de América y el comercio
atlantico de esclavos:

(...) fue un modo de otorgar legitimidad a las relaciones de dominacion
impuestas por la conquista. La posterior constitucion de Europa como nueva id-
entidad después de América y la expansion del colonialismo europeo sobre el
resto del mundo llevaron a la elaboracion de la perspectiva eurocéntrica de
conocimiento y con ella a la elaboracion tedrica de la idea de raza como
naturalizaciéon de esas relaciones coloniales de dominacion entre europeos y no
europeos. Historicamente, eso significd una nueva manera de legitimar las ya
antiguas ideas y practicas de relaciones de superioridad/inferioridad entre
dominados y dominantes.*®

Para el siglo XIX, tanto la antropologia como la ciencia estaban en cierto modo
orientadas hacia el mismo objetivo colonial. El auge de teorias pseudocientificas como
la craneometria (surgida en el siglo anterior) y la frenologia a las que se sumo la teoria
de la evolucion de Darwin en el marco de la naciente antropologia, derivaron en el
racismo cientifico positivista que las tom6 como base para su instauracion en la segunda
mitad del siglo, ideologia que persisti6 durante la primera mitad del siglo XX.

La imagen que los europeos construyeron del hombre negro sumaba, ademas sus
propias fantasias y expectativas. Se lo consideraba representante de los estadios mas
bajos de la evolucion humana, con fuerza animal (como se lo presentaba en los rings de
boxeo), de sexualidad exaltada® y de apetito voraz, entre otras estereotipaciones.”®

Desde el Imperio Napoleonico (1804-1815), el cuerpo cientifico, a través de la

%% Diccionario de la lengua Espafiola. Real Academia Espafiola. Decimonovena edicion. T. V Madrid.
Espasa Calpe, 1970. Impreso 1982, p. 1183

26 Quijano, Anibal, “Colonialidad del poder, eurocentrismo y América Latina” en Lander, Edgardo
(comp.), La colonialidad del saber: eurocentrismo y ciencias sociales. Perspectivas latinoamericanas,
Buenos Aires, Clacso, 2000, p. 203.

7 Archer-Straw, Negrophilia, pp.15 y 38. Hale, Dana S., “French images of race on product trademarks
during the Third Republic” en Peabody, Sue; Stovall Tyler (ed), The color of Liberty, Durham N C, Duke
University Press, 2003, pp. 136-140.

? Ver Hall, Stuart, “The Spectacle of the ‘Other™ en Hall, Stuart (ed.), Representation. Cultural
Representations and Signifying Practices, Londres, Open University, 2010 [1997], pp. 223-290.

43



Academia de Medicina de Paris, se basaba en la determinacion bioldgica, influida por la
descripcion métrica y fisiologica de los cuerpos. El campo de observacion se regia por
la precision de los dibujos y litografias captadas en las expediciones coloniales.
Resultaba entonces relevante la labor de los naturalistas de la Academia de Bellas
Artes.”

Las fotos etnograficas y antropométricas de frente y perfil de los integrantes de
las diferentes pueblos, se efectuaban segun las propuestas de Paul Broca™ (1824-1880),
quien en sus investigaciones habia tipificado un modo de estudio de estos pueblos a
manera de especimenes. Todo aquello que estaba fuera de los cdnones de normalidad

. , . . 1
establecidos por el hombre blanco se reducia a lo inferior.’

?J Figura I-5: Sarah Baartman, llamada la
Venus Hotentote. Mujer de la etnia
khoikhoi. Tlustraciones mujer de raza
bosquimana publicadas en Histoire

a2 Naturelle des Mammiféres, tome II

(Cuvier, Saint-Hillaire, 1819)

Figura 1-6: Mujer perteneciente a la
etnia Hotentote. Fotografia de la
Coleccién de Prince Roland Bonaparte

* Archer-Straw, Negrophilia, pp. 24, 26. Ribero Rueda, Laura, Alteridad y Colonialismo. La
construccion de imaginarios y estereotipos en el retrato colonial y sus repercusiones en la fotografia
contemporanea. Barcelona, Universidad de Barcelona, 2013, pp. 34-35.

3% Broca, Paul, Instructions générales pour les recherches antropologiques a faire sur les vivants, Paris,
G. Masson, 1879, p. 289.

! Michel Foucault, se ocupa particularmente de los llamados monstruos en la interpretacion del siglo
XIX que hace referencia a las leyes de la naturaleza y a las normas de la sociedad. Les anormaux: Cours
au collage de France 1974-1975, Paris, Seuil Hautes Etudes 1999, Michael Foucault, se ocupa
particularmente de los llamados monstruos en una interpretacion del siglo XIX que hace referencia a las
leyes de la naturaleza y a las normas de la sociedad.

L
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Un ejemplo claro que conjuga estereotipo, fantasia y fetichismo es la figura de la
llamada “Venus Hotentote” (Sarah Baartmanl789-1815, mujer sudafricana del grupo
khoikoi) que fue llevada a Inglaterra en 1810 y regularmente exhibida como espécimen
en circos y ferias internacionales, ya que presentaba una esteatopigia (acumulacion de
grasas en los gluteos).”® (Figuras I-5 y 1-6). A lo largo del siglo XIX, la desnudez
africana motivaba gran parte del éxito de las exhibiciones internacionales, en los

Jardines de Aclimatacién™ y/o Zoolbgicos Humanos™ (Figura I-7).

EXPOSITION COLONTALE INTERMNATIONALE = PFARis el

Figura I-7: Postal de la “Danza de las
. - o - % ofrendas”, poblado Foulahs de Guinea.
LE TRA.TAR E7 LES DANSEUSES FOULARE — OAMSLUSES DE SIGUIMI — LA DANSE DE L'OFFRASOE Exposicién Colonial de 1931. Paris.

i L, P ncm—

El periodo coincidid internacionalmente con el comienzo del consumo masivo
de productos y con el uso de nuevos medios de comunicacion. Es de destacar el
aumento considerable de publicaciones, de diarios y revistas y el hecho de que la radio y
el cine sonoro se sumaran al entretenimiento y a la informacion ofrecida. El automovil,
nuevo “juguete industrial”, surgido hacia 1900, estuvo disponible para un sector mas
amplio de la burguesia pujante. La mujer cambid su rol y de mujer flor, virginal y
etérea, pasaria a ser femme fatale y a ganar nuevas libertades.

En esta nueva sociedad de entreguerras coexistieron dos fendmenos

32 Posteriormente fue vendida a un circo en Francia. Su cadaver fue diseccionado por académicos de
medicina y se realizd un vaciado de su cuerpo para ser exhibida en un Museo del Hombre. En 1994
Mandela reclamo a Francia la repatriacion del cuerpo de Sarah Baartman pero recién en 2002 los restos
pudieron ser recuperados y descansan hoy en Sudafrica.

% El Jardin de Aclimatacion fue creado en el Bois de Boulogne de Paris en 1860 (época de Napoleon I1I),
con el proposito de proteger las especies animales exdticas. En 1877 y 1912 el jardin se convirtié en
Jardin d"Acclimatation Anthropologique, donde se exhibieron familias de pueblos procedentes de Africa,
Oceania y América, tras las rejas. A partir de 1937 se prohibio la prestacion de poblados de aborigenes
como zoologicos humanos. Entonces el cine documental crecidé para mostrar las particularidades de la
diversidad humana.

3 Un analisis en profundidad de este tema ver Bancel, Nicolas, Blanchard, Pascal; Boétsch, Gilles;
Deroo, Eric; Lemaire, Sandrine (dirs.), Zoos humains. De la Vénus Hottentote aux reality shows, Paris, La
Découverte, 2002. Boétsch, Gilles, “Science, Scientists, and the Colonies (1870-1914)” en Blanchard,
Pascal, Sandrine Lemaire, Nicolas Bancel, Dominic Thomas (eds.), Colonial Culture in France since the
Revolution, Indiana University Press, 2014, pp. 98-105.
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contradictorios, fundamentales para nuestra investigacion. Por un lado la discriminacion
y subestimacion de los habitantes de los lugares conquistados y colonizados,” por otro,
la negrophilia,® o atraccion que causé aquello asociado con lo negroafricano.’’ Estas
dos vertientes, permiten dar cuenta de esta ambivalencia colonial que fluctia entre la
inferiorizacion de ciertas poblaciones y de sus culturas y la fascinacion que provocan, la
instalacion de una moda frente a la deshumanizacion que implico la conquista.

El efecto que la conquista de Africa tuvo en las artes ecuropeas vy,
especificamente, en el Art DecO, como sostiene Ghislaine Wood, fue distintivo y
constituy6 la mayor influencia proveniente de las colonias.®® La avalancha de objetos
llegados a Paris y su exhibicion en medios publicos y privados, tuvo entonces
consecuencias de distintos ordenes. Impulsé cambios en las artes plasticas,® en el
disefio de interiores y de indumentaria (uno de los temas centrales de nuestro estudio).
Esta pasion se disemino por la mayoria de los paises de Europa en las distintas areas.

En los afios especificos que nos ocupan, las ilustraciones referidas a las colonias
eran entonces parte del entorno cotidiano de los hogares que recordaban, al incluirlas, el
poderio de la nacion francesa. La imagen de los africanos y afrodescendientes habia
sido asimilada tanto desde los espectaculos exoéticos y etnograficos como desde las
exposiciones universales y coloniales que traian desde Africa pobladores nativos. Fue
reproducida tanto en los avisos publicitarios, fotografias, postales (pronto un consumo
de masas) afiches, revistas, como en la difusion de clichés establecidos.

La vision que provenia de las fotografias y de obras de pintores viajeros,* en
tiempos coloniales despertaba por su rareza el asombro y redundaban en la
autoafirmacion del poder colonial francés y en la subestimacion de los africanos. Por

caso, las iméagenes provistas por la expedicion llamada la Croisiére Noire*' (Figura I-8a

3% Denunciados por Edward Said autor de Orientalismo (New York, Vintage Book, 1978) quien se alzo,
como se dijo en tiempos postcoloniales, ante los persistentes prejuicios eurocéntricos.

** El término negrophilia, como se sefiald previamente, fue utilizado por Jean Laude en su libro La
Peinture Francaise et I’Art Noire. 1905-1914, Paris, Klinksieck, 1978.

37 Archer-Straw, Negrophilia, p. 9.

*¥ Wood, “Collecting and Constructing Africa”, p.79.

3% Nos referiremos a esta amplia gama de ismos, Cubismo y Fauvismo mas adelante.

0 El Africa subsahariana fue representa como un escenario fundamentalmente tribal, salvaje y animal.
Para profundizar el tema Thorthon, Lynne, Les africanistes peintres voyageurs, 1860-1960, Paris, Ed
ACR, 1990.

*! La Croisiére Noire fue una travesia en automoévil a través de Africa, entre 2124 de octubre de 1924 y el
26 de junio de 1925, organizada por André Citroén, quien habia fundado la fabrica de automoviles del
mismo nombre en 1919. También llamada Expedicion Citroén Africa Central tenia no solo fines
propagandisticos sino también politicos y técnico-cientificos. Fue filmada, fotografiada y exhibida en una
exposicion llevada a cabo en el Pabellon de Mansar. Wood, Ghislaine, “The exotic” en Benton; Benton;
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y b y Figuras IC-I-1a, b, ¢ y d en Imagenes Complementarias), y los dibujos de
Alexandre Tacovleff* (Figura I-9 y Figura IC-III-4f en Imagenes Complementarias).

EXPEDITION CITROEN : CENTRE AFRIQUE - Deuxitme Mimion Haardi-Avdouin Dubreuil
- b’

Passage d'une riviere dans lo Mesambigque

Figuras [-8a y b: Tarjetas postales La Croisiére Noire, 2da Mision

Figura I-9: Alexandre lacovleff. Sanguina. Medidas: 73 x 54 cm. Coleccion Louis Audouin Dubreuil.
Reproducida en p. 76 del Catalogo de la Exposicion Alexandre lacovleff “Itinerances” Musée des
années 30 de Boulogne Billancourt, 2004.

Las exposiciones buscaban ser el centro del mundo e incorporaron un imaginario
de salvajes y civilizados, blancos y negros, estableciendo parametros etnocentristas de

graves consecuencias. Como en toda conquista, el desprecio por “el otro” concebido

Wood, Art Deco 1910-1939, p 131. Siete afos después la firma organizd la Croisiére Jaune que se
desarroll6 entre Medio Oriente y China.

2 (1887-1933) pintor ruso, formado en la Academia de Bellas Artes de San Petersburgo. Llegd a Paris en
1920, luego de haber viajado por distintos paises de Europa y Asia. Particip6 la Croisiére Noire y en la
Croisiére Jaune. En 1928 visita Etiopia con Henri de Rothschild.
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como diferente, avasall6 sus derechos, se los obligd a trabajos forzados, se les impuso el
idioma, la religion y la cultura del colonizador. Como ejemplo, en el Africa Ecuatorial
Francesa, la cesion a empresas privadas de vastas extensiones de tierra cultivable y
plantaciones de caucho (con la poblacion incluida) las convirtieron en areas sin ley
donde se instituyeron impuestos y trabajo forzoso. Cualquier tipo de resistencia era
castigada con los peores abusos (ejecuciones sumarias, malos tratos, toma de rehenes en
familias).* A los intereses de las exposiciones se sumaba las referencias a la nacién
imperial “multirracial”.** El estado propulsaba, por un lado ideas republicanas de
igualdad y fraternidad- como se dijo y por el otro construia un discurso y una realidad
racista que implicaba la inferioridad de los colonizados y una supuesta mision
civilizadora.

En 1931, la conquista estaba terminada, el imperio francés era una realidad. Asi
lo atestigua el afiche oficial de Victor Jean Desmeures” que promocionaba la
Exposicién de ese afio, como una vuelta al mundo en un dia*® (Figuras I-10 y I-11). La
Figura I-10 hacia evidente la jerarquizacién de las etnias segin los parametros de
Occidente. Oriente y Africa del Norte, presentaba personajes con sombreros o
elaborados turbantes mientras que el Africa subsahariana se mostraba en cambio sin
ropas y con cierta rusticidad. Oceania estaba ausente a pesar de que las posesiones
francesas incluian Tahiti y Nueva Caledonia. Sin relacion alguna aparecia un nativo

americano.

# July, Robert W., Histoire des Peuples d'Afrique, Tome 3, Paris, Nouveaux Horizons, 1977, pp. 211-
220.

* Bachollet, Raymond; Debost, Jean Barthélemi; Lelieur, Anne-Claude; Peytiére, Marie-Christine,
NégriPub: L’image des Noirs dans la publicité, Paris, Somogy, 1992, p. 51.

*(1895-1978) pintor, litografo y disefiador de telas francés.

46 Bachollet; Debost; Lelieur; Peytiére, et alt., NégriPub, p 51.
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Figuras I-10 y I-11 Afiches de la Exposicion Colonial 1931.

La publicidad grafica de productos no escaparia a estas caracteristicas. Luego de
la Gran Guerra la imagen por si misma paso a tener una importancia destacada. Habia
aumentado la lectura de semanarios y revistas en las clases medias. Para potenciar las
ventas de productos coloniales, se apelaba al consumidor de distintas maneras. Los
pobladores subsaharianos aparecerian entonces como un argumento de venta.?” En este
sentido, en el periodo coincidente con el Art DecO, los envoltorios continuaron
utilizando la idea de lo primitivo.*®

Ya en el siglo XIX se habia mostrado el comercio de productos de las colonias a
partir de determinados estereotipos de africanos.”” Si el color de la piel del modelo
humano publicitario utilizado era del mismo color que el producto o justamente del
color opuesto se convertia en el soporte “ideal” para la promocion buscada. Asi ocurria
con el café, el cacao, las pomadas de zapatos y carbones, entre otros productos. A los
roles que en el siglo XX se atribuian a los africanos—por ejemplo, trabajadores en las

plantaciones- del periodo anterior, se sumaron los empleos subalternos, en su mayoria

47 Bachollet; Debost; Leliuer, et al., NégriPub, p. 90.

* Packaging the primitive es la terminologia usada por Archer-Straw en el primer capitulo de la obra
citada. Se buscaba ver en los negros, nifios grandes, dentro de una corriente mas paternalista que pensaba
que “los negros” pueden evolucionar. a partir de 1917 con las publicidades de la época, como por ejemplo
la marca de cacao Banania. Archer-Straw, Negrophilia, pp. 23-49 (ver Figuras IC-I-2 en Imagenes
Complementarias).

 E] estereotipo reduce a los miembros de un grupo a unos pocos rasgos (fisicos, morales, de conducta)
simples, de facil comprension, recordables, exagerandolos y haciéndolos inmutables. Ver Hall, “The
Spectacle of the ‘Other’”, pp. 257-259. Al destacar, en estos casos, s6lo las negativas, conllevaba una
subestimacién manifiesta
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mucamas, cocineros y mozos ™ (Figuras I-12 y I-13). En estos contextos se exaltaba a
los africanos y afrodescendientes como gente con cabezas sin pensamientos, con bocas
canibales, sonrisas serviles y se hacia alusion a tipos fisicos con cuerpos fuertes, pelo
enmarafnado, dientes blancos y labios exageradamente grandes. Similares referencias
aparecen en el cine. En el caso del thum francés La Negrita, elaborado a partir de la
cafa de azucar proveniente del Caribe, se observa el traje a rayas, tan identificado con la
vestimenta estereotipada asociada a los afrodescendientes (nos extenderemos sobre este
aspecto en el capitulo IV) y la bandeja con la bebida para que otro la disfrute. Conserva
aln pulseras africanas en mufiecas y tobillos, y el tocado de cintas en la cabeza. Las
publicidades de jabones y dentifricos fueron muy frecuentes en el periodo y utilizaban
un recurso muy antiguo, presente en la memoria colectiva, el despiadado humor de
querer volver blanca a una persona africana: jugaban con el contrapunto entre el color
oscuro de la piel y la posibilidad de ‘blanquearse’, nuevamente se repite la indumentaria

(Figura I-13)

Figura I-12: Rhum La Negrita. Figura I-13: Jabon Dirtoff. Figuras I-14: Jean Carlu. Glycodont.
Reproducida en Negripub, p. 79 1920 Pasta dental. ¢.1927.

Las imagenes de africanos, utilizadas en la situacion colonial oficial son, en esta
entreguerras, variadas y en su mayoria basadas en conceptos negativos. Definitivamente

se los excluye de ciertos productos como el calzado, los libros, entre otros.

%0 Las publicidades del ron La Negrita o el mencionado desayuno Banania, que entusiasmaban a
franceses avidos de productos provenientes de lugares tropicales distantes, son ejemplos de los marcos
que desarrollan estas ideas.

> Bachollet; Debost; Lelieur et al., NégriPub, p. 51. Otras caracteristicas destacables de las publicidades
de la época es que no se expresaba comunicacion entre blancos y africanos, utilizada como modo sutil de
rechazar la idea del mestizaje. A las mujeres africanas y los nifios aparecen menos que los hombres. Los
mensajes codificados se construyen en torno a una modernidad conquistadora: africanos desnudos que
sirven de fondo a “blancos” con armas de fuegos y cascos, sirven para dar valia a los segundos. Las
publicidades enfatizaban la infantilidad que se asignaba a la “raza” y la asociacion con la condicion servil.
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Hacia 1920 nuevas costumbres y practicas de la burguesia fomentaron el
consumo de jabones por lo cual se intensificaron estos avisos comerciales. Las practicas
de higiene corporal en Francia se hicieron comunes hacia 1930.°* La difusion de los
consejos de los higienistas™ fueron lentamente adoptados. El cepillarse los dientes fue
un hébito dificil de instalar, pero que se afianzé en esta época.”* Asi, Jean Carlu (1900-
1997) disend publicidades para la pasta Glycodent sin escapar a la utilizacion del blanco
y negro” (Figura I-14). En el contexto mundial tales caracteristicas se repiten. Las
marcas internacionales usaron estas formas y presentaron la misma imagen
estereotipada®® para ofrecer sus productos. Los prejuicios se integran en estas
publicidades de modo contundente.

Una imagen mas amable o menos agresiva, aunque no por ello menos
estereotipada, llegaria a través de los afiches y publicidades de espectaculos. El espiritu
parisino del Art Nouveau habia sido capturado en los afiches de Jules Chéret (1836-
1932), Alphonse Mucha (1860-1939) o Henri de Toulouse Lautrec (1864-1901). Los
mismos destacaban por una calidad artistica nueva no refiida con lo comercial. En los

afios de entreguerras la actividad de musicos y cantantes afroamericanos suponia la

Generalmente aparecian uniformados, el atuendo de rayas — discriminatorio-, como se vera mas adelante
fue casi una constante. El lenguaje gestual los muestra, sirviendo con bandejas o soportando enormes
pesos. Esto pueden observarse también en los avisos de Ron o alimentos (Figura I-12).

>2 En el siglo XIX los cuidados corporales generalizados consistian en bafios parciales y fragmentados y
en cepillarse el cabello por las noches, en tanto que el lavado completo de la cabeza era esporadico. El
shampoo aparecié recién durante la III Republica. Sake Deen, Mahomed, Shampooing, or Benefits
Resulting from the Use of the Indian Medicated Vapour Bath, as Introduced Into This Country by S. D.
Mahomed, (a Native of India), Brighton, 1838. Thuillier Guy. “Pour une histoire de I'hygiéne corporelle
aux XIXe et XXe si¢cles” en Annales de démographie historique. Démographie historique et
environnement, 1975.  pp. 123-130. Disponible en:  https://www.persee.fr/doc/adh_0066-
2062 1975 num_ 1975 1 1274 Consultado 22 de abril de 2020.

>3 Para el higienismo, corriente de pensamiento cientifico nacida en el siglo XIX que se prolong6 de la
mano del liberalismo, el origen de las enfermedades estaba en relacion directa con las sustancias en
descomposicion. Por esta razon los gobiernos se preocuparon por la salubridad, el agua corriente, el
control de las epidemias y propulsaron el alejamiento de las industrias, los mataderos y cementerios de las
ciudades. Como consecuencia se dictaron reglamentos en temas como la altura de los techos y la
prostitucion —preocupacion, significativa por la ventilacion en el primer caso y la difusion de la sifilis en
el segundo-, entre otras enfermedades endémicas. Louis Pasteur descubriria después que las
enfermedades son provocadas por microorganismos. Para profundizar el tema ver Vigarello, Georges, Le
sain et le malsaine: santé et bienétre depuis le Moyen Age, Paris, Seuil, 1993.

> Comunicacion oral. Conversaciones con la odontéloga Maria Cristina Ferrero, 15 de mayo de 2009.

>> Sus lineas son cerradas, destacan fondo y figura y los colores son locales.

°% Para ilustrar este concepto de estereotipo sobre el negro en la literatura referiremos al estudio de la obra
Roman d"un spahi, de Pierre Loti (1889). Si se realiza un analisis seméntico interno, se pone en evidencia
el estereotipo del africano que aflora del texto: “los términos que describen a la amante senegalesa de
soldado colonial (el spahi) le atribuyen ciertos rasgos fisicos, encanto sensual, animalidad, tendencia a la
mentira, a la perversidad y a la supersticion, que la vinculan a un tipo étnico. Esta imagen racial
ambivalente estd anclada en la ideologia colonial francesa de la Tercera Republica -1871-1914-, que se
oponia a la mezcla de las poblaciones autdctonas con la francesa”. Amossy, Ruth; Herschberg Pierrot,
Anne, Estereotipos y Clichés, Buenos Aires, Eudeba, 2001, p. 75.
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continuacion de la vida cosmopolita de Paris, tal como ya lo habian reflejado los
carteles de fin de siglo XIX.

Los intercambios artisticos entre Francia y Estados Unidos se hicieron mas
frecuentes a partir de 1919. El cartel y el afiche de los afios veinte tenian que atraer la
atencion del transeunte y del conductor que los miraban pasando ahora a mayor
velocidad. Sobre todo en los Estados Unidos, los avisos aumentaron el tamafio, ya que
cada mensaje, al jugar entre otras publicidades, debia destacarse mas. La fuerza
particular de las recientemente incorporadas luces de nedn hizo también que el impacto
fuera mayor.”’ Para la época en estudio, el afiche habia ya conseguido una importancia
relevante. Los de la vedette y cantante Josephine Baker (1906- 1975) (Figura I-16),

dibujados por Paul Colin,”® inundarian Paris (Figuras I-15).

Figura I-15: Paul Colin, Josephine Baker, litografia, 1927

Figura I-16: Josephine Baker Pasea junto a una pantera, en el dia del Grand Prix en Deauville (Francia).
Dauville, enero 1930. Archivo General de la Nacion. Departamento de Documentos fotograficos Caja
3270. Sobre 4. Inventario 235.483. negativo B 7.689.

La mayoria de las ciudades adoptaron un cierto “salvajismo”, evocador de
aventuras y de posesiones en ultramar, testimoniado en la moda por medio del uso de
pieles y de joyas de marfil, en los muebles de ébano y maderas “exdticas” y en las

formas de signos o rasgos africanos, transportados a las fachadas de los edificios

>7 Borrini, Alberto, El siglo de la publicidad: 1898-1998, Buenos Aires, Atlantida, pp. 183 y 192.
%% (1892-1985) pintor, disefiador, vestuarista, escendgrafo francés, uno de los mas innovadores creadores
de afiches de las primeras décadas del siglo XX.
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europeos. Todo acontecia bajo la ritmica musica de origen afroestadounidense, el Jazz,
multiplicada en los espectaculos. Africa no tardaria en cambiar la forma del baile social
de Estados Unidos y de Europa y las producciones musicales atraerian un ptblico cada
vez mas creciente.

Un amplio sector de la burguesia europea era afecto a los Cabarets que
prolongaban la tradicion de los Cafeés chantant del siglo XIX (Le Chat Noire, creado en
1881 y Le Moulin Rouge, creado en 1907). Tanto en Francia como en Alemania® los
cabarets eran sitios intimos, informales, con criticas picarescas hacia la politica y la
sociedad, con numeros cantados y bailados. En los Estados Unidos, en cambio,
enfatizaron solo los nimeros musicales y fue el “dance floor”- la pista de baile-, la
atraccion principal que los definiria, mas que el tono satirico europeo. Se los llamo
Night Clubs y uno de los mas afamados del barrio de Harlem fue el legendario Cotton
Club. Alli paraddjicamente el espectaculo era interpretado por afroestadounidenses pero
no se los admitia entre el publico. La energia eléctrica, permitia prolongar la luz hasta
altas horas, dando la posibilidad de congregar multitudes para mas diversion. En 1922,
la prohibiciéon de beber alcohol en lugares publicos (Ley seca), determind que estos
clubes nocturnos surgieran en lugares algo ocultos o casi escondidos.

En Europa, la musica del jazz, sonaba en el género, conocido como las Revues
(revistas de variedades) que alternaban, malabares, magia, comicidad, un chorus line de
bailarines, satira politica y ciertos toques pornograficos. Estas Revues eran de por si
muy controvertidas y mucho mads, con la participaciéon de los afrodescendientes que
escandalizaban por su libertad expresiva (poco vestuario, movimientos sincopados
etc.).61 Sin embargo, serian un éxito rotundo y desataria la locura en Paris, capaz de
demostrar la negrofilia emergida.

El gusto por el lenguaje musical “negro”, ejecutado con los instrumentos de los
blancos, que desde el siglo XIX se habia gestado en los alrededores de New Orleans
también dio lugar al crecimiento del jazz en Paris como una epidemia, representando el

. 62 . . .
pulso urbano de la modernidad.”™ Asimismo, en la danza social nuevos ritmos se

> En Alemania, durante el gobierno de la Republica de Weimar (1919-1933), no existia con ningun tipo
de censura. Para ampliar el tema Ostende, Florence; Johnson, Lotte (eds.), Into the Night: Cabarets and
Clubs in Modern Art. London, Barbican Center, 2019.

%0 Se los llamaba clubs ya que, como miembros, debian presentar credenciales.

%! Fue este el caso de la Revue Négre presentada en Paris, en el Théatre des Champs Elysées, dado que la
sala se encontraba en una zona distinguida que siempre habia contado con espectaculos tradicionales.

62 La influencia se dio también en propuestas eruditas de ballets, asi en La Creacién del Mundo, que en
1923 interpretaron los Ballets Suecos. Se basé en la narrativa poética de la mitologia africana de Blaise
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impusieron. Como se vera en el capitulo VI, en este periodo uno de los cambios mas
radicales en las costumbres se produjo en relacion al papel y al nuevo modo de vida de
la mujer. A principios de los afios 20, en la mayor parte de los paises de Europa, ya los
padres no elegian con quien casar a sus hijas, costumbres frecuentes durante el siglo
XIX y en la Belle Epoque.® Aun en las zonas rurales de Francia, la responsabilidad de
conocer a la pareja paso a ser tarea individual. En consecuencia durante este lapso las
actividades sociales para vincularse con el sexo opuesto tuvieron una importancia
fundamental. Los salones y clubs de baile fueron especialmente frecuentados y
particularmente la forma de bailar tuvo el desenfreno —ya mencionado- que caracterizd
toda la época. Para las mujeres, los nuevos ritmos surgidos, implicaban, por un lado, un
movimiento mas libre de la cadera y por el otro, la destreza de los pies, condenados
antes a seguir el mismo paso del hombre en el vals. Todos estos ritmos provenian de
una raiz musical africana.®

El Charleston, precedido por el Rag Time y el Cakewalk,®® que habia surgido
hacia 1903, en la ciudad del mismo nombre, identifico la década de los afios 20.
Oriundo de Carolina del Sur, fue el baile mas emblematico.®® Se trata de una forma
popular afroestadounidense con raices en la musica africana (danzas tribales nigerianas
y de Ghana entre otras) a través de sus rasgos de sincopa o ritmo superpuesto, estructura
polirritmica, significado, improvisacion y responsorialidad.®” Alegre y frenético, se

caracterizd musicalmente por la supremacia de vientos, especialmente trombones y

Cendrars (Frédéric-Louis Sauser 1887-1961), en su Antologia negra. Archer-Straw, Negrophilia, pp. 110-
113.

%3 Se denomina Belle Epoque al periodo que se extiende en Europa desde el 1900 hasta la Primera Guerra
Mundial y que por contraste con los catastroficos tiempos de la contienda armada, fueron recordados
como la bella época de paz y prosperidad. Coincidio con el desarrollo del Art Nouveau, caracterizado por
la linea latigazo, el predominio de curvas y las formas orgénicas de la naturaleza.

% Ver capitulo II de esta tesis.

% Rag y Cakewalk, compartian cierta relacién musical y antecedentes comunes. En el caso del Cakewalk
el premio de este baile, en su origen era una torta. Petrine Archer-Straw destaca que esta ultima danza,
tipo cuadrilla europea, estaba enraizada en un fenomeno de la vida en las plantaciones del Sur de Estados
Unidos y relacionado con un entretenimiento de Navidad, en el que los “negros” podian mostrarse ante
sus amos, ejecutando pasos y pretendiendo ser ricos y blancos. Archer- Straw, Negrophilia, p 44.

% E] Charleston se present6 en el espectaculo de Broadway Runnin Wild en 1923 y a partir de entonces se
hizo famoso en Estados Unidos y Europa, no sin algunas reticencias de la alta sociedad europea, que lo
consideraba algo diabolico. Goodman Kraines, Minda; Pryor, Esther, Jump Into Jazz, New York,
McGraw Hill, 2005, p. 177.

67 Baldwin, Brooke, “The Cakewalk: A Study in Stereotype and Reality”, Journal of Social History, Vol.
15, N° 2, 1981, p. 211.
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clarinetes® (Figura I-17a y b). Las décadas de 1930 y 1940 continuaron plenos de pasos

y formas de raigambre africana, como el Fox-trot.

Figura I-17a: Bee Jackson. Charleston en el Hotel-cabaret Piccadilly de Londres (1925)
Figura I-17b: Josephine Baker. Manos cruzadas en el Charleston, la danza de moda. Folies Bergére, Paris. Fotografia

de Walery® (1926)

Por su parte el cine y sobre todo el cine musical estadounidense, se convirtid en
un entretenimiento de masa mundial. Mostraria ampliamente a “negros”, bailando y
cantando (Figuras 1-18 y [-19). Fueron los afios en que Hollywood representaba los
suefios y las aspiraciones de millones de espectadores y que hicieron del Art Decé un
estilo internacional. Se crearon estrellas y modas nuevas, interpretando esta apetencia de
un publico de edades y lugares geograficos distantes, que incluian Europa, Asia,

Oceania y América.

5 En el Charleston se bailaba con el paso llamado “Susy Q” (demieplié en segunda posicion), doblando
las rodillas hacia dentro y hacia fuera, alternando con giro de un pié tocando el talon del otro, de forma
alternada. Las manos se cruzaban frente a las rodillas, aplaudiendo en algunos compases (Figura I-17b).
% Stanistaw Julian Ignacy Ostrorog (1863-1929), fotografo activo en Londres y Paris entre 1890 y 1929.
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Figura I-18: Bojangles Robinson y Shirley Temple.
Figura I-19. Louis Amstrong.

Los musicales cinematograficos, aparecidos cerca de 1920, tenian ventajas sobre
el cine mudo. El cine silente con sintesis escritas y musica como cortina, era poco
apropiado para comunicar la danza y el canto y para una masa de inmigrantes que leia
muy poco. Cuando irrumpié el género musical conquisté a todos los publicos. Fue
entonces cuando parejas de bailarines como Fred Astaire (1899-1987) y Ginger Rogers
(1911- 1995), acapararon los escenarios Art Dec0, con las fantasias casi acrobaticas del
Jazz, el Tap (zapateo con raices africanas), y el Ballroom en la pantalla. En este punto

conviene citar a Siegfried Kracauer, en una de sus interpretaciones sobre esta danza:

Cuando hacian tap y movian los pies en tempo rapido, sonaba como el ritmo de
los negocios, cuando levantaban las piernas con precision matematica,
afirmaban el progreso de la racionalizacion y cuando repetian los mismos
movimientos, sin interrumpir su rutina, se vislumbraba la ininterrumpida
actividad de las fabricas, que bendecia la prosperidad que no tenia fin.”

Por otra parte se observa a lo largo del periodo que las mujeres, que habian
logrado ya las mayores libertades y optado por desenfadados movimientos al bailar y
copiaban formas de la pantalla grande, buscaban de todas formas y en algunos aspectos,
aun la conformidad de los padres. La modernizacion en las tareas domésticas,
redundaron también en una mejor calidad de vida para las amas de casa. Ya no se
ocuparon de algunas actividades, antes imprescindibles. Asi por ejemplo ya no se
horneaba el pan en los hogares.”'

En lo referente al trabajo fuera de la casa, aumentd el nimero de mujeres

ocupadas en oficinas con respecto a las trabajadoras operarias del periodo previo. Antes

0 Citado en Wood, Ghislaine, “Art Deco and Hollywood film” en Benton; Benton; Wood, Art Deco.
1910-1939, p. 332.
7! Ariés, Philippe; Duby, Georges, Historia de la vida privada. Tomo 5, Madrid, Taurus, 2005, pp.38-39.
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de 1914, en Francia, habia millones de mujeres que trabajaban en el campo. A partir de
1915 comenzaron a aparecer circulares ministeriales que invitaban a los industriales a
tomar a mujeres. Asi retrocedieron las empresas familiares y atraidas por los salarios
mas altos, comenzaron a llegar desde los cuatro puntos cardinales quienes se
desempenarian en las funciones obreras. A comienzos de 1918, en la region parisina,
ascendian a 400.000, un cuarto de la mano de obra total, penetrando de este modo en
sectores masculinos. Otras se ocuparon de trabajar en su casa para afuera, como
planchadoras, o costureras.”” En algunos sectores medios, los beneficios del deporte

difundidos por la propaganda médica absorbieron el tiempo libre (Figura 1-20).

Figura I-20: Jean Patou, traje deporte1928

Para los higienistas, la mencionada corriente de pensamiento cientifico nacida en
el siglo XIX que se prolongd de la mano del liberalismo, el origen de las enfermedades
estaba en relacion directa con las sustancias en descomposicion. Por esta razon los
gobiernos se preocuparon por la salubridad, el agua corriente, el control de las
epidemias y propulsaron el alejamiento de las industrias, los mataderos y cementerios
de las ciudades y de todo lo que oliera mal.”” Esto tendria consecuencias en la
percepcion olfativa, tema que permite también una lectura socioldgica sobre la que
volveremos en el capitulo IV. Baste decir que en el periodo se contintia los esfuerzos
hacia la desodorizacion urbana y los perfumes personales vigentes, mas intensos ahora
para una mujer mas sensual, veran también la moda imbuida de rasgos africanos

(packaging, tipo de nombres y composiciones) (Figura I-21).

2 Duby, Georges; Perrot, Michelle (Dir.), Historia de las Mujeres, vol. 5, Madrid, Tauruus, 1993, pp. 38-
39.

3 Como consecuencia se dictaron reglamentos en temas como la altura de los techos y la prostitucion —
preocupacion, significativa por la ventilacion en el primer caso y la difusion de la sifilis en el segundo,
entre otras enfermedades endémicas. Louis Pasteur descubriria después que las enfermedades son
provocadas por microorganismos.
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Figura I-21: Perfume Le Golliwogg de Vigny. Medida: 5 cm.
Museo del Perfume de México (MUPE) y Reginald F. Lewis
Museum of Maryland African American History and Culture

El perfume Le Golliwogg fue lanzado en Francia en 1919, coincidentemente con
la llegada de la primera orquesta de jazz a Paris. La figura no es una invencion francesa
sino que se trata de un personaje de la cultura britanica, que apareci6 en la literatura
infantil en el apogeo del colonialismo y del imperialismo.” La imagen no tenia
derechos de autor y se convirtid6 en logo de variados objetos comerciales, como el
perfume que nos ocupa.”

Vestidas para bailar, trabajar y encantar, el cuerpo de la mujer se liberd de
ataduras del corset y se cubrid de flecos, pieles, estampados abstractos y de accesorios

de ébano y marfil (Figuras [-22 y 1-23).

Figura 1-22: Moda 1920 (Foto La Nacion 100 afios de 1920)
Figura 1-23: Sombrero con cauries y mostacillas. Moda del Congo. Fotografia de Man Ray. Modelo
Adrienne Fidelin. Harper’s Bazar 1937

7 La serie titulada The Adventures of Two Dutch Dolls and a Golliwogg fue escrita en verso por Berta
Upton e ilustrada por su hija Florence K. Upton. El primer niimero es de 1895 y el ultimo (The Golliwogg
in the African Jungle) de 1908. Pieterse, Jan Nederveen, White on Black. Images of Africa and Blacks in
Western Popular Culture, Yale University Press, 1995, p. 157.

7 Ibidem.
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En cuanto al sentido de la apropiacion en las artes europeas en tiempos del
colonialismo, sefialaremos algunos conceptos a modo de coda de este primer tramo. El
pensamiento colonial estad ligado, entre otros aspectos, a la deshumanizacion. El color
oscuro de la piel se convirtidé en un estigma, que creci6 con la esclavitud. Se considerd
también la marca del trabajador, vinculada a la conquista. Sin embargo aportaron mucho
mas que su fuerza fisica. Algo de su cosmovision y paradigmas podrian verse
incorporados en el Art DecO. En el periodo ya delimitado, destacaremos los que
consideramos rasgos de esa Africa trasladada y fragmentada, apropiada por Occidente,
aun cuando hubieran perdido su sentido originario. En lineas generales, consideramos
que cuando la apropiacion toma de otros pueblos elementos desprovistos de su
significado original, se produce una trivializacion que, en la mayoria de los casos, lleva
a una practica lucrativa o 1util en algin punto. Pasaron muchas décadas hasta que
tedricos africanos comenzaran a revisar y revertir la manera en que fueron considerados
y estigmatizados.

Para Ryszard Kapuscinski, Africa es “un continente demasiado grande para
poder describirlo y homogeneizarlo. Es un océano, un planeta en si mismo, un universo
variado y riquisimo. Si lo llamamos Africa es solo para simplificar y por pura
comodidad. Aparte de la denominacién geografica, en realidad Africa no existe”.”

A pesar de esto, en las siguientes paginas, procuramos destacar algunos de esos
que rasgos africanos que sostenemos manifest6 el Art DecO y que también llegaron a

Buenos Aires, capital de un pais que siempre ostentd blanquedad.

76 Kapuscinski, Ryszard, Ebano, Barcelona, Anagrama, 2000, p. 12.
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Lamina I-1: Africa Occidental Francesa (AOF) y Africa Ecuatorial Francesa (AEF). c. 1950
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CAPITULO II

EXPRESIONES, USOS Y SIGNIFICADOS DE LOS PATRONES
COMPOSITIVOS EN EL AFRICA OCCIDENTAL Y EN EL AFRICA
ECUATORIAL FRANCESAS

Las vias para aproximarse a un encuentro entre dos culturas diversas, la francesa
y la subsahariana (sector ya delimitado), resultan problematicas y desiguales atin mas
cuando se dan en el marco de la expansion colonial europea imperante entre la década
de 1880 y las primeras décadas del siglo XX, e inevitables cuando entre ellas se
establecen relaciones asimétricas de poder. Para James Clifford, los contactos culturales
modernos se tornan ambiguos y por tanto “no hay narrativa maestra que pueda
reconciliar las tramas tragicas o comicas de la historia cultural global”.”” Como el autor
consideramos que rastrear el siglo XX no es un equivalente de un relato completo ni una
teoria acabada. Las relaciones historicas de dominacion han sido exhaustivamente
estudiadas pero aun estan plagadas de términos construidos desde una perspectiva
eurocéntrica (Por caso etnia, negro, negroafricano, arte africano, etc.)

Destacamos que en lo que respecta al acercamiento de culturas no occidentales,
el proceso esta sujeto, ademads, al condicionamiento de las construcciones sociales,78 es
decir a un sistema inventado de creencias, donde la realidad, el conocimiento del
momento y los intereses se encuentran intimamente relacionados.

A nuestro juicio, el alto impacto producido en la retina de los integrantes de
expediciones para establecer los aparatos de colonizacion, ya sea viajes cientificos,
literarios o comerciales, fue un factor importante que capturd la impronta africana que
siguié alimentdndose con los objetos que circulaban en los mercados de Paris y en otras
capitales europeas. Todo este bagaje impregn6 la obra de los artistas de vanguardia,”
pero se difundido también en la cotidianeidad de la vida moderna. El particular
entramado visual de marcas (signos africanos) qued6 como sello pregnante a seguir

como una moda, una tendencia® o ambas cosas a la vez.

T Clifford, James, “Introduccién: Los productos puros enloquecen” en Clifford, James, Dilemas de la
Cultura. Antropologia, literatura y arte en la perspectiva posmoderna, Barcelona, Gedisa, 2001, p 31.

"8 Sarikartal, Cetin, “Shock, mirada y mimesis: La posibilidad de un enfoque performativo sobre la
visualidad” en Brea, José Luis, Estudios Visuales: La epistemologia de la visualidad en la era de la
globalizacion, Madrid, Akal. 2005, p 107.

7 Ver capitulo III de esta tesis.

% La moda es la adopcion rapida de un uso, sin justificacién previa, sin intervencion de la razon en la
eleccion, por parte de los usuarios, pero que puede estar impuesta por algunos grupos de poder y tener
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Para dar cuenta de este impacto, podria aplicarse el pensamiento de Walter
Benjamin quien entendi6 la experiencia moderna ante el arte en términos de “shock”.
En su célebre articulo sobre la reproductibilidad de la obra de arte al referirse al
dadaismo, Benjamin expresa: “de ser una apariencia atractiva o una hechura sonora
convincente, la obra de arte pasé a ser un proyectil”.®' Esta concepcion de las obras
dadaistas como proyectil implica la intenciéon por parte de los artistas de provocar al
espectador, y por tanto, necesariamente le otorga a las mismas una calidad tactil.
Creemos que estas ideas de Benjamin nos permitirian inferir el efecto que tuvo el arte
africano, en especial sus signos graficos, pero también elementos figurativos
(vinculados a la fauna y la flora) y materiales que resultaron ‘exdticos’, en los
elementos apropiados o adoptados en el Art Dec6. Los objetos vistos, transportados,

guardados en la memoria, en las fotografias y pinturas de viajeros, se prolongaran,

proponemos, en consecuencias de distintos 6rdenes en tierras europeas y americanas.

Pueblos africanos colonizados

Las regiones en las que se impuso la colonizacion francesa, las entonces
denominadas Africa Ecuatorial y Occidental Francesas, funcionaron como centro de
irradiacion de un repertorio de formas empleadas en Europa, en especial en Francia, en
distintos soportes y técnicas artisticas y arquitectonicas en las primeras décadas del siglo
XX. En esta seccion analizaremos la produccion pléstica no sélo en esta region sino
también en la totalidad del territorio que se extiende al sur del desierto de Sahara hasta
el rio Zambesi.*

Ya en el siglo XIX los franceses se habian extendido por Senegal, Gambia®™ y
parte de Guinea. El Africa Occidental Francesa (AOF), fundada en 1895, comprendia
ademas Mauritania, Costa de Marfil, Niger, Dahomey y Mali. Desde 1910 el Africa
Ecuatorial Francesa (AEF) agrupaba el Chad, Ubangui-Chari, Gabon y el Congo Medio.

Como resultado de la derrota alemana en la Primera Guerra Mundial, en 1919 sumo a

connotaciones de significacion no aparentes. Las tendencias poseen una duracion mas prolongada, entre
diez o veinte afios. Ver Erner, Sociologia de las tendencias, p. 17.

*1 Benjamin, La obra de arte en la época, p. 90.

%2 En este recorte geografico seguimos a Carmen Huera, Cémo reconocer el arte negroafricano, pp. 10-
11.

% Gambia: Recordemos que el Tratado de Versalles de 1783 otorgé al Reino Unido la posesion del rio
Gambia pero el enclave de Albreda se mantuvo bajo soberania de Francia, siendo cedido a Inglaterra en
1857.
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parte de Camertn.** Las tallas y objetos que llegaron a Paris a principios de siglo XX
procedian, entre otros, de los pueblos dan, senufo y baulé (en Costa de Marfil y Mali),
ashantis (en Ghana), bamin (en Camerun), kota (en Gabon) y kuba, y luba (en el

noroeste del Congo), todas colonias francesas® (Figura II-1).
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Figura II-1: Pueblos en contacto con el sistema colonial francés

A las obras de los pueblos mencionados, que habrian sido conocidas
fundamentalmente en Paris y que eran contempladas por un caudal importante de

personas en las exposiciones universales, sumaremos ademads las que pertenecen a los

% En 1880, Alemania habia derrotado a Francia y en menos de dos afios habia anexionado Togo,
Camerun y Africa Oriental. Huera, Como reconocer el arte negroafricano, p. 8.

% Cabe consignar que los nombres de los grupos de poblacion africanos de lengua bantu, pueden estar
acompanados del prefijo ba. Por ejemplo, se puede decir luba o baluba.
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grupos fang (en Guinea), bwa (en Burkina Faso y Mali), kongo (en Central Africa),
makonde (en el Norte de Mozambique y Sudeste de Tanzania, en el Africa oriental),
punu (en Camerun, Gabon y el Congo), teké (Gabon y Congo), tsogho (de Gabdn), we o
wobé (de Liberia) y woyo y bakuba (del Congo y Angola), entre otros, que también
aparecian exhibidos o publicados en publicaciones especificas.

A fin de hacer mas claro el relato dividiremos las referencias particulares a cada
pueblo en distintas entradas para ofrecer sus caracteristicas en contexto. Los grupos
citados, debido a los sucesivos contactos, son los que mas posibilidades tuvieron de
influir en los tiempos del Art Deco europeo y en sus artistas. Recordemos que también
habian llegado piezas africanas a Bé¢lgica, Alemania, Suiza, Inglaterra, a los
mencionados museos etnograficos y a colecciones particulares. Las piezas analizadas en
este tramo, si bien pertenecen al patrimonio de museos internacionales, poseen las
mismas caracteristicas que aquellas que circulaban en el periodo en Paris y otras

ciudades de Francia.

La omnipresencia de lo sagrado. El didlogo con la naturaleza y los aspectos
magico-religiosos

En el Africa subsahariana, las formas aparentemente ornamentales aplicadas a la
piel de los cuerpos y a los accesorios, a las superficies de las viviendas y a los objetos,
estan estrechamente ligadas a las creencias que forman parte de la vida cotidiana. Cada
cuchara, caja, escarificacion, textil, habitacion o mueble, posee signos (en verdad
simbolos que seran tratados en las siguientes paginas) que representan una intencion de
suplica o de favor para estar en consonancia con la naturaleza y con el cosmos. Las
marcas que se realizan en los diferentes soportes y materiales pueden ser tanto para
alejar el mal, para solicitar la intervencion divina, para que actie de manera
propiciatoria, como indicacion de estatus, diferenciacion de sexos, o para
reconocimiento de grupos identitarios. De los muchos objetos existentes, tomaremos
como ejemplos algunos de la produccion bakuba (grupo del Congo con trabajos
especificos de servicio para la corte y el rey) entre los que se pueden mencionar cajas
para joyas o pigmentos cosméticos, tazas o copas, vasos antropomorfos, cuchillos,
tambores, pipas y otros elementos de prestigio. En todos ellos estd presente el

mecanismo de la magia.*® Asi, los dibujos de las cajas cosméticas (Figura I1-2) atraen la

8 A pesar de las analogias (creencia en dos mundos visibles e invisibles, por ejemplo), las practicas
religiosas serian diferentes a los cultos religiosos. En la religion el hombre depende de dios, en la magia
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belleza para maquillar a su poseedor.

Figura II-2: Caja de cosméticos bakuba. Madera con dibujos tallados.
11x18x19 cm. Dallas Museum of Art (EE.UU). Inventario: 1969-566. A-B.
Sus signos son propiciatorios de la funcion que cumple: conseguir la belleza, el
respeto y la admiracion hacia el rey.

En general, los signos propiciatorios acentlian la funcion para la que estan
destinados los objetos o cosas. Una bobina de un telar posee una marca referencial
(Figura II-3) que el ojo occidental percibe como abstracta, pero para el africano refuerza
y hace crecer la idea de rapidez para el tejido. Estos estilemas estan siempre
contribuyendo a otorgar mayor especificidad al objeto, ya sea culinario, vestimentario,

de guerra o de caza.

el hombre trata de imponer su voluntad a lo que ya existe, busca el provecho del propio individuo y esta
guiada por un mago con sociedades secretas. Sylla, L esthétique de Senghor, p. 33.
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Figura II-3: Bobina de telar (Parte superior) Guro, Costa de Marfil, madera,
27 x7,9 x 5,1 cm, British Museum

Por su parte, las escarificaciones poseen también un significado protector ante lo
que pone en peligro. Asi un joven en la pubertad, cuando ya deja de estar cuidado por su
madre, participa en las ceremonias de iniciacion (Figura II-4) en las que las practicas de
incision dejan cicatrices en su cuerpo. Se trata de un proceso doloroso que requiere
fortaleza y constituye un ritual de pasaje. Para su ejecucion se cortan las capas
superficiales de la piel lo que hace que se destaque el dibujo. Citaremos también las
figuras empleadas en la pintura corporal y como estas formas aplicadas en los cuerpos

se pueden prolongar también en la concepcion de la arquitectura y del mobiliario.®’

¥7 Noussouglo, Kodjo Cyriaque, “Art et sacralité en Afrique”, Togocultures, 2014. Disponible en:
http://togocultures.com/art-et-sacralite-en-afrique/ Consultado 20 de febrero de 2019.
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Figura II-4: Jean Audema, Congo francés y dependencias, Tipo bakamba, regién de Niari, c. 1905, fotografia tarjeta
postal.®® Escarificaciones

Otros aspectos religiosos se trataran junto a la descripcion de formas empleadas
en los graficos y ejemplos mas adelante.™

Kodjo Cyriaque Noussouglo sefiala que el arte tradicional en Africa tiene una
marcada dimension religiosa. Expresa simbdlicamente la vision del mundo y su relacion
con la divinidad. Asimismo, diviniza a los ancestros y puede representarlos al igual que
a sus dioses.”” Estas caracteristicas se extienden a todas las creencias esparcidas por el
territorio en el que se centra nuestro analisis. A su vez, el animismo engloba diversas
creencias en las que todo lo que existe, ya sean seres animados o inanimados, o
cualquier elemento del mundo natural, estan dotados de alma, de un espiritu y de una
fuerza vital universal que conecta a todos. El hombre es parte de la naturaleza y se

siente en comunidon con lo invisible (ancestros, divinidades, espiritus y energias del

¥ Un analisis en profundidad sobre Jean Audema y estas fotografias de tipos nativos en MacDougall,
David, “Staging the Body: the Photography of Jean Audema” en MacDougall, The Corporeal Image:
Film, Ethnography, and the Senses, Princeton University Press, 2006, pp. 177-209.

% Una de las formas méas comunes de practicas religiosas en Africa se centra en los rituales. Estos
expresan las grandes transiciones en la vida humana: el nacimiento (que viene a ser), la pubertad (el
reconocimiento y la expresion de la condicion sexual), el matrimonio (la aceptacion de un papel de adulto
en la sociedad); y la muerte (la vuelta al mundo de los antepasados). Estos ritos varian en forma e
importancia segun las regiones.

% Noussouglo, “Art et sacralité en Afrique”.
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universo). Lo sagrado impregna su existencia. Con el culto, cantos, ruegos, el hombre
busca conciliarse y captar la fuerza vital del cosmos para mantener el orden del mundo.
Es por este motivo que Basil Davidson plantea que el arte africano pretende
aumentar con sus formas, los efectos de esa fuerza interior que segun las creencias
africanas anima a todos los seres vivos de la naturaleza.”’ Casi todas las religiones
africanas creen en la existencia de un dios supremo, tnico, eterno y creador. El Africa

subsahariana desarroll6 justamente algunos panteones con este sistema.

Casi todos los africanos creian en un sélo Gran Dios del que manaban todas las
cosas. Muy raramente se le consideraba con forma humana, sino como una
Energia que diferenciaba la vida de la materia (...). Los africanos dedujeron
algunas conclusiones respecto a la naturaleza del hombre. Una de ellas era la de
que los muertos, en realidad no mueren. Abandonan la tierra, para unirse con el
principio vital, pero reteniendo su identidad espiritual. Y puesto que nadie
muere en el sentido de quedar totalmente anulado, toda comunidad de vivos
incluye también los espiritus de sus muertos. Es mads, incluye en ella también
los espiritus de los que no han nacido.”

Bajo este Gran Dios” del que emanan todas las cosas existen un nimero de
divinidades menores de la naturaleza (agua, tierra, volcanes y animales) que presiden el
funcionamiento fisico del universo. Los hombres se vuelven hacia ellas para obtener
proteccion y ayuda en la vida terrestre, ya que el Gran Dios no interviene en sus
existencias. Los ancestros estan cerca de estas fuerzas y pueden ser representados en
tallas y méscaras’". El caso de la religién Yoruba, compartida por cerca de cuarenta
millones de individuos, la mayoria en el sudoeste de Nigeria, es uno de los mas
conocidos. Su dios supremo es llamado Olorum.” Salvo excepciones, los africanos no
construyeron templos, es decir lugares de reunion monumentales que creyeran morada
de sus dioses. Consideramos que esta funcidon la cumplirian las tallas receptaculos,

. . 96
aunque intermitentemente.

°! Davidson, Basil, Reinos Africanos: Un continente triunfante, Barcelona, Folio, 1996, Vol. II, p. 147.

%2 Tbidem, p. 125.

% El Gran Dios habia vivido una vez entre los hombres y por causa de la inapropiada conducta de las
mujeres los abandoné. Fue entonces cuando se elevd a lo alto donde los hombres no pueden alcanzarlo.
Ibidem.

% Sylla, L esthétique de Senghor, pp. 28-29

%5 Conocido también como Olodumare. Cada dios menor (u Orix4) esta asociado a un color, a una comida
y a un modo de moverse y de bailar. El rojo para Shangd, dios del rayo, del fuego y de la guerra; el
marr6n para Hoya, diosa de los huracanes; el blanco para lemanxd, diosa del agua del mar; el azul para
Oxum, diosa del agua dulce. Todos ellos son personificaciones de las fuerzas Hay comunidades yorubas
en Benin, Togo y Sierra Leona y la didspora en América abarca un alto porcentaje en Brasil, Colombia,
Cuba, Carolina del Norte, Republica Dominicana, Trinidad, México, Venezuela y Panama.

% Sin embargo algunos dioses son reverenciados en santuarios naturales, con complicados sistemas y
practicas de homenajes espirituales. Destacamos que los yorubas si construyeron algunos complejos
religiosos de reunion de fieles.
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En cuanto a la arquitectura y al mobiliario habitacional se hacen presentes
particularidades destacadas, del mismo tipo que en los objetos mencionados
anteriormente. En el caso de los fali -pueblos que habitan las montafas septentrionales
de Camerln- en los recintos donde viven también se recurre a simbolismos que los
conectan al orden del universo (Figura II-5). La construccion misma reproduce las fases
sucesivas del mito original”’ y constituye una figuracion totémica (La tortuga mitica y

. , . . 98
el batracio). Esta presente también la relacion con los cuatro elementos.

Figura II-5: Viviendas fali. Formas con
rombos y triangulos rodean la entrada

En lo que respecta al emplazamiento del mobiliario se pueden apreciar los
mismos principios.” Los muebles representan y completan la simbolizacion de la
habitacion, a la que estan ligados y que, a su vez, repercute en ellos. Segin sus

creencias, los elementos mdviles que son usados en la casa por el hombre, estan unidos

%7 Muchos aspectos relativos a los mitos y creencias de Africa, aun luego de los estudios de Geneviéve
Calame-Griaule (1924-2013) y Jean Paul Lebeuf (1907-1994), siguen siendo un misterio. El mito original
de los fali cuenta que en el origen un huevo de batracio y un huevo de tortuga giraban en la atmosfera en
sentido inverso. Al haber chocado en el centro del espacio, surgieron dos tierras cuadradas que salieron de
su envoltorio. La tortuga organiz6é un campo y luego el batracio el otro. Mas tarde cayo un arca celeste
que contenia herramientas y utensilios, animales domésticos y salvajes. La humanidad llegd en dos
grupos (primero uno y luego otro) siempre divididos de manera binaria. Para Calame-Griaule el mito
explica las categorias sociales de la comunidad con los batracios y las tortugas. La casa estd hecha a
imagen del hombre y del universo y es simbolo de su fuerza creadora. El hombre se protege del mundo
externo y repite las tareas en el mismo orden, los trabajos diurnos en los campos, las comidas nocturnas y
la unién con sus esposas en un ciclo de cuatro dias completos. La mujer imprime en sus tareas un ritmo
giratorio contrario, pero complementario. Prepara la comida que asegura la vida, toma los productos de
los silos, muele los cereales y granos, cuece los alimentos. Calame-Griaule, Genevieve, “J. P. Lebeuf,
L'habitation des Fali, montagnards du Cameroun septentrional. Technologie, sociologie, mythologie,
symbolisme”. Resefia de libro, L'Homme, 1962, tome 2 n°l, p.119. Disponible en:
http://www.persee.fr/doc/hom 0439-4216 1962 num 2 1 366459 Consultado 22 de junio de 2013.

%% Cazeneuve, Jean, “Lebeuf Jean-Paul. L'habitation des Fali, montagnards du Cameroun septentrional”.
Resefia de libro, Revue francaise de sociologie, 1962, 3-3. pp. 353-354 Disponible en:
https://www.persee.fr/doc/rfsoc_0035-2969 1962 num 3 3 6121 Consultado 22 de junio de 2013 y
Lebeuf, Jean-Paul, L'habitation des Fali, montagnards du Cameroun septentrional. Technologie,
sociologie, mythologie, symbolisme, Paris, Librairie Hachette, 1961, p. 437

* Ibidem.
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al cosmos y a episodios miticos. Varias significaciones pueden estar combinadas en un
mismo objeto. De la misma manera que una habitacion representa el mundo en marcha,
algunas piezas antropomorfas del mobiliario representan a la pareja, cuyos movimientos
participan de la vida del universo.

La reparticion fundamental de la habitacion entre los dos principios masculino y
femenino se encuentra de muchas maneras en los utensilios, que pueden ser
unidos de a dos, acoplados con su uso, simbolizar la uniéon sexual; o dicho de
otra manera constituyen asociaciones de elementos contrarios fundidos en la
pareja humana. Por otra parte la relacion fundamental establecida entre los dos
mundos y la habitacion en si, estd reforzada por una serie de correspondencias,
bajo la forma de parejas, entre diferentes utensilios y otros elementos. '

Asi por ejemplo los taburetes son, por definicion, elementos femeninos y cuando
los hombres se sientan en ellos se simboliza la union sexual.

Los objetos considerados como “materias vivas” encuentran, en el corazon del
edificio, emplazamientos segun su simbolismo, generalmente ligado a la arquitectura
que los une al cosmos y, a la vez, a la especie humana. Para refrendar esta significacion,
en el capitulo IV nos referiremos con mayor detenimiento a un taburete fali, analizado
por Jean Paul Lebeuf al tratar la designificacion vernacula y la resemantizacion de la

que fueran objeto.

La estética de las artes africanas

Con frecuencia, y especialmente en relacion con obras pertenecientes a
contextos distintos al occidental, el uso de categorias de caracter ontoldgico —aquellas
que se circunscriben a cualidades intrinsecas- para definir un objeto como obra de arte,
establece una separacion entre estas y artefactos etnograficos o arqueologicos basada en
la supuesta incongruencia de poseer tanto cualidades estéticas como funcionales.'”' En
este apartado buscamos dar cuenta de lo limitado de esta nocion al abordar el repertorio
de piezas con el que trabajaremos, y por tanto nos ubicaremos en una concepcion
relacional en la cual se ven envueltos los objetos, el espacio especifico y los sujetos
involucrados.

En lineas generales, los objetos en cuestion pueden definirse como piezas que
expresan conceptos y de sintesis que tienden a la geometria y a la abstraccion en la
produccion de mascaras, tallas de antepasados y taburetes, entre otras obras. Esto no

implica que carezcan de referentes en la realidad, no obstante no la imitan: “el arte no

1% Ibidem, p. 560.
1% Bovisio, “El dilema de las definiciones ontologizantes”.
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imita lo real, tiende a la expresion de lo real”.'’* Las formas son siempre un simbolo.'”
Se trata del resultado de la destilacion de un largo proceso colectivo de experimentacion
espiritual. Es un arte dindmico, ya que varia segun los grupos, pero que posee
convencionalismos que intentan dar una representacién material a los espiritus.'®*
Africa desarrollé una forma tnica en cada zona, derivada de su propia historia,

1
05 «e] arte

pero es también expresion de los lazos y de la psyche cultural colectiva.
africano descansa en la estética del Kuntu, en la armonia de significado y ritmo, sentido

y forma”. Esta autora, sostiene que:

(...) el africano considera a la obra de arte, es decir al Kintu, tinicamente en
accion, por ejemplo a la mascara en la danza, es decir cuando Kuntu. Kuntu es
una fuerza y en consecuencia, la fuerza no es lo esencial de la obra artistica
Kintu, sino la practica del arte (Kuntu). En Africa, el arte jamés es un objeto, es
siempre una actitud.'®.

Los africanos tallaron segiin pautas ancestrales y nunca tuvieron la intencion de
poner eje en la mimesis ni en sus representaciones de los antepasados ni en las
mascaras. Esta fue una de las razones por la cual los europeos contemporaneos los
calificaron como poco diestros. A pesar de haberse creido por mucho tiempo que
carecian de reglas (se decia que no tenian normas de comportamiento y esto incluia los
procedimientos creativos en sus objetos), las producciones plasticas africanas
subsaharianas poseen caracteristicas muy particulares aun en la diversidad de sus
formas. Estas formas varian porque los rituales y las creencias cambian seglin las zonas
geograficas y es valido hablar de estilos o formas diferenciadoras, con precedentes muy
antiguos.

Como ejemplo mencionaremos a los antilopes de los bambara (Figura I1-6), que
corresponden a sociedades agricolas de la sabana, las formas planas de los kota
simbolizan el mundo de los muertos en el Congo (Figura I1-16), los expresivos taburetes
luba con figuras cariatides, en un canon particular, de mujeres que trasmiten el poder
(Figura II-19). Durante mucho tiempo, europeos acostumbrados a cierto tipo de

convenciones “civilizadas”, no vieron en estas producciones mas que expresiones

192 Sylla, L esthétique de Senghor, p. 30.

1% Ocampo, Estela, El Fetiche en el Museo: aproximacion al arte primitivo, Madrid, Alianza, 2011,
p.151.

1% Davidson, Reinos Africanos, p. 147.

105 Meyer, Laure, Black Africa: Masks, Sculpture, Jewelry, Paris, Editorial Pierre Terrail, 1992, pp.13 -15.
1% Grand Ruiz, Beatriz Hilda, Africa y la mascara, Buenos Aires, Clepsidra. 1994, pp. 330-331. La autora
cita a Jahn Jainheinz en su obra Muntu: las culturas africanas, México, Fondo de Cultura Econémica,
1963 y contintia su enfoque.
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grotescas y desproporcionadas. Se estimé a sus obras como instintivas, pero hay que
destacar que, paraddjicamente, no son espontaneas en absoluto. Desde la eleccion de la
madera, las técnicas usadas y la elaboracion de la imagen final, el tallista tiene muy
pocas posibilidades de expresar su sentimiento individual.

En estas piezas -tratese de antepasados o de otras representaciones-, por lo
general, la cabeza es mas grande que el cuerpo, ya que es considerado lo mas
importante y donde, segun sus creencias, desciende el espiritu o el genio.107 La sintesis
de formas expresan lo esencial. Todas las imagenes en su variedad de materiales, hierro,
madera, o terracota, se destacan por la expresividad y dramatismo y parecen cargadas de
energia. Las proporciones son de naturaleza conceptual y sincrética mas que de
imitacién de la realidad. Los cuerpos, generalmente rigidos, poseen un impulso de
movimiento contenido y las piernas estan flexionadas (en posicion de danza llamada

dooplé, '

Figura 1I-13), lo que se destaca especialmente en las producciones fang. Los
organos relacionados con la reproduccion y la fertilidad estan destacados en mayor
tamafio. El cabello y los particulares peinados, reproducidos en las tallas, son detalles
importantes ya que marcan la jerarquia y sefialan las etapas de la vida que van

° La relevancia de las mencionadas escarificaciones

atravesando las personas.m
corporales, que evidencian formas geométricas y simbdlicas, tienen un ritmo visual que
puede observarse, asimismo, en la mayoria de la estatuaria. Este ritmo, tan celebrado
por Senghor, seria a nuestro juicio, una de las caracteristicas de las que el Art Deco se
apropi6. En estas representaciones se busca también un equilibrio en el todo,
relacionado al tratamiento no verista de las masas. En la superficie de estos objetos se
destaca el predominio de rombos, tridngulos, lineas paralelas, espirales, circulos y
formas imbricadas. Las obras son consideradas anonimas, ningun artista firma sus
realizaciones, aunque, en la actualidad, se sabe que los ejecutantes son prestigiosos y
reconocidos en cada aldea.

No es posible acercarse a algunos aspectos formales de la plastica africana
tradicional, sin tener en cuenta la estética fundamentada por Leopold Senghor.''’

Recordaremos aqui las caracteristicas principales del “arte negroafricano” sobre las que

insiste el autor: a) El arte es, junto con la produccién artesanal, es decir el trabajo, es la

197 Laude, Jean, Las Artes del Africa Negra, Buenos Aires, Labor, 1973, p.148.

1% Impulso de movimiento contenido, las piernas estan flexionadas en la posicién que la danza aficana
llama dooplé. https://www.tierou-doople.com/ Consultado 10 de mayo de 2020.

199 Beckwith, Carol; Fisher, Angela, Ceremonias Africanas. Catalogo de la Exposicion, Buenos Aires,
Centro Cultural Borges, 2002, p.12.

10 Sylla, L esthétique de Senghor. p 34-35.
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actividad genérica del hombre. b) El arte negroafricano es funcional. Es esencialmente

utilitario. La belleza es la adaptacion del objeto a su finalidad. El ornamento no es
diversioén agregada al objeto. La belleza es su finalidad. Esto explicaria por qué todo

objeto asume una funcién precisa, magico-religiosa. ¢) Las artes negroafricanas son

interdependientes, ligadas unas a otras. Senghor dice al respecto: "Asi la escultura no

cumple su objetivo sino con la gracia de la danza y del poema cantado™'''.d) Posee

caracter colectivo. Significa que estd hecho por todos y para todos, con la participacion

de todos. Esto no excluye que existan los profesionales como los griots, los escultores,

los orfebres. ¢) Es un compromiso, es un quehacer colectivo; involucra a la persona en y

por la comunidad.

Signos y simbolos gréficos en las artes africanas

Como se vio son justamente las formas geométricas y consideradas abstractas las
que mas se utilizan en la ornamentacion de objetos africanos y las que cumplen en la
mayoria de los casos una funcion magico-religiosa. Para poder relacionar estos
conceptos con la huella dejada en las artes y conjuntos visuales occidentales en estudio,
retomaremos el pensamiento de Juana Elbein en lo que respecta a la simbologia quien
sefiala que: “De ahi el caracter altamente simbolico de sus elementos. La trasmision del
conocimiento, siendo iniciatica, a nivel de la vivencia y de la identificacion,
necesariamente se expresa a través de formas altamente plasticas y dindmicas”.'"?

Entendemos que estos dibujos y disefos africanos inspiraron un nimero
importante del repertorio utilizado en el Art DecO aunque Occidente los consideraria
inicamente decorativos y vacios de contenido.'” Al determinar su significado
especifico en Africa en las tallas u otros objetos utilitarios (los ejemplos tomados
corresponden al Congo), podremos concluir cémo fueron interpretados y
desemantizados por esa corriente artistica.

Desde el punto de vista de la filésofa Beatriz Grand Ruiz: “Toda expresion es de

algo que esté sustentandola, algo que es su sustancia, su esencia, si esa expresion apunta

" Ibidem, p. 35

"2 Elbein dos Santos, Juana, “Introducio” en Dos Santos, Deoscoredes Maximiliano, Contos crioulos da
Bahia, 1976, p. 16.

3 El hecho de que el término Art decd provenga del apocope de “artes decorativas” suele confundirse
con que no puede tener otro tipo de implicancias con significados concretos. (Ver capitulos I1I y IV) Sin
embargo, en los relieves y sus motivos puede ser tanto decorativo como no decorativo, € incorporar
mensajes frecuentes de la época como referencias a la maquina, al progreso, o al agua.
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y se refiere a ese algo se convierte en simbolo de ese sustrato”.” ™ Esta autora cita a

Ladislav Tondl, quien afirma que los signos milenarios vinculados a las diferentes
culturas y el mecanismo de sus impactos no tiene por qué ser unicamente intelectual.

Con frecuencia también es emocional.''’

Una palabra, una imagen es simbolica cuando representa algo mas que su
significado inmediato y obvio (...) Cuando la mente explica el simbolo, se ve
llevada a ideas que yacen mas alla del alcance del entendimiento humano,
usamos constantemente el elemento simbolico para representar conceptos que
no podemos definir o comprender del todo (...) Hay aspectos inconscientes de
nuestra percepcion de la realidad. '

El pensamiento simbolico precede al lenguaje y a la razén discursiva y no es
s6lo patrimonio del poeta, del nifio o del desequilibrado. Las imagenes simbdlicas son
creaciones de la psiquis que responden a una necesidad y cumplen una funcién, la de
poner al desnudo lo mas secreto del ser humano. Grand Ruiz sefala la importancia de
tener presente que cada persona o grupo lleva en si una gran parte de la humanidad
anterior."!”

Los signos son vistos asi como “alertas del pensamiento y la emocion” vy,
siguiendo el discurso de Ladislav Tondl,'"® podemos sefialar en el proceso semidtico

algunos elementos propios. Es necesario destacar que:

el entrelazamiento de signos, de series de signos, de conceptos de distintas
corrientes -religiosa, politica, artistica, social, etc.- la mayor emergencia y
“choque” del signo o signos con el sujeto, dependera de su carga ontoldgica
(alusion a lo originario); de su pesadez Optica de cuanto fue visible en la
practica, ( trabajo, ritual, etc.); del espacio en que aparece el signo ( espacio
geografico, artistico etc.) del tiempo cronolédgico, (del momento del dia o de la
noche, de estaciones del afo, etc.). 19

Ademas de estas consideraciones un signo debe tener dos propiedades. Debe ser
comunicable en el espacio y en el tiempo y debe por otra parte poder ser interpretado, es
decir captado. Anticipamos aqui, que el hombre europeo no pudo asimilarlos
interpretativamente, al momento de la ocupacion colonial de Africa, pero no pudo dejar

de ser afectado por esos motivos estimulantes y ritmicos.

1% Grand Ruiz, Africa y la mascara, p. 194.

"5 Tbidem, p. 192 Grand Ruiz cita a Ladislav Tondl y a su texto “Los signos” en VV.AA., El
pensamiento Cientifico. Madrid, Tecnos, UNESCO, 1983.

1 Ibidem, p. 199. Grand Ruiz refiere al pensamiento de Carl Jung.

"7 Ibidem, p. 197 y 198. La autora cita en este punto a Mircea Eliade.

"8 Ibidem, p. 191.

"9 Ibidem, p.192. Grand Ruiz sigue nuevamente a Tond] en este discurso.
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(...) lo africano en su simbologia y en la interpretaciéon de ella empled
afectividad e intuicion en una dilatada percepcion y un profundo sentimiento,
sin que esto suponga ausencia de la razén. El hecho de que hoy podamos
descodificar y reformular sus conceptos intelectuales y estéticos e incluso
religiosos, habla claramente del uso no menguado de esas vertientes. '*°

Al proponernos el encuentro de los elementos pretendemos determinar cuales
podrian ser los posibles signos y simbolos africanos apropiados por Occidente.
Refiriéndose al modo de trabajo de los disefios — y que aun perduran en el Africa

subsahariana— Clementine Faik Nzuji asegura:

Una gran diversidad de técnicas son utilizadas teniendo en cuenta la materia.
Sobre el cuerpo: escarificacion, incision, tatuaje, tintura, pintura; sobre metal:
forjado, repujado, perforado, técnicas de la cera perdida y filigrana; sobre
madera: escultura, grabado, pirografia, clavado, incrustacion; sobre tela: tejido,
bordado, tintura, pintura, impresion, técnica de sobrecostura, collage, con
materias vegetales flexibles, trenzados, cesteria, grabados; con la tierra:
modelado, construccion. Los utiles utilizados dependen de la consistencia de la

. 121
materias”.

Las piezas acopiadas en museos y colecciones proveen la existencia de trazos y
ejemplos de disefos y los encuentros arqueoldgicos mas antiguos, en grutas y lugares de
enterramiento, proporcionan otros tantos ya sean figurativos como abstractos. Siguiendo
a Faik-Nzuji, se analizara aqui el significado sélo de los signos abstractos,'* pues estas
formas geométricas son adoptadas con frecuencia en diferentes producciones Art Decd.

Para ello resumiremos en el Cuadro I algunos ejemplos.

120 Ibidem, p. 201.
121 Faik-Nzuji, Arts Africains, p. 98.
122 Ibidem, pp. 98-134
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Espirales

La dinamica creadora, el origen, o el orden de las
cosas. Segun su orientacion representa la evolucion o
la regresion y el movimiento. Son consideradas por
algunos pueblos como una variante de tres circulos
concéntricos y por otros como un signo diferente.
Estos signos podrian estar presentes en objetos
rituales y en las vestimentas iniciéticas, en las puertas
de los vestibulos y en los santuarios. Su utilizacion
sigue estando viva en las practicas.

En la cultura Luba o Baluba del Congo tres espirales
unidas figuran al dios creador asistido por el sol en
su fase diurna y la luna en su fase nocturna. Forman
un simbolo césmico

— En
sar
vie

Eur
ma
mo

Circulos

El circulo generalmente representa el sol, un aspecto
del ser supremo, no tiene principio ni fin. Simboliza
la ley, el orden, la jerarquia de la que emana la
plenitud.

Los circulos concéntricos, se usan en toda Africa
negra y son considerados por los Luba, circulos en
movimiento). Representan también, al igual que la
figura espiral, al dios creador

Zigzag
chevron

El zigzag, chevron o linea quebrada se encuentra
también en toda el Africa continental. Es el simbolo
de la comunicacion. Tiene la forma de la articulacion
y de la union. En las lenguas bantues, el nombre que
designa al chevron, deriva de la raiz de unir, ligar,
reunir. Puede haber varios zig zag superpuestos, que
pueden llevar nuevos matices simbolicos.

Se consideran accion o movimiento. El dios que
impone el orden se expresa con esta linea sinuosa.

Tridngulos

Entre los Akan (Costa de Marfil tierra de los
ashantis), el tridngulo simboliza a Undumankaman,
que es el creador del universo, y aparece impreso en
pafios, o en las pesas para medir el oro y en otros
objetos. En otras regiones es simbolo de vida
material y espirtual de los seres humanos. Representa
las tres dimensiones  principales que vuelven
completo al individuo, tanto en su vida terrenal como
en el mas alla. Es también el simbolo de sanacion y
del Iugar donde el ser humano va a retomar fuerzas
para empezar de nuevo.

En el estudio de Faik Nzuji hay referencias del
cambio de direcciones que posiblemente
modificarian el sentido del tridngulo —pero no da
precisiones mayores.

Rombos

Representado en el cuerpo, el rombo es proteccion.
En el ombligo de la mujer simboliza la pareja, indica
el unico lugar autorizado para la reproduccion de la
especie.
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Torsadas

Es una representacion que indica el inicio o
comienzo. Es el signo de la palabra que pone en
movimiento y hace crecer: El camino por el que
pasamos, atravesamos, venimos y volveremos.

El significado literal es que “Todo viene de dios y
regresa a dios”. También es frecuente el uso de una
torsada con otras dentro

Lineas rectas

Representa el estado de reposo. Las lineas pueden ser
continuas o discontinuas y usadas de distinta forma.

Se encuentra fundamentalmente en el Congo y
Angola en etnias cercanas al Ecuador (regiones de
Kasai-bakuba) y es un motivo de origen mitico. En
los Ohendo, pueblo de esa region, la mano de Dios,
representa con cada dedo un don de origen divino,
entregado al hombre. Puede significar:

1. La palabra

?r/llj?soiblede lo 2.La inteli.gencia
3. El trabajo
4. El pilar o sostén. Recibido de Dios, se entiende
como consuelo y esperanza. Asimismo es el sostén
dispensado por el hombre a sus semejantes, la
caridad.
5. La procreacion, en el sentido propio y en el
figurado
Otros Son simbolos en los cuales aparece el concepto de
simbolos: Dios. Estas representaciones se han puesto para
Nombres glorificarlo o para poner bajo su proteccion al sujeto
tedforos marcado por dicho simbolo que porta su nombre
El grafismo significa desdén e indiferencia, se coloca
Aplicaciones sobre la casa. Al hacer pasar este lugar al que se
desviadoras: quiere proteger por un objeto de desdén y de
Entramados indiferencia se evita atraer la atencion sobre €l. Se lo
llama Myeén.*?
Rombos Estos signos dan la nocién o concepto de mediacion
enlazados y ligazén. Es frecuente en las regiones de Congo.

Cuadro I: Algunos ejemplos a partir de Faik-Nzuji, Clémentine, Arts Africaines: Signes et symbols, De Boeck, 2000.

123 Sobre este punto volveremos en el capitulo VII. Este simbolo aparece no sélo en Europa sino también
se lo vera oportunamente en el &mbito local, en Buenos Aires. Esta presente en la herreria de varias casas
de departamentos Art Decé.
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Segiin Faik-Nzuji, hay una interesante aplicacion de signos que ella clasifica

y . 124
como ‘utiles”

. Son trazos o signos graficos a los cuales se les atribuyen funciones
gramaticales con el fin de que los mensajes simbdlicos relacionen los conceptos. No

tienen significacion propia pero traducen ciertas nociones. Estos estudios indicarian:

a) Causalidad, consecuencia, origen, razon, resultado. La punta del signo se
dirigiria hacia el aspecto que se quiere subrayar. Significarian: Por causa de,
dado que, en razon que.

b) Nocidén de cantidad, gran nimero de, muchos, varios.

c¢) Idea de fin, frontera, limite, extremidad, demarcacion. Se usa asimismo para
separar mensajes. Su significacion es: de manera que, es por esto que.
Los trazos y los simbolos graficos tienen normas tradicionales, son ademas de

significantes, decorativos y sirven para embellecer los objetos.

Mascaras, tallas, mobiliario y otros objetos

Para aproximarnos a las producciones africanas donde se aprecian estos motivos
nos referiremos particularmente a mascaras y tallas de antepasados, divinidades o
gobernantes. Incluiremos aqui también los nkisi del Congo (denominados “fetiches” por
los europeoslzs), y otro tipo de objetos que abarcan una amplia gama y que incluyen
muebles, utensilios, amuletos, accesorios, textiles, vestimentas, escarificaciones, armas
y escudos. No analizaremos bastones de mando, puertas de graneros e instrumentos
musicales por exceder la extension, aunque todos responden a las caracteristicas
destacadas. Se tratard luego la arquitectura con particularidades especiales que
refrendan nuestra hipdtesis.

A pesar del sefialado dinamismo y de las variaciones regionales, la observacion
detenida de la mayoria de las piezas destaca algunos rasgos e ideas que se repiten.

Atendiendo a los tallistas del sector antes delimitado del Africa subsahariana, debemos

124 Faik-Nzuji, Arts Africains, p. 105.

125 Fetiche es un término despectivo usado por los europeos para referirse a estas piezas. El origen de este
uso se vincula a que los minkisi (plural de nkisi) eran objetos de poder destinados a usos practicos y
religiosos, es decir se trata de objetos rituales y parte de la vida cotidiana. Se le insertaban clavos en la
figura como una orden para llevar a cabo el pedido. Cuando se activaba con la medicina y los rituales
apropiados, el nkisi podia invocar los poderes de los muertos contra las fuerzas hostiles, ya fueran
enfermedades, espiritus o individuos, e interactuar con las fuerzas de la naturaleza. MacGaffey, Wyatt,
Astonishment and Power, Washington, DC, National Museum of African Art, 1993, pp. 32-33.
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destacar que no les interesa la representacion naturalista, excepto en el caso de los
. . ’ : s 12
reinos mencionados de Ife y de Benin en Nigeria.'*°

Tomaremos algunos ejemplos de diferentes pueblos en distintos soportes.

Mascaras

Es a través de la mascara que los espiritus se manifiestan. Es importante que el
bailarin que las porte esté cubierto integramente con fibras vegetales y telas, a fin de que
las energias no puedan identificarlo como humano. Otras veces las tallas, que veremos
en el proximo apartado, son sus receptaculos.

Los ejemplos dan cuenta de formas que, ligeramente modificadas, apareceran en
la arquitectura, el mobiliario, la moda vestimentaria y otros objetos de disefio que seran
aplicados en el Art Decd. Algunos de esos elementos son: la utilizacion del blanco y
negro, el despojamiento sintético, los calados, las texturas que implican la profusion de
triangulos y otras figuras serdn evidentes en las piezas subsaharianas de las colecciones
del Quai Branly (Paris), de otros museos internacionales y de importantes colecciones,

que hemos relevado.

- Bambara

Bambara es el nombre de pueblos agricultores y ganaderos de la actual
Republica de Mali. Su rasgo principal es también la geometrizacion de figuras para
venerar a los antepasados en tallas rigidas y expresivas como las mascaras yelmo,
utilizadas tanto para rituales de iniciacion como para ceremonias agricolas. Las mas
difundidas son las llamadas tyi wara o ci wara que representan figuras de antilope
(Figura I1-6). Mas adelante se vera el uso de antilopes y gacelas en la moda de la década

de 1920."%

126 Con el fin de no romper la continuidad cronoldgica y caracterizar la estética del Africa subsahariana
mencionaremos que las cabezas de terracota de los pueblos Nok son las producciones mas antiguas. Los
reinos de Ife y Benin, conocidos desde el siglo XV, definitivamente tampoco influyeron en las formas del
Art Decd. Los primeros, porque fueron descubiertos en las primeros afios de la década de 1930 y los
segundos, por tener una impronta mimética figurativa (ver Figuras IC-II-3 y 4 en Imagenes
complementarias).

27 Ver capitulos VI y VII
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Figura II-6: Mascara-Yelmo Antilope macho Tyi Wara o Ci Wara.
Bambara. Mali .Madera tallada y calada. 90,7 x 40 x 8,5cm. Metropolitan
Museum of Art. Nueva York. Inventario: 1978.412.435.

128 L a talla calada

El danzante las lleva sobre la cabeza con un esmerado disfraz.
del mencionado casco-yelmo describe nuevamente formas geométricas, en un cuello en
tres bandas. La primera vuelta posee barras radiales, la segunda y del medio, zigzags y
la del borde exterior es dentada. La cabeza en este caso tiene forma de saeta. Como
veremos, calados semejantes se hacen evidentes en las puertas de los edificios del

periodo que abarcé el Art Deco.

- Bwa o Bobo Oulé
Los grupos Bwa, habitantes de la actual Burkina Faso, se destacan por mascaras

que, segun sus creencias, dan forma y sustancia a los espiritus y sirven para su
comunicacion (Figuras II-7a y b y Figuras IC-II-1 y 2 en Iméagenes Complemetarias).'*’
El mismo tipo de guardas geométricas, también se observa en los muros de las

viviendas de otros pueblos del lugar como es ¢l caso de los gurunsi.

28 “Entre los Bambara, que son también agricultores, al comienzo de la estacion de las lluvias los
hombres jovenes portan las cascos-mascaras Tyi wara, luego de la jornada de trabajo en los campos, para
danzar en la tarde en la plaza de la aldea. Glorifican el espiritu Tyi Wara, guardian de las cosechas, objeto
de adoracion de la sociedad que lleva su nombre. Los cascos Tyi Wara estan siempre en pares, macho y
hembra lado a lado, maravillosos por la armoniosa elegancia” Meyer, Black Africa, p.78

129 Esta mascara de madera plana (nwantantay), que encarna el espiritu de las aguas, se caracteriza por
una fuerte abstraccion. Los Bwa, sin embargo, establecen un vinculo entre algunos elementos que
intervienen en su composicion y ciertas aves que asocian con el mundo espiritual. Asi es como se supone
que los ojos rodeados de circulos concéntricos hacen pensar en un buho; se cree que el gancho que
emerge de la tabla y cuelga sobre la frente recuerda el pico del calao abisinio (Bucorvus abyssinicus). La
investigacion llevada a cabo por Christopher D. Roy ha permitido establecer que incluso los ornamentos
geométricos de la hoja tienen un valor simbolico: asi los pequefios tridngulos negros alineados en varias
filas evocan las huellas de los cascos del antilope koba pero también el nimero 3, considerado como un
numero masculino, asi como los rombos de hierro, que a su vez evocan al do. Los cuadrados negros del
tablero de ajedrez se refieren a las viejas pieles de cabra teflidas que usaban los antiguos y por tanto, por
extrapolacion, al inmenso conocimiento de estos ultimos. Los cuadrados blancos, por otro lado,
representan las nuevas pieles transparentes de cabra que usan los jovenes iniciados, que ain no tienen
experiencia.
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Figura II-7a: Mascara Bwa. Burkina Faso. Madera policromada. Medidas 203 cm x 35 cm. Musée Barbier Mueller.
Ginebra. Inventario: 1005-10.

Figura II-7b: Fibras de planta, hojas y pigmentos, Boni (Burkina Faso), 1983, Fotografia de Christopher D. Roy'*’

Resulta frecuente la similitud con los disefios Art Decd. Los pisos y los textiles

multiplicaran ad infinitum estas combinaciones, alternando cuadrados en blanco y negro

139 Fuente https://africa.uima.uiowa.edu/chapters/key-moments-in-life/the-changing-face-of-african-art/
Consultado 15 de diciembre de 2020.
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- Dan

Por su parte el grupo Dan, en la zona occidental de Costa de Marfil, reproduce
en sus mascaras rostros de mujeres con perfecto acabado y brillantes patinas. Hay otros
ejemplos en los que se suele deformar algunas facciones para representar otros espiritus.
Las formas son puramente geométricas para 0jos, boca y peinado. Ventanas llamadas
“ojos de buey” y joyeria mostraran el transporte de este tipo de elementos puros

aplicados al arte occidental en estudio (Figura II-8).

Figura II-8: Mascara Dan. Gunyegue."®! Costa de Marfil. Madera. Siglo
XIX, XX; Medida 23.5 x12.7 cm. Metropolitan Museum of Art. Nueva
York. Inventario: 1982.488.

- Dogones

Habitantes de la sabana sudanesa en la actual Mali, los dogones habitan una
zona de acantilados aridos. Las mascaras son de gran originalidad: miden hasta quince
metros de altura y, entre sus formas, las mds importantes son las que imitan al pajaro
Kanaga (Figura II-9). Su forma en cruz podria representar las alas extendidas del péjaro.
Segin sus creencias, una vez que el cazador le dio muerte y lo vio extender sus alas,
realizo la talla a su imagen para que fuera portada por bailarines que se elevan mediante
zancos. Se utilizan para la fiesta Dama, ceremonia funeraria colectiva realizadas cada
diez afios con el propdsito de reforzar los vinculos con el universo, rendir culto a los

antepasados y sefalar el fin de un periodo de luto.

131 . - . . ,
3 Para los Dan, los peligrosos espiritus inmateriales del bosque se traducen en formas de mascaras

faciales humanas. Se han documentado como la encarnacion de al menos una docena de personalidades.
Por sus amplias aberturas oculares circulares, la mascara del ejemplo puede identificarse como Gunyege.
Durante las carreras que se celebran cada semana de la estacion seca en la sabana del norte, un corredor
con una mascara de este tipo perseguiria a un corredor sin mascara. Si lograra agarrarlo por el cuello y la
espalda, conservaria su mascara. Si no, el corredor sin mascara se pondria la mascara de su perseguidor y,
a su vez, perseguiria a otro competidor. Al final de la temporada, el corredor con mas victorias se
proclama campedn
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Figura II-9: Mascara dogon de Mali. Madera, fibras, pigmentos.
Medidas 108 x 59,1 x 22,1 cm. Brooklyn Museum. Nueva York.

Se observan formas geométricas en los tridngulos sobre el rostro y en la forma
de los ojos principalmente. Fueron representadas en el piso del Palais des Colonies,
construido en 1931, para la Exposicion Universal de ese afio, en el Bois de Vincennes

en Paris, para representar el triunfo imperial.

- Makonde

Los makonde son originarios de Mozambique y Tanzania, pertenecen a Africa
oriental, pero muchos artistas de las vanguardias contaban con estas mascaras en sus
colecciones, ya que formaban parte de las posesiones europeas. Asi, por ejemplo
integraron el patrimonio del poeta Guillaume Apollinaire.

Las obras mas emblematicas son las mascaras o cascos Mapico, usados durante
los rituales de iniciacion y utilizados para las danzas. Poseen escarificaciones y
perforaciones (especie de piercing) con formas geométricas muy elocuentes para

nuestro estudio (Figura II-10).

Figura 1I-10. Cabeza makonde. Tanzania. Madera y
cabello. Medidas 21,9 x 15,2 x 23,5 cm. Instituto de
Arte de Minneapolis. Estados Unidos. Inventario:
7477
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Puede observarse el zigzag en el labio superior, angulos y lineas paralelas en la
frente y mejillas, en algunos casos dobles. Hay trazos incisos, en direcciones
divergentes y a veces coincidentes. Estos trazos, fuera de este contexto son signos o
grupos muy semejantes a los observados en las puertas y accesos de las arquitecturas
Art Deco.

Continuaremos con el analisis de otros ejemplos de mascaras en el capitulo III,

al tratar artistas coleccionistas de las vanguardias.

Tallas

Las tallas elegidas estan asociadas a las representaciones de signos geométricos,
a la frecuente visibilidad y al peso que ciertos grupos identitarios tuvieron como
referentes del continente europeo. Los diferentes medios periodisticos, especificos sobre
arte como Les arts a Paris, o los diarios no especializados destinados al publico en

general, frecuentemente hacian las resefias de cuanta exposicion involucrara a Africa.

- Ashanti

Por localizarse sobre la costa, este reino que ocupaba Costa de Marfil y Costa de
Oro (hoy Ghana) fue testimonio de los primeros encuentros con los europeos en el siglo
XV y presenta las caracteristicas especificas de las artes del Africa subsahariana. Sus
piezas incluyen tallas, joyas en oro, textiles y parasoles, en los que se hace evidente el
concepto de ornamentacion geométrica.

Las piezas mas frecuentes en su produccion son los amuletos para la fertilidad,
usados por las mujeres cuando estdn embarazadas. Tienen aspecto de mufiecas y se las
llama Akua Ba. Se realizan generalmente en madera de color oscuro, aunque pueden
producirse también en metal. Estan conformadas por una superficie circular plana como
cabeza, donde los rasgos del rostro son representados de modo sintético. Dos cilindros
en cruz hacen las veces del cuerpo. Enfatizando el criterio de geometria en la cara, arcos

a manera de cejas se unen siempre con la linea que sugiere conceptualmente la nariz.
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Figura II-11 Madera y cuentas. 10 cm. Metropolitan Museum of Art.
Nueva York. Inventario 1979.206.75

Dos 6valos representan los ojos y una recta la boca. Estas tallas suelen tener
destacados collares y marcas de escarificaciones (Figura II-11). Esta impronta también
impactd en el disefio francés. Para Werner Gillon las formas redondeadas u ovoides
representan su ideal de belleza y los anillos en el cuello son simbolos de prosperidad. Se
les destaca el busto ya que afirma el autor, se trataria de una sociedad matriarcal.'*
Otro objeto muy importante para los ashantis fue el taburete de oro al que nos
referiremos posteriormente, cuando se trate el mobiliario y otras piezas de su

produccion.

- Baule

En Costa de Marfil (Cote d’lvoire), muy emparentados con los Ashanti, se
encuentra otro pueblo, conocido como baulé. Son grandes tallistas y adornan las puertas
de los graneros con trabajados dinteles. Producen copas, tambores, cucharas, postes,
peines, bobinas para hilar, entre los variados objetos de uso cotidiano.

Sus tallas de antepasados (Figura II-12) con rostros ovalados y ojos
semicerrados, son esbeltas y presentan generalmente los brazos caidos al lado del
cuerpo o con las manos unidas en el frente. Los rostros serenos, poseen una actitud
meditativa y reposada. Las patinas de las piezas estan logradas con aceite de palma y

sometidas a sahumerios durante las ceremonias.

132 Gillon, Werner, A Short History of African Art, New York, Facts On File Publications, 1984, p. 139.
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Figura II-12: Talla baulé. Costa del Marfil. Madera, pigmentos, semillas
y metal. Siglos XIX-XX; 55,4 x 10,2 x 10,5 cm. The Michael C.
Rockefeller Memorial Collection. Metropolitan Museum of Art. Nueva
York. Inventario: 1978.412.390-.391.

Estas imagenes pueden ser tanto receptaculo de los espiritus peligrosos, como
espiritus de amor. Estan talladas bajo el consejo de un adivino para proveerle a la casa
un espiritu o para fortalecer el amor prenatal. Una vez mas destacamos esa relacion
magico-religiosa. Como en el ejemplo, suelen ostentar accesorios con cuentas y reiteran
el motivo de cejas cuyos arcos se continian en la linea de la nariz, un esquema de
representacion que se repite con frecuencia en el arte africano.'*® Nuevamente, como en
los ejemplos anteriores, se puede apreciar el recurso de la geometrizacion tanto en los

peinados como en las escarificaciones sobre la piel.

- Fang

Los fang, de Guinea Ecuatorial y extendidos también en el norte de Gabon y sur
de Camertn, se organizaron en clanes exogamicos. La pertenencia a estos clanes se
autenticaba con cestos que encerraban un conjunto de huesos de antepasados: los byeri.
Por encima de estos cestos se colocaban tallas en madera. Como se dijo anteriormente,
el canon de estas tallas presenta desproporciones y la cabeza, por su importancia
siempre es mas grande. El tronco alargado en la representacion, puede presentar senos,
aun cuando se trate de hombres. Las piernas estdn generalmente flexionadas y en

marcada tension'* (Figura II-13).

133 Gillon, A Short History of African Art, pp.140-141.
134 Perrois, Louis; Sierra Delage, Marta, El Arte Fang de Guinea Ecuatorial, Barcelona, Ediciones
Poligrafa S.A., 1990, pp. 98-100.
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Figura II-13: Byeri. Talla fang. Gabon. Madera, metal, aceite Siglo
XIX-XX; Medida 64 x 20 x 16,5 cm. The Michael C. Rockefeller
Memorial Collection. Metropolitan Museum of Art, Nueva York.
Inventario: 1978.412.441. Esta talla pertenecio a André Derain

El acabado es brillante y pulido. Los ojos suelen ser ovalados como granos de
café¢ y en algunos casos pueden poseer aplicaciones de metal. La boca larga y fina,
generalmente con dientes sugeridos, incluye formas romboidales.

Tallas de los fang y baulé llegaron a Paris en variados ejemplos. Picasso las

conocio y circularon entre coleccionistas y marchands como se vera mas adelante.

- Kongo

En la region del rio y territorio homonimo habitan varios pueblos. Entre ellos
pueden mencionarse los yombé, los luba y los punu, todos pertenecientes a la familia
kongo. Estos grupos produjeron un gran numero de tallas en madera con detalles de
metales. Las obras mas destacadas del area son las maternidades y los nkisi con clavos y
espejos (Figura 11-14). Como sefialamos, estos ultimos (conocidos como ‘fetiches’'*%)
son objetos de poder, con la posibilidad de hacer bien o mal a distancia. Por su

introduccion en el lenguaje de los conquistadores, este término incluy6 piezas que no

respondian a esa funcion.

135 La palabra fetiche, proviene del portugués feitico, que significa hechizo. Preponder6 entonces la
relacion con todo lo sobrenatural. Por esto los europeos llamaron fetiches a cualquier objeto africano.

87



Figura II-14: NKkisi. Congo. Madera, pintura, metal, resina y ceramica. Siglo
XIX. Medidas: 40 cm. Metropolitan Museum of Art, Nueva York.
Inventario: 2008.30

Al referirse a las maternidades (Figura II-15a y b), Frangois Neyt sefiala que son
a la vez afirmacion de poder y el soporte de la sociedad en lo relacionado a la necesidad
de fertilidad y continuacion de la descendencia. Por su significacion los escultores
acentian en estas obras senos, caderas y vientre. Nuevamente, las escarificaciones
marcan estatus, riqueza y edad. Pero consideran que las mujeres estdin mas relacionadas
a los ritmos del universo que los hombres y por esta razon se cree que son
intermediarias privilegiadas entre la tierra y los mundos invisibles.'*® Nuevamente hace

su aparicion la omnipresencia de lo mégico-religioso.

Figuras: II-15a y b: Maternidades Yombé. Congo.
Madera, metal, pigmentos y vidrio. Medidas: 34.6 cm.
Frente y parte posterior. Metropolitan Museum.of Art.
Nueva York. Inventario: 1979,20629

Se trabajan formas geométricas, sobre todo en los peinados y en los dibujos

incisos en el pecho y la espalda. A veces estan decoradas con pasta roja, para diferenciar

136 Neyt, Francois, Fleuve Congo: Arts d"Afrique, Centrale. Coleccion Connaissance des Arts, Paris,
Musée du quai Branly, 2010, p. 26.
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las etapas de transicion de una etapa de la vida a otra. Las piezas del Congo, sobre todo
por los motivos de las escarificaciones, llamaron especialmente la atencion de los

curopcos.

- Kota

El nombre kota es usado para designar algunos grupos del este de Gabon hasta el
Congo. Su produccién incluye particularmente piezas planas con el aspecto de una hoja,
cubierta con una fina lamina de cobre. Hay ausencia de elementos, como la falta de la
boca que sugieren la separacion del mundo de los espiritus y el de los vivos. Los ojos
redondos dirigen su mirada hacia abajo. Los labios desaparecen, ya que no hay mensaje
desde el otro mundo. La nariz es solo un tridngulo y una especie de rodete simboliza el
peinado de los iniciados."’ Las superficies se trabajan con lineas y estrias paralelas que
destacan texturas y juegan con el brillo del metal (Figura 11-16). Se trata de esculturas

bidimensionales de sorprendente abstraccion ante los 0jos europeos.

Figura 1I-16: Arte Kota, ondounbo Gabdn. Primera mitad Siglo XIX.
Madera, laton. Medidas 63,6 x 29,5 cm. Dibujos geométricos. Musée du
Quai Branly. Paris Inventario: 711886.79.4.A

Mobiliario y otros objetos y disefios
- Kuba

El reino Kuba tiene una estructura politica compleja compuesta por jefaturas
independientes bajo la autoridad central de un rey. Fue fundada a principios del siglo
XVII por Shyaam a-Mbul a Ngoong, un gobernante que reunio a unos diecisiete grupos
étnicos diferentes en una entidad politica unificada. En la Figura 1I-17 vemos un doble
panel de tela de rafia con bordados fue creado para servir como un articulo de prestigio
entre los Kuba. En esta compleja composicion, cada panel presenta un gran motivo

central entrelazado sobre un fondo con dibujos de diamantes. Los patrones densos se

7 Meyer, Black Africa, p. 134.
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han bordado con hebras de fibra de rafia tefiida que se cortan cerca de la superficie,
creando una textura suave y aterciopelada. Los patrones, que varian tanto en tono como
en textura, se proyectan dramaticamente desde el campo dorado. Respecto de la
filiacion de algunos motivos utilizados en la plastica de los kuba, que es posible
extender a otros pueblos, Werner Gillon sefiala: “Hay una cercana relacion entre las
cestas, la produccion textil y la escultura. Algunas siluetas escultoricas estan derivadas
de lo formal, mientras ciertos intrincados patrones decorativos de las tallas en madera
» 138

pueden tener su origen en los disefios textiles”. ™ Esto se evidencia entre las Figuras II-

17 y II-18.

Figura I1-17: Textil de prestigio Kuba. Rafia tejida y bordada. Republica Democratica del Congo. Siglos XIX-XX.
Medidas: 51,4 x 116,2 cm. Metropolitan Museum of Art. Nueva York. Inventario: 1999.522.15

Figura II-18: Vasija con forma de tambor kuba. Reptiblica Democratica del Congo.
Madera tallada. Medidas: 21 x 10,2 x 8,9 cm. Metropolitan Museum of Art. Nueva
York. Inventario: 1978.412.661

13 Gillon, A Short History of African Art, p. 304.
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- Luba

Este reino se extendia hacia el norte del lago Tanganika, muy cerca de los kuba,
en el Congo. Los taburetes luba (Figura 1I-19) se caracterizan por presentar figuras
femeninas desnudas arrodilladas, con grandes manos expresivas que sostienen sobre la
cabeza el asiento, y denotando esfuerzo. Las “mujeres caridtides” con escarificaciones
muestran la sucesion matrilineal del régimen. La serenidad general y la desproporcion
de los miembros son los rasgos mas destacados de la talla. La mayoria de las esculturas
datan de las primeras décadas del siglo XX. Las anteriores fueron destruidas durante las

innumerables guerras tribales.

Figura II-19: Taburete luba. Congo. Medidas 48 x 32 x 29 cm. Musée Royale de L Afrique Central.
Tervuren. Bélgica (en patrimonio desde 1914). Inventario: EO.00.17193

En las pulseras y en otros accesorios se pueden observar el tallado de rombos y
triangulos con estrias en sentidos opuestos, al igual que en los peinados con variadas
formas geométricas. El vientre suele presentar distintos tipos de escarificaciones y en

los taparrabos se sugieren de la misma manera las texturas de las telas empleadas.

Otros simbolicos y ornados taburetes fueron los realizados por los ashanti

(Figura I1-20). La leyenda indica que fue enviado del cielo al primer rey Osui Tutq.

Figura I1-20 Taburete Ashanti. Madera tallada. Medidas:
41,9 x 57,2 x 28,6 cm. Brooklyn Museum, Nueva York.
Inventario: 22.1695

91



La decoracion del cuerpo humano es un componente vital en toda el Africa. Las
pinturas corporales se dan tanto en los grupos Tuareg islamizadas del Norte, como en
las escarificaciones, propias de los pueblos animistas que nos ocupan, en las regiones
selvaticas del centro. La pintura corporal y las escarificaciones describen también
formas geométricas (Figura II-21), que para Carol Beckwith y Angela Fisher,'” son una
forma de atraer al sexo opuesto, de identificarse ante el enemigo, y de acceso al mundo
espiritual. En los pueblos que practican voodoo (que utiliza el trance como medio de
comunicacion con los espiritus) consideran que el pintarse con caolin de color blanco,
representa comida y, de esta manera, la posesion se produce cuando los espiritus

14
penetran en el cuerpo.'*’

Figura II-21: Pintura facial de niflas danzarinas acrobatas. Costa de Marfil. Yacouba. “Danse des Jongleurs”.
Disponible en: http://www.gettyimage.com/photos/africa-mask Consultado el 2 de mayo de 2014]. Este entramado y
juego de lineas presenta similitudes con el que consideramos desarroll6 el Art Deco europeo en distintas superficies o
en herreria artistica de portales.

Los adornos de los pueblos africanos implican también rango y estatus que

'*!'En una cultura donde no hay propiedad

ornamenta tanto al hombre como a la mujer.
privada de la tierra, las joyas son un modo de posesion que se transmite de una
generacion a otra. El engalanarse de determinada manera marca las fases de la infancia,

de la juventud o el rol del guerrero. El peinado, el vestido y el adorno, constituyen

139 Beckwith Carol, Fisher Angela, Painted Bodies: African Body painting tattoos and scarification, New
York, Rizzoli, 1972, p. 239.

140 De comunicacion oral de Carol Beckwith y Angela Fisher en 2002, en ocasién de la visita de ambas a
Buenos Aires para la exposicion Ceremonias Africanas. Centro Cultural Borges.

141 Clarke, Duncan, African Hats and Jewerlry. London, Grange Books, 1998, p. 19.
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significantes, que distinguen, por ejemplo, a los iniciados o a los no iniciados, a
pobladores locales o extranjeros, a los adultos o a los jovenes.'**

De los dibujos de estos adornos, de los pequefios objetos cotidianos y de otros,
surgirian las formas geométricas pasadas luego a las tallas y a la arquitectura de la
mayoria de los pueblos africanos. Se observa entonces la abundancia de un repertorio de
espirales, zigzag, estrias, rombos concéntricos.

Con respecto a la vestimenta, los torsos desnudos y el uso de faldas y taparrabos
muy simples son propios del Africa subsahariana, no islamica. Se visten con fibras
vegetales tejidas, textiles estampados con sellos o con diferentes técnicas de tefiido y
complicados procedimientos de confeccion y de bordados. El principal método de
tefiido es el de “reserva de partes” y el color azul (indigo) el mas usado. Los materiales
que predominan son la lana, el lino, el algodoén, las rafias y las pieles de animales. Las
sedas sélo son utilizadas en el caso de los ashantis y del Africa del Norte, provenientes
de la importacion.

Las telas son generalmente protectoras, ante todo, de los calores extremos. Sin
olvidar que también refrendan ideas de autoridad. Las mas valiosas son usadas por los
reyes, a veces Unicamente para una sola ocasion. En particular, las telas ashanti
llamadas adinkra (Figura II-22a y b), estampadas a dos colores, con sellos de calabaza
en una gran variedad de motivos abstractos, con significados alegdricos y ma’lgicos.143
podrian haber sido un punto destacable e inspirativo de los disefios en el Art Deco. Se
trata de simbolos a partir de representaciones ideograficas de proverbios, pensamientos
y valores de estos pueblos. Condensan cosmovisiones y agudas observaciones del

. . . . 144
comportamiento humano y las interacciones entre la naturaleza y la humanidad.

' Ibidem, p. 16.

'3 Gillow, John; Sentence Bryan, World Textile: A visual guide, Traditional Technique,. London, Thames
and Hudson, 1999, p. 110.

144 Appiah, Kwame Anthony, In my Father's House: Africa in the Philosophy of Culture, Oxford
University Press, 1993, p. 133.
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Figura [I-22a y b: Tela de algodon. Adinkra. Ghana. 1934. British Museum. Londres.

Para Gilles Lipovetsky, las sociedades africanas, como otras de pueblos no
occidentales, eran sociedades sin moda.'* Algunos pueblos han ignorado el cambio y la
fantasia individual. Respetaban el legado ancestral y tomaban los modelos heredados.
Segun este autor, en estas configuraciones colectivas, el proceso y la nocién de moda no
existe y la tradicion es la que fija los tipos de decoraciones, accesorios, peinados y
tatuajes: “Centrada por completo en el respeto y la reproduccion minuciosa del pasado
colectivo, la sociedad primitiva [sic] en ningin caso puede dejar que se consagren de
forma manifiesta las novedades de las fantasias de los particulares, ni la autonomia
estética de la moda”.'*

Los pueblos del Africa subsahariana buscan remarcar su identidad, entre otras
cosas, a través del adorno, no obstante los objetos viajan facilmente.'*” En muchos
casos las fachadas coloridas son la resultante del traslado de los mismos dibujos que se

trabajan en los delantales ceremoniales con cuentas, para casamientos u otros momentos

. 148
festivos.

145 Lipovetsky, Gilles, El imperio de lo efimero. La moda y su destino en las sociedades modernas,

Barcelona, Anagrama, 1990, p 28.

1 Tbidem.

Y7 En Kenia (Africa Oriental) los pastores indican los pasajes a las distintas etapas de la vida con
peinados y adornos preparados por las mujeres. Las mujeres masai llevan aros especiales cuando sus hijos
llegan al estado de guerreros. Los mas destacados son los collares de varias vueltas de mostacillas en
forma de plato.

148 Es el caso de los Ndebele. Si bien pertenecen a Africa del Sur, son citados aqui por el espiritu comin,
enraizado en el continente.
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En los ejemplos anteriores, puede observarse la aparicion constante de
triangulos, cuadrados y formas de zigzags en colores contrastantes. Varios objetos de
otras regiones africanas muestran como los disefios vuelven a agruparse por repeticion.
Por caso, en las telas para fines ceremoniales. Como vimos, las de rafias del Congo
(Figura II-17), poseen complicadas aplicaciones y bordados. Desde siempre los
repertorios y dibujos fueron importantes para el sentido de identidad grupal ya que en el

d.' EI textil estd entonces

periodo pre-colonial diferenciarse era una necesida
relacionado con lo cotidiano y asimismo con lo ritual e incorpora una gran variedad de
motivos. Puede marcar la posicion social, estar presente en ceremonias de transicion y
vincular a los hombres con los dioses.

El tejido en telares horizontales, asi como la confeccion de las prendas, son
atributo de los hombres, mientras el tinte y los tejidos verticales lo son de las mujeres.
En la ropa tradicional se usan fibras locales como rafia, lana y corteza batida.

En cuanto al peinado en muchas sociedades africanas, la correcta forma de
vestirse incluye algunos muy elaborados. Sus formas combinan la creatividad personal
con los estilos provenientes de la familia o de la localidad y son nuevamente claves para

150
1.

la identidad social. ™" En todos puede verse la primacia de las geometrias (Figura 11-23).

Figura 11-23: Costa de Marfil. Mujer de jefe Niao. Fotografia P.J.
Vanderhoute.1938-1939. Reproducido en Sieber, Roy; Herreman,
Frank, Hair in African Art and Culture, p. 62. .

A los materiales mencionados se suman plumas de péjaros, metales preciosos,
cauries y cuentas, que pueden ser a veces la insignia de coronas y sombreros de reyes o
jefes. Pueden indicar el estatus o la ocupacion de quien los porte, asi como también

valentia, si incluye algunas partes de animales peligrosos de cazar.

19| a Guia del Museo du Quai Branly, pp. 212y 276.
150 Clarke, African Hats, p. 72.
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En la mujer, los complicados peinados pueden indicar su solteria, y de esta
manera, pueden ser motivo de admiracion por parte de los potenciales maridos. En
términos generales la cabeza se usa para indicar diferentes niveles de respeto’™' (Figura
11-24). Algunos grupos consideran que los adultos deben cubrirse cuando aparecen en

publico.'”

Figura I1-24: Tocado kuba de prestigio. Rafia, algodon, cauries, vidrio. Medidas 29.5
x 21 x 20.6cm. Metropolitan Museum of Art Nueva York. Inventario: 1983 142.2

En cuanto a las joyas y accesorios, se usan fundamentalmente los metales, el
marfil y piedras como 4gata, amatista, jade, ademds de ceramica, moluscos, caracoles
nacar, dientes y cuentas hechas con hojas perfumadas. Asimismo hay que destacar la
utilizacion de amuletos de proteccion.

En cuanto a las armas y escudos, usadas tanto para la guerra como para la caza,
los rituales o la magia, simbolo de poder o moneda de cambio, continllan con las
mismas caracteristicas y los consabidos disefios geométricos que se labraron para las
empufiadoras en cuerno, marfil, madera o metal, preferentemente bronce y cobre. '

En este recorrido por los distintos pueblos, ha quedado testimoniada la
preponderancia de las formas geométricas y su valor magico-religioso. Gran parte de las

particularidades de su filosofia y espiritualidad, volcadas en los objetos de la vida

5! {bidem. Para profundizar el tema ver Sieber, Roy; Herreman, Frank, Hair in African Art and Culture,

New York, The Museum for African Art, 2000.

32 En el capitulo IV nos referiremos a la exposicion La moda en el Congo, realizada en Paris con este
tipo de sombreros y de la que particip6 el artista Man Ray, en tiempos del Art Deco.

133 Podian ser frecuentes las incrustaciones aplicadas. Ademas de su eficacia estaban pensadas para
impresionar al enemigo y debian brillar en los desfiles. Por su dominio del fuego y del arte de la
fundicion, el herrero era en estos pueblos una figura muy respetada. Los cuchillos arrojadizos, entre los
que se destacan los del Congo (podian lanzarse a 30 metros) presentan generalmente un lado liso y el otro
ornamentado. Los ngbandi de la misma region, usan lanzas 1llamadas ndimba. Atn hoy son propiedad de
guerreros ricos y de alta estatura, son realizadas por habiles expertos que cuidan el peso para que sea
balanceado a fin de penetrar en el escudo enemigo. Miden aproximadamente entre 75 cm y 1,50 m.
Poseen las mismas texturas logradas también en otros objetos analizados. Los escudos eran también
defensivos y de uso ritual y por lo tanto sumamente decorados.

96



cotidiana, también serian ignoradas al momento de inspirar formas andlogas en

Europa. 134
La arquitectura

Para Grand Ruiz, Africa es un compendio de simbolos, turbulentos en cantidad,
calidoscopicos en cualidad y por esta razon la experiencia del africano por su riqueza, es

diferente a las del resto del mundo.'™

Las posibles analogias adoptadas en la
arquitectura verndcula en las exposiciones universales son numerosas aunque se
tomaran so6lo algunas en virtud de la extension de esta tesis. La familiarizacion visual
con las formas, texturas y componentes estéticos permiten detectar la influencia de
Africa en las décadas de 1920-1940. Esto se tratara detenidamente en el capitulo
correspondiente a la mutacion y utilizacion de estas formas y se ilustrard con imagenes
en close up, para observar las semejanzas con las simbologias originarias, con el
proposito de demostrar posteriormente coémo esta estética habria sido adoptada y
vaciada de su sentido original en el Art Deco.

En sus variedades de tiempo y espacio, la arquitectura africana ha funcionado
siempre como un medio de imprimir un sistema de interpretaciones compartidas por la
sociedad que la produce. De este modo se confirma que: “La semiologia de la arquitectura
puede estar influida por las cicatrices y pinturas del cuerpo humano realizadas con jugos de

plantas, tizas, o tonos ocres que eran formas frecuentes entre comunidades para realzar la

belleza”. !¢

Siguiendo este pensamiento, en el corredor del ex Sudan francés son interesantes
las transferencias decorativas. Sin duda, las soluciones ancestrales siguieron
repitiéndose, como en Mali, aun cuando la islamizacion alcanzo6 el territorio y las
ciudades de Tombuctd y Djenne.”’ Al respecto y refiriéndose a este repertorio
decorativo abstracto o geométrico, Guidoni habla de una posible aculturacion entre
sociedades de aldea islamizadas y animistas, es decir de adopciones y adaptaciones con

la consiguiente pérdida de la cultura propia.

3% Resulta curioso observar, que esta sociedad sin moda (segin los términos utilizados por Gilles
Lipovetsky) fue modificada por el encuentro con Europa y en la actualidad atn en las “ceremonias de
pasaje” se observan elementos occidentales en el calzado y en las remeras de los jovenes.

'35 Gran Ruiz, Africa y la méscara, p. 200.

156 Birabi, Allan Kenneth; Nawangwe, Barnabos, “Mitigating threats to local knowledge embedded in
earthen Architecture: the case of preserving African Architectural Semiotic”, Terra 2008: The 10th
international Conference on the Study and Conservation of Earth Architectural Heritage, Los Angeles,
Getty Foundations, 2008, p. 106.

137 Guidoni, Enrico. Historia de la Arquitectura. Vol. V: Arquitectura primitiva, Buenos Aires, Viscontea,
1982, p. 173.
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Notese aqui mismo la familiaridad con la ornamentacidon de ciertos muros y

puertas Art Deco (Figura I1-25).

No se trata de analogias puramente materiales, de practicas constructivas; se
trata, por el contrario de interferencias semanticas, a todos los niveles, en las
que, es el principio mismo del nexo “primitivo”, una interpretacion totalizadora
de la realidad. (...) Podemos descubrir, en las estructuras y en las decoraciones
arquitectonicas concretas, una clara manifestacion de las mutuas relaciones
historicas entre animismo e islamismo. En la decoracién, los motivos
geométricos en arabesco, dominantes en las ciudades (desde Alata hasta Kano,
en el Norte de Nigeria), descienden a veces a compromisos figurativos en los
reinos menos directamente en contacto con las caravanas transaharianas,
vehiculo histérico de la penetracion islamica, procedente de la costa
mediterranea y de Marruecos. Asi, la arquitectura tradicional ashanti, pueblo
‘pagano’, pero relacionado comercialmente con las ciudades mas
septentrionales del Sahel, adopta en su decoracion elementos islamicos
mezclados con figuraciones totémicas. '**

Figura II-25: Casa hausa de Kano (Nigeria)

Para los africanos la naturaleza esta poblada de espiritus y la relacion hombre-
espiritu- dios, puede llevarse a cabo en cualquier lugar, sin necesidad de encontrarlo en
un recinto. Sin embargo, un caso bastante excepcional lo constituyen los ashanti que
poseen complejos religiosos destacables. En la religion tradicional que se practica aun
hoy, es muy frecuente consultar a la divinidad para obtener sus consejos. Los conjuntos
religiosos ashanti del Norte y Noreste de Kumasi en Ghana (Figuras 11-26 y 11-27)
presentan chozas de planta rectangular y techos a dos aguas, agrupadas en torno a un
patio. Puede observarse en ellas muros trabajados con incisiones curvilineas que forman
motivos geométricos y florales. El complejo posee generalmente cuatro salones

alrededor del patio, que puede albergar hasta ochenta personas.

5% Guidoni, Arquitectura primitiva, p. 190.
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Figura II-26: Ventanas con simbolos que recuerdan siluetas adinkra. Disefios ancestrales repiten espirales y
caprichosas “X” caladas en las ventanas y en relieves en los zocalos-
Figura II-27: Besease, region de santuarios en Ghana. Obsérvense las reiteradas formas decorativas de los zocalos-

Esta region ofrece un pequeiio ntimero de construcciones de santuarios,
testimonio del apogeo que alcanzaron en el siglo XVIIIL. Sus caracteristicas se conocen
desde los primeros viajes europeos. Estas fachadas presentan un rico y variado decorado
en bajorrelieves de arcilla, sobre una estructura de madera. Las ventanas poseen
decoraciones caladas que permiten la entrada de los rayos de luz. Dado nuestro interés,
destacamos los motivos geométricos como los mas frecuentes en los zocalos, aunque
estan presentes también los arabescos, las lineas entrelazadas, las espirales, los disefios
florales, vegetales, animales y hasta a veces, antropomorfos. Sin duda, muchos de ellos

se vinculan a los simbolos adinkra.'’

Algunas de estas formas estaran presentes con
frecuencia en el Art DecO. Estos edificios reflejan aspectos religiosos y espirituales y
una complejidad técnica que se evidencian en las formas espiraladas, circulos y rombos
imbricados. Muchos poblados ashanti han sido destruidos en las guerras contra los
europeos.

Uno de los grupos que mas impactan por la pintura sobre los muros de sus
construcciones populares son los gurunsi, en los limites de Burkina Faso y Ghana. En
estos complejos habitacionales (Figura II-28a y b), las viviendas son de planta circular o
cuadrada, sin ventanas, pero con particulares terrazas. Desde el aspecto visual se
caracterizan por un entramado con variedad de tridngulos (unidos por el vértice o por la
base, en distintas direcciones) pintados sobre los muros, junto con rombos y lineas que
juegan con el predominio de figura y fondo, muy sugestivos para nuestra hipotesis.
Estan separados por bandas mas angostas con cuadriculas diagonales y trazos oblicuos

en paralelo. Estas formas, en pintura al fresco, se intercalan en registros, con lo que

139 «Batiments traditionnels ashanti”. Disponible en: http://whc.unesco.org/fi/list/35.Consultado 4 de
enero de 2014.
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logran un tupido efecto Optico en colores ocres, negros y terracota. Los rojos, provienen
de pigmentos de tierras locales. Hay motivos rectilineos y representaciones geométricas

de objetos cotidianos, como calabazas o huellas de animales.

Figura II-28a y b: Muros al fresco poblado de los gurunsi. Tiebele. Variedad de formas geométricas protectoras.

La forma predominante en cada registro es muy distintiva. Por ejemplo, se
utilizan cuadrados para las chozas de los casados, mientras que los rectangulos decoran
los de los jovenes célibes. Los muros son lo suficientemente delgados para recibir la luz
del dia, pero poseen el grosor apropiado para dar también abrigo durante la noche.

Si bien la construccidn es una tarea de hombres, son las mujeres quienes poco
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antes de la estacion de las lluvias decoran las casas, tanto en el exterior como en el
. . 1 . . .y .y

interior.'® Se considera que estas decoraciones son también formas de proteccion
magica contra los ataques de otros pueblos guerreros, pero por otra parte cuidan la

11 En las

superficie ya que las pinturas densifican el muro y lo impermeabilizan.
restauraciones no se copia la decoracion precedente, vuelve a ser un trabajo creativo y
siempre son las mujeres mas dotadas las que lo dirigen y pasan sus conocimientos a las
jovenes generaciones. 162

En Camerun, donde se encuentran las chozas més altas de Africa, erigidas por el
pueblo llamado Mousgoum, la técnica de construccion destacada incluye la fabricacion
de una pasta para modelar con agua, tierra y paja. Una vez trabajada, adquiere la
apariencia de una cerdmica cocida al sol, en la que se utilizan también cafas. La
construccion comprende la choza de cocina, la correspondiente al granero, la choza para
la mujer y la cuarta para el jefe de familia que estd intercomunicada con el resto.'®
Exteriormente poseen molduras verticales, que sirven para la evacuacion del agua de
lluvia. A su vez, funcionan como contrafuertes en una estructura que es tan simple como

una céscara de huevo (Figura I1-29). Son conos de barro replegados sobre si mismos en

un circulo perfecto. En el interior se repiten también estas lineas ondulantes en los pisos.

Figura 11-29 Viviendas mousgoum. Camertin. Las mas altas de Africa

160 Kwami, Marc, Taxil, Gisele, “La décoration des habitations dans la tradition Nankani” en Thierry.
Joffroy (redacteur), Les pratiques de conservation traditionnelle en Afrique, ICCROM Conservation
Studies, 2009, p. 76.

1! Ibidem, p. 77.

12 En estos pueblos la ocupacion primera de las mujeres es la agricultura.

163 Beguin, Jean Pierre; Kalt, Michel; Le Roy, Jean Lucien; Dominique Louis; Macary, Jacques; Pelloux,
Pierre; Peronne, Henry Noel, L habitat au Cameroun, Paris, De L'Office De la Recherche Scientique
Outre-Mer, Editions de I'Union Francaise, 1952, pp. 18-19
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Las placas exteriores tanto como la pared interior del muro de la chozas, estan
decorados en escala humana, con largos motivos lineales en angulo que se
escalonan por bandas horizontales. A menudo estos motivos son simplemente
lineas marcadas con los dedos en el enduido atin fresco'®* (Figura I1-30).

Figura I1I-30. Interior de una choza mousgoum. Nétese como se repite el tratamiento del muro. Republica del Chad.
Fotografia de 1925-1926.Fotografo Marc Allegret (1900-1973) del viaje al Congo junto a André Gide. (C) RMN,
Ministere de la culture. Mediathéque: Negativo monocromo Inventario N°: 69L.00919

El granero es el acto fundacional. Las viviendas son bendecidas al habitarse. Las
mas grandes corresponden a los hombres, y las mas pequenas se utilizan como cocina o

s 165
para los nifios. En general tampoco poseen ventanas.

Nuevamente aqui la
construccion es una ocupacion para los hombres, pero las mujeres son quienes preparan
el material.

Por ultimo haremos referencia al palacio del pueblo Bamun de Camerin por
haber detectado algunas semejanzas con construcciones de la Exposicion Internacional
de Paris de 1931, a la que nos referiremos oportunamente. El palacio tradicional bamun
era un complejo de edificios y patios independientes con techos de paja que se alzaban
sobre pilares de madera. Las paredes eran de postes de palma sin ventanas.

En los edificios centrales vivian las esposas en hileras de casas. El complejo
poseia otros edificios y patios que rodeaban el palacio. El techo sobre la sala de
audiencia estaba precedido por un porche sostenido por pilares tallados con parejas de

figuras humanas, de tamafio casi natural, que representaban antepasados y figuras

protectoras. En esta sala, el fon (rey) recibia a todos sus stibditos (Figura 1I-31).

' Ibidem, p. 36.
165 Kwami; Taxil, “La decoration des habitations dans la tradition Nankami”, p. 84.
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Figura II-31: Palacio del Fon de Bamun. Choza de forma conica
ornamentadas con tallas de antepasados y guardas

Muy semejantes a esta arquitectura son también los complejos bamileké, pueblo

de la region occidental en la cercania del Congo (Figura 11-32).

Figura II-32: Vista general de una construccion bamileke.

En este caso, se destacan en los porticos los detalles de cafias labradas y
pintadas. Sefialamos aqui que algunos edificios Art Decd poseen en las fachadas
representaciones de ornamentaciones semejantes a las cafas (ver Figuras IC-II-lay b en
Imagenes Complementarias).

Cuando al decir de Hemingway, “Paris era una fiesta”, las formas abrevadas de
Africa se convirtieron en “altamente de moda”, en materiales originales y en sus
imitaciones, cubrieron variadas superficies. Como veremos en el siguiente capitulo, el
consumo abarco distintos sectores sociales, que siguiendo a Pierre Bourdieu,

desplegaran el concepto de distincion en este proceso.
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Lamina I1-2: Textil de prestigio Kuba. Rafia tejida y bordada. Republica Democratica del Congo. Siglos XIX-XX
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CAPITULO I

EL ART DECO Y LA ADOPCION DE ESTETICAS DE CULTURAS NO
OCCIDENTALES

La adopcidn de otras estéticas. Aspectos ligados a la expansién colonialista

A partir del siglo XVIII el proceso de la expansion colonialista por parte de los
europeos sigue un desarrollo paralelo a la consideracion de asociar lo exdtico con los
pueblos y costumbres no europeos. La nueva realidad material y mental de occidente
sobre los “otros” perfilaba en el siglo XIX al resto del mundo como objeto de conquista.
Como se ha visto en el capitulo I, el imperialismo vigente, las teorias evolucionistas, el
racismo cientifico que justificaban una mision civilizadora, habilitaban este fenomeno.
Puede pensarse en una confluencia entre ciencia y exotismo que, para el siglo XIX a
partir de una vision eurocéntrica, daba credibilidad y autenticidad documental a las
representaciones de pueblos y lugares desconocidos, y que hoy revela el sistema
insidioso y defectuoso por medio del cual los europeos construyeron su propia
superioridad racial y cultural a través de la pasion por lo exotico.'® A su vez, el
agotamiento de las concepciones artisticas conocidas recrudecia. Para José Antonio
Gonzélez Alcantud “atn quedaban espacios por descubrir, mundos por explorar, que
invitaban al nacimiento formal de la antropologia y a una aventura estética™.'®’

Este autor considera también, que en las sociedades industriales del siglo XIX,
en el interior del nuevo sistema, la arqueologia y la antropologia animaron a la vez, la
poesia, el arte de pintar, la ciencia, la filosofia, el ensuefio, y a veces la ética. Y sostiene
que cuando la estrategia disciplinar culminé la separacion de los saberes,
compartimentandolos y volviéndolos “cientificos”, el exotismo se convirtié en el factor
unificador de la objetividad cientifica y de la subjetividad artistica'®®. Said agregaria:
“Las excentricidades de la vida oriental, con sus viejos calendarios, sus exoticas

configuraciones espaciales, sus lenguas desesperadamente extrafias y su moralidad

196 Childs, Adrienne, The Black Exotic. Tradition and Ethnography in Nineteenth-Century Orientalist Art,
Tesis de doctorado, University of Maryland, 2005, p. 83.

17 Gonzélez Alcantud, José Antonio, “Teoria del exotismo”, Gazeta de Antropologia, n° 6, Granada,
1988, p 6. Disponible en: http:/www.ugr.es/~pwlac/G06_02JoseAntonio _Gonzalez_Alcantud.pdf
Consultado 15 de mayo de 2015.

1 Ibidem, p. 7.
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aparentemente perversa, se reducian de manera considerable cuando aparecian como
una serie de detalles presentados en el estilo normativo de la prosa europea”.'®

Por su parte, la antropologia recién surgida como disciplina recibiria apoyo de
los gobiernos para los trabajos de campo. Habia que conocer mejor aquello que se
queria dominar.

Dentro de este contexto, que abarcé también las culturas orientales, haremos
foco en objetos que refieren al Africa francesa presentes en la Paris de la época, que vio

nacer al Art Deco.

La circulacion de piezas africanas en las colecciones de instituciones, artistas y
marchands

A partir de 1900, algunos coleccionistas europeos desataron una busqueda
apasionada por lo que llamaron “arte negro”.'” Los intereses irrumpieron en la esfera
de la etnografia, a la que se comenzaron a plegar también los artistas y en este
fendmeno confluyeron las ambiciones de ciertos sectores comerciales.

En el caso de los artistas, el contacto despertado por algunos marchands activos,

funcionaba como difusion, y si bien este interés era genuino, también estaba relacionado

con ciertos cuestionamientos a las formas estéticas de la sociedad occidental.

Detalle de la Figura III-1

Figura III-1: EI Rey Glel¢, aspectado como ledn (medidas: 179 x77x110 cm, su hijo el
Rey Ghehanzin, como tiburén (medidas: 168 x102x92cm). ¢. 1890. Dahomey, Abomey.
Talla en madera. Fotografia en el Museo de Etnografia del Trocadero, Paris (1895). Hoy
en el Musée du Ouai Branlv. Inventario: 71.1893-45-2

1% Said, Orientalismo, p. 230.

170°Sj bien el concepto de arte es occidental y entendiendo que cada cultura tiene sus propias pautas
estéticas, seguimos al senegalés Leopold Senghor en su caracterizacion del arte africano (ver capitulo II
de esta tesis). En el periodo de entreguerras, los autores europeos aplicaron a las manifestaciones plasticas
subsaharianas la etiqueta de “arte negro” asi como también arte primitivo.
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El sello que Africa imprimi6 sobre artistas como Pablo Picasso (1881-1972),
Henri Matisse (1869-1954), Maurice de Vlaminck (1876-1958) y André Derain (1880-
1954), entre otros, es ampliamente conocido y documentado'” -las mascaras de las
colecciones de este ultimo pintor se reproducen en las Figuras III-5 y III-6-, pero no
sucede lo mismo con esta impronta sobre las artes decorativas,'’> asunto al que nos
dedicamos en esta investigacion.

El gran camulo de objetos de procedencia africana aquilatados en el periodo de
entreguerras, afectaria de manera progresiva el diseio europeo de la época. El estado
francés seria también un promotor de Exposiciones Universales en las que se
divulgarian piezas de sus posesiones ultramarinas que fomentaran el uso mucho mas
intensivo de formas geométricas. Por tanto, analizaremos algunos piezas africanas
originales que se hallaban o circulaban entonces en Paris, ya fuera en el Musée

173 . -
8 ") o en colecciones privadas de esos

d’Ethnographie du Trocadéro (creado en 187
artistas y marchands que, consideramos, podrian haber inspirado las diversas
adopciones. Nos focalizarnos en algunos casos que se ofrecian en el mercado o que
podian ser vistos en esa época.

La documentacion conservada en los Archivos del Ministerio de Cultura de
Francia sobre el patrimonio del mencionado Museo Etnogréafico, testimonia que se

174

exponian esculturas africanas ya antes de 1900. ™ La estatuaria del rey Glelé de

7! Las historias del arte clasicas (Louis Hautecoeur, Germain Bazin, Ernst Gombrich, entre otras), en los
capitulos contemporaneos, incluyen siempre las referencia a obras como las Sefioritas de Avignon de
Pablo Picasso y la influencia de las mascaras dan y baulé. Otros autores como André Malraux (1901-
1976), en la Téte d”obsidiene, o Jean Laude (1922-1984) en La Peinture Francaise et |"art Negre de 1966
se han ocupado de este tema con mayor profundidad. Desde la década de los 80, proliferaron libros sobre
el primitivismo en la escultura y la pintura, y son numerosas las exposiciones organizadas en museos y
galerias. No es objeto de nuestro estudio profundizar en este respecto dado los numerosos trabajos
existentes. Nos hemos referido al particular en la introduccion de esta tesis.

72 Para analizar este tema, “African forms in the furniture of Pierre Legrain”. Disponible en:
http://africa.si.edu/exhibits/legrain/legrain.htm. Consultado 8 de mayo de 2008.

173 E] Museo de Trocadero fue el primer museo de antropologia creado en Paris en 1878, cerrado en 1935
al ser sustituido por el Museo del Hombre. Su nombre completo era Museo de Etnografia de Misiones
Cientificas.

7% Murphy, Maureen. “Du champ de bataille au Musée: Les tribulations d une sculpture fon”, Les actes
de colloques du musée du quai Branly Jacques Chirac - Histoire de I'art et anthropologie, Paris,
coédition INHA/musée du quai Branly, 20009. Disponible en:
https://journals.openedition.org/actesbranly/213 Consultado 8 de agosto de 2010. En esta publicacion
Murphy ejemplifica con la estatua del dios Gou, como un mismo objeto fue tratado como sagrado,
insignia de poder de un rey, y luego simbolo del Imperio colonial francés, objeto de estudio etnografico y
obra de arte. La historia de este objeto atraveso distintas disciplinas e imaginarios y permitié multiplicar
sus lecturas en cada época. La escultura del Dios Gou encomendada al artista Akati Ekplékendo, fue
realizada para conmemorar al rey Glélé como dios de la guerra, la forja y el hierro. Con la conquista de
Dahomey por parte de Francia, se llevo al Museo Etnografico del Trocadéro y se expuso como objeto
etnografico. Alli fue fotografiada por el fotdgrafo estadounidense Walker Evans (1903-1975).
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Dahomey "~ (Figura III-1) pertenecia a esa coleccion institucional. Actualmente se

encuentra en el Museo du Quai Branly-Jacques Chirac.'™®

Mas alla de ser exhibida en el museo, a partir de un criterio etnografico, fue
expuesta en febrero-abril de 1930 como obra de arte en la Galeria del Théatre Pigalle
(Exposition d’art Africain et d’art Oceanien) y en 1935 (marzo-mayo) en la primera
exposicion de Arte Africano (African Negro Art) en el Museo de Arte Moderno de
Nueva York.'” Este tipo de tallas constituyen representaciones de gobernantes y
divinidades correspondientes al Reino de Abomey (o Dahomey, actualmente Benin).
Puede observarse que el rey Glelé'” aparece bajo la forma de un leén y a su lado esta su
hijo, el rey Gbehanzin aspectado como un tiburén. Se trata de formas fantasticas y poco
naturalistas con trabajo de texturas muy presentes en las tallas o de forja de los torsos.
Es un arte de corte, que se extendié en la costa atlantica de Africa en un periodo en que
los gobernantes del reino se hacian representar con forma de animales, a veces
encolerizados para mostrar su poder.'”

Otro de los ejemplos que se exhibia en el Trocadero, representa un “B0” o
receptaculo de fuerzas sobrenaturales (Figura III-2 y Figura IC-III-1c en Imagenes
Complementarias). Especificamente se trata del dios del Hierro y de la Guerra llamado
Gou. Este tipo de escultura se llevaba al campo de batalla para sostener la valentia de

los guerreros en combate.

75 La historiadora del arte Suzanne Preston Blier ha escrito dos articulos exhaustivos referidos al rey

Glel¢ y sus retratos. Blier, Suzanne Preston, “King Glele of Danhome, Part One: Divination Portraits of a
Lion King and Man of Iron”, African Arts, Vol. 23, No. 4, Special Issue: Portraiture in Africa, Part 11
(Oct., 1990), pp. 42-53+93-94 y “King Glele of Danhomeé Part Two: Dynasty and Destiny”, African Arts,
Vol. 24, No. 1 (Jan., 1991), pp. 44-55+101-103.

176 E1 Museo du Quai Branly-Jacques Chirac en Paris, es una institucion totalmente dedicada a las artes y
a las civilizaciones de Africa, Asia, Oceania y las Américas, inaugurado en 2006, y al menos, segin
declaran sus actas constitutivas, posee la voluntad politica de hacer justicia a las culturas no europeas y a
su herencia cultural. E1 nombre de Jacques Chirac (Presidente de Francia 1995-2007) fue agregado muy
recientemente en 2016, por ser promotor de su fundacion.

7 Murphy, “Du champ de bataille au Musée”. Ver también Catalogo Exposition d'art africain et d'art
océanien, Galerie Pigalle, 1930. Disponible en: https://gallica.bnf.fi/ark:/12148/bpt6k313750j/f1.image#
"Consultado 2 de febrero 2020. Para ampliar el tema Wesley Hounde, Charles; et Rolland, Nicolas,
Galerie Pigalle. Afrique Oceanie 1930. Une Exposition mythique, Paris, Somagy Editions d"Art, 2018.
Disponible en: https://issuu.com/baranes/docs/galeriepigalleafriqueoceanic 2018 Consultado 2 de
febrero 2020. Para la primera exposicion del MoMA ver https://www.imodara.com/magazine/african-
negro-art Consultado 2 de febrero 2020.

178 Rey de Dahomey entre 1858 y 1889. Le sucedi6 su hijo Gbehanzin, quien gobernd entre 1889 y 1894.
Se exilio en Argelia luego de ser derrotado en la segunda guerra entre Francia y Dahomey (1892-1894). A
partir de ese momento, Francia incorporé a Dahomey al Africa Occidental Francesa.

17 La gufa del Museo, p.183.
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Figura II1-2: Vodum Gou, dios del Hierro y de Figura III-3: Grabado del dios Gou, de un

la Guerra. Escultura en metal. 1858-1859. articulo de Maurice Delafosse, en la
Abomey (hoy Benin). Altura: 165 cm. publicacion La Nature de 1894. A la
Fotografia en el Museo Etnografico del izquierda detalle del tocado

Trocadero (fines siglo XIX). Hoy en el Musée

du Quai Branly, Paris. Inventario: 71.1894.32
Segin Maureen Murphy, “posee formas geometrizadas que recuerdan las
audacias formales de Picasso”.'™ Curiosamente la escultura de Gou esté realizada con
materiales reutilizados procedentes de Europa (anclas marinas para los brazos, restos de
cafiones para la base y laminas de metal de barcos, ensambladas con bulones para
conseguir la forma de la tunica évasée). Posee una campana y un sable en la mano
derecha. En el tocado se destacan diferentes simbolos que remiten a sus multiples
atribuciones como divinidad (Figura III-3). Hay en ¢l elementos que lo relacionan con la
agricultura por medio de la hoz; a la guerra, con la lanza, la espada y los pufios; un
anzuelo que lo asocia con la piscicultura. La serpiente representa la dimension
religiosa'®'. Su rostro estd geometrizado, una caracteristica frecuente en el Africa
Subsahariana. La espada presenta rombos y dibujos (ver detalles en la parte superior de

la Figura III-3).

%0 Ibidem, p. 298. Respecto de esta apreciacion, Maria Alba Bovisio (retomando a Sally Price) sefiala: “la

relacion que establece el arte moderno con el arte primitivo puede pensarse como la inversion de las
relacion copia-original, puesto que si bien las mascaras africanas que inspiran a Picasso son anteriores a
su obra protocubista (la mayoria eran de fines del siglo XIX), seran consideradas “arte” por ser “tan
buenas” como las obras del artista”. Bovisio, “El dilema de las definiciones ontologizantes”.

'8! Beaujean-Baltzer, Gaélle, “Du trophée a I’ceuvre: parcours de cinq artefacts du royaume d’Abomey”,
Gradhiva, n° 6, 2007, pp. 70-85. Musée du Quai Branly. Disponible en:
https://journals.openedition.org/gradhiva/987 Consultado 27 de diciembre de 2010.

109


https://journals.openedition.org/gradhiva/987

En 1912 el poeta y critico Guillaume Apollinaire (1880-1918) destacd esta
escultura del dios Gou en un articulo del Journal de Paris, como una perla entre las
obras del Museo del Trocadero. Tristan Tzara (seudonimo del ensayista y poeta rumano
Samuel Rosenstock, 1896-1963) y el marchand Charles Ratton (1897-1986, a quien se
le atribuye un papel importante en la creacion de lo que se llamaria arte primitivolgz) la
seleccionaron para ser exhibida también en la ya citada Exposition d’art africain et
d"art oceanien y asimismo fue presentada en Nueva York en la mencionada exhibicion
de Arte negro (African Negro Art) (ver Figura IC-IlI-la, b y ¢ en Imagenes
Complementarias).

Estas exposiciones eran oportunidad para la atencion y diseminacion de estas
formas. En el inicio del proceso por exaltar el entonces denominado “arte negro”,
fueron las figuras de Paul Guillaume (1891-1934) y de Guillaume Apollinaire, quienes
favorecieron su aceptacion entre los artistas contemporaneos, tal como puede observarse
a través de sus publicaciones y en las exhibiciones por ellos organizadas. Paul
Guillaume era muy joven cuando comenz6 a comercializar arte africano. Conocio, entre
otros, al pintor Amadeo Modigliani (1884-1920) en el circulo de la boheme de
Montmartre, quien se convertiria en un apasionado mas. En 1918, cre6 la revista Les
arts a Paris (ver Figuras IC-III-2a, b y ¢ en Imagenes Complementarias) que difundia el
“arte negro” en el mercado y que incluia principalmente fotografias de objetos de los

183 . .,
En los Estados Unidos, se relacion6é con la

pueblos fang y baulé de Gabon.
Fundacion Barnes, ' que también comenzaba a adquirir “arte negro” y que apoyaba el
Renacimiento de Harlem, movimiento intelectual, social y artistico llevado adelante por
escritores y artistas afroestadounidenses sera analizado en el capitulo V.

Por su parte en 1909, Guillaume Apollinaire (Su estudio en la Figura I11-4) habia
comprado tallas africanas, en su mayoria provenientes de la region del Congo. Asi su
coleccion constaba de piezas makonde y de objetos yombe y woyo (hoy en el Musée

National d’Art Moderne de Paris). Poseia una estatua teké y una marioneta kuyu.

Asimismo una obra punu de Gabén (hoy en el Musée du Quai Branly) y un apoyanuca

182 Experto marchand y coleccionista que contribuyo de forma decisiva a la aceptacion de las “artes

primitivas” en Occidente. Vinculado a los artistas, organiz6 varias exposiciones sobre el tema y
contribuyo al cambio de estatus de lo antropologico a la obra de arte. El arte africano, ilustraba en ese
momento la superioridad blanca que consolidaba el imperio. Se considera que Ratton redirecciond el
modo en que las artes no occidentales fueron vistas en los afios 30.

83 Archer- Straw, Negrophilia, p. 61.

'8 Esta fundacion habia sido creada en 1922 por Albert C. Barnes (1872-1951), quien habia descubierto
una droga medicinal. En la actualidad, la fundacion posee la coleccion de arte contemporaneo mas grande
de Estados Unidos.
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bakuba'® (Nos hemos referido a estos pueblos y sus obras en el capitulo II, también

pueden verse en Figuras IV-30 y IV-31).

Figura III-4: Estudio de Guillaume Apollinaire. En esta foto,
tomada en 1954 en el que fuera su estudio, se distingue en primer
plano, un nkisi del Congo (denominado fetiche por los europeos,
ver capitulo IT) y otras piezas africanas.

En 1923 otra institucion, el Pabellon de Marsan, ala del Museo del Louvre que
aloja el Musée National des Arts Décoratifs dio lugar a una exposicion titulada L art
indigéne des colonies francaises et du Congo Belge. Para tal muestra habian prestado
sus colecciones particulares el modista de alta costura Jacques Doucet (1853-1929) y
Jeanne Tachard'® (famosa coleccionista de los “Afios Locos”, cliente del ebanista
Pierre Legrain de quien analizaremos su obra en el capitulo IV). Asimismo, el pintor
cubista André Lhote (1885-1962), el coleccionista y marchand mencionado Paul
Guillaume, Frank Burty Havilland (1878-1972) también pintor del cubismo y el
revolucionario musedlogo del Trocadero, Georges Henri Riviére (1897-1985)
colaboraron entre las personalidades mas sobresalientes.

La exposicion fue concebida por Stéphen Chauvet (1885-1950) quien, a su vez,
escribio la guia de la misma. Impactado por estas formas africanas y las del Pacifico
Sur, Chauvet fue un verdadero orientador de la opinion publica y buscaba organizar un

Tervuren francés (el Museo Belga dedicado al arte africano creado por Leopoldo II).'*’

185 Pinard, Martine, “Les collectionneurs d’art négre”, 2008, Galerie d’Art Primitif Africain. Disponible
en: http://www.african-paris.com/Collectionneurs-2.html Consultado 7 de junio de 2008.

18 Tachard le encargd a Legrain la realizacion de un jardin cubista en su casa de La Celle-Saint Cloud.
Alvarez Alvarez, Dario, El jardin en la arquitectura del siglo XX, Barcelona, Estudios Universitarios de
arquitectura, 2007, p. 114.

'87 Pinard, “Les collectionneurs d’art négre”.
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La muestra incluia arte baulé, dogdn y fang. Muchos de estos objetos se encontraban

hasta 2017 en el Museo Dapper de Paris, hoy cerrado.'®®

El antecedente de las vanguardias

Afectados los ojos europeos por las impactantes apariciones de madscaras,
taburetes y tallas del mundo africano, nuevas perspectivas, juegos de volimenes y uso
arbitrario del color surgieron en el fauvismo, el expresionismo, el cubismo, todos ellos
movimientos surgidos de artistas que, en su mayoria, eran, a su vez, coleccionistas de
“arte negro”, y en el caso de los artistas trabajando en Paris, asiduos visitantes del

Museo del Trocadero, baluarte de estas piezas (Figura.

Figura III-5: Mascara fang. Pertenecio a la coleccion de Vlaminck y luego a la
de Derain. Medida: 42 x 28,5 x 14,7 cm, Centre Pompidou MAM (legado Alice
Derain), Paris. Inventario 1982-248

Asi Maurice Vlaminck, poseia en su coleccion una mascara fang (Figura II1-5),
que presenta una forma de rostro oval con cabello sintetizado con guardas triangulares
en dos colores contrastantes. Las cejas unidas a la nariz (rasgo que se presenta con
frecuencia en estas piezas), los ojos reducidos, sumamente pequefios, muy juntos y con
expresivos contornos almendrados, y la boca casi rectangular, hacen a la fuerte y
desconcertante recepcion visual de esta obra. Esto nos remite nuevamente a la idea de
shock de Benjamin. Al respecto, Susan Buck-Morss expresa que Benjamin buscaba
investigar la ‘fecundidad’ de la hipoétesis freudiana centrada en la neurosis de guerra
sobre la posibilidad que la conciencia impidiera al shock penetrar profundamente y dejar
huella en la memoria. Benjamin expande esta nocién mas alla del campo de batalla y

. . . 189 ..
sostiene que se ha convertido en norma en la vida moderna.”™ Por consiguiente, en

88 Sj bien el museo cerr6 sus puertas sigue sus actividades de promocion a través de su Fundacion.
189 Buck-Morss, Susan, Walter Benjamin, escritor revolucionario, Buenos Aires, Interzona, 2005, p. 188.

112



situaciones de alta tension —no s6lo en los campos de batalla, también en la fabrica, en
la ciudad y en los encuentros interpersonales que ésta contiene— “el yo utiliza la
conciencia como amortiguador, bloqueando la porosidad del sistema sinestésico,
aislando la conciencia actual del recuerdo del pasado”.190 Dado que para Benjamin el
shock es la esencia misma de la experiencia moderna, “responder a los estimulos sin
pensar se ha hecho necesario para la supervivencia”.'”! Estamos en medio de una crisis
de la percepcion como resultado del proceso de industrializacidén, que acelera el tiempo

y fragmenta el espacio.'”

Figura III-6: Mascara Teké que pertenecié a André Derain. Siglo
XIX. Madera patinada. Altura: 34 cm, Musée Barbier-Mueller.
Ginebra. Inventario 1021-20

En el ejemplo teké de la coleccion de André Derain se observa la forma circular
plana con bordes perforados por pequefios orificios que permiten ser atadas al
danzante'” (Figura III-6). Consta de mitades simétricas en sentido horizontal y vertical,
con dos pares de arcos pintados y formas de granos de café como representacion de
ojos. Los arcos ciliares dobles se extienden ampliamente en el rostro plano. Formas
geométricas —rectangulares semicirculares etc.-, se agrupan en los bordes. Los tonos
predominantes son blanco, negro y rojo. En la parte superior e inferior, estd presente
una cruz en forma de pétalos.

Los teké son un pueblo de Africa Central, actual Repiiblica Democratica del
Congo, que como tanto otros producen estas piezas con funciones magico-religiosas

precisas. Muchas de estas formas plasticas fueron apropiadas y vaciadas de su sentido,

1% Tbidem

P! Ibidem

192 Vespucci, Guido, “Despertar del Suefio: Walter Benjamin y el problema del shock”, Tabula Rasa, n°
13, julio-diciembre 2010, pp. 253-272 y p.258.

193 “Masque facial. République du Congo. Teke, groupe Tsaayi”. Musée Barbier-Mueller. Disponible en:
https://www.barbier-mueller.ch/collections/collections/afrique/masques-
africains/?debut_fleurons=35&lang=fi#pagination_ fleurons. Consultado 5 de octubre de 2020.
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empledndose de manera profusa en objetos y obras de arte occidentales que se
asociaban a la modernidad.

Una influencia especial en el arte occidental parecen haber cumplido las
mascaras pende, originarias del territorio que hoy ocupa la Reptblica Democratica del

Congo.

Figura I1I-7: Méscara pendé. Medidas: 27 Figura III-8a: Mascara Punu. Gabon.
X 22 cm. Musée Royal de I’Afrique Conocida como la Belle Jeune fille
Centrale. Tervuren. Bélgica. Inventario: Mukuyi, madera y polvo de Kaolin.
EO159.15.18 Medidas: 28 x 16 cm. Musée National

Picasso. Paris. Inventario: MP 3639

Figura I1I-8b: Mascara Punu. Detalle escarificaciones en la frente

Los pendé producen unos quince tipos de maéscaras diferentes,' ademas de

tambores y sillas. Las mascaras mas conocidas son las llamadas mbangu, por haber sido

194 Petridis, Constantijn, “Gipogo et Pumbu a mfumu: Masques du pouvoir cheffal chez les Pende du
Kasai, Rev. do Museu de Arqueologia e Etnologia, S. Paulo, n° 2, pp.75-89. Disponible en:
https://core.ac.uk/download/pdf/268352283.pdf
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asociadas a la obra de Pablo Picasso Las sefioritas de Avignon (1907),'"

en la que uno
de sus rostros parece reproducir tales semejanzas. Son blancas y negras con franca
resolucion geométrica y con la nariz torcida hacia a un lado. Segln explica la infografia
del Museo Real del Africa Central de Tervuren, este movimiento hacia un lado, marca
la distorsién del embrujo que se manifiesta con los sintomas de la epilepsia'®® (Figura
1-7).

En el Museo Picasso de Paris existen también dos mascaras Punu, que
pertenecian a la coleccion del artista (Figura I11-8a). Los Punu eran habitantes de Gabon
y se caracterizan principalmente por la realizaciéon de mascaras blancas, figuraciones de
los espiritus ancestrales. Como en otros ejemplos, estas mascaras relacionan a los vivos
y a los muertos. Se destacan por presentar los ojos cerrados, el peinado tratado en
l6bulos con estrias y las escarificaciones en la frente, en forma de rombo con

subdivisiones en otros tantos mas pequefios (Figura III-8b). Probablemente esto seria

., . .. . 1
una alusion a la pertenencia a los clanes originarios. '’

1% Numerosos investigadores han analizado esta obra y sus influencias. Entre ellas mencionaremos
Seckel, Hélene (dir.), Les demoiselles d’Avignon. Catalogo de exposicion, Barcelona, Poligrafa, Museu
Picasso, Ajuntament de Barcelona, 1988. Otros trabajos resultan relevantes. La investigacion de Anne
Baldassari (directora del Museo Picasso de Paris entre 2005 y 2014) que vincula el empleo de fotografias
de mujeres africanas realizadas a comienzos del siglo XX y la produccion plastica de Picasso entre 1906 y
1908 (Baldassari, Anne, Picasso and Photography: The Dark Mirror, Houston, TX, Flammarion /
Museum of Fine Arts Boston, 1997); la exposicién Picasso y la escultura africana. Los origenes de las
Sefioritas de Avignon, realizada en TEA Tenerife Espacio de Arte entre el 29 de abril y el 22 de agosto de
2010 https://teatenerife.es/exposicion/picasso-y-la-escultura-africana-los-origenes-de-las-senoritas-de-
avignon/21; el trabajo de Cohen, Janie, “Staring Back: Anthropometric-style African Colonial
Photography and Picasso's Demoiselles”, Photography and Culture, vol. 8, 2015, pp. 59-80. Mas
recientemente la especialista en artes africanas Suzanne Preston Blier ha publicado un libro sobre Les
Demoiselles y sus relaciones con producciones del Africa Subsahariana. En especial, sobre las méascaras
africanas que podrian haber sido fuentes para Les Demoiselles, Preston Blier conjetura que si bien estas
piezas pende y punu no formaban parte de la coleccion del Trocadero, visitado por el artista, y hasta el
momento no se ha encontrado que estuvieran disponibles en el mercado de arte africano anterior a 1907,
es posible que Picasso hubiera visto mascaras similares en el libro de Leo Frobenius, Die Masken und
Geheimbiinde Afrikas de 1898. Preston Blier, Suzanne, Picasso’s Demoiselles. The Untold Origins of a
Modern Masterpiece, Duke University Press, 2019, p. 57 y 110.

196 «Uncensored: Histoire animées des coulisses/Uncensored: Kleurrijke verhalen achter de schermen”
(2012). Esta fue la ultima exposicion realizada por el Museo antes del inicio de su renovacion (diciembre
2013-diciembre 2018). Musée Royal de 1’Afrique Centrale, Tervuren (Bélgica). Disponible en:
http://uncensored.africamuseum.be/fr Consultado 15 de agosto de 2012.

7" Aunque usadas por hombres en las danzas son un ideal de belleza femenina. En las danzas llamadas.
Mukuji, los hombres las utilizan para ritos finebres o magicos. Se usan al atardecer, nunca bajo la luz del
sol. Estas mascaras refuerzan el impacto de las sociedades secretas que regulan el orden. Existen también
mascaras de color negro, utilizadas para el entrenamiento de los iniciados. Se cree que se pintan de negro
luego de un acontecimiento negativo. La guia del Museo du quai Branly, p 198 y disponible on line en:
http://www.sorosoro.org/es/2009/06/el-mukuji/ Consultado el 20 de julio de 2014. “Joconde: Collections
des Musée de France”. Disponible en https:/www.pop.culture.gouv.fr/notice/joconde/50430000784
Consultado el 8 de julio de 2010. Perrois, Louis, “Aspects de la sculpture traditionnelle du Gabon”,
Revista Anthropos. St Agustin, Germany. pp. 63/64. 1968. pp. 881-884.,
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Otro grupo de producciones africanas provenientes también de Gaboén y
presentes en el periodo a través de las colecciones de los artistas (Figuras I11-9a y b) son
las correspondientes a los tsogho. Ellos realizan principalmente tallas y mascaras,
generalmente con la boca abierta, ojos en circulo prominentes, nuevamente cejas unidas
a la nariz, frente atravesada por una banda con perforaciones en los bordes, orejas
planas y destacadas'”® (Figura III-10). Asimismo, el Museo Picasso guarda una pieza

que presenta ojos oblicuos y base blanca. (Figura III-11).

Figura III-9a: Pablo Picasso en su atelier en Le
Bateau-Lavoir (Paris). Fotografia de Gellet
Burgess, “The Wild Men of Paris”, Architectural
Record, 5 de mayo de 1910.

Figura I11-9b: Georges Braque en su
estudio, rue d’Orsel (Paris).

L Smevession Preasse JOOS

Figura ITI-10: Talla Tsogho. Gabon. Figura III-11: Méscara Tsogho. Gabon.
Madera pintada con decoracion de laton. Madera pintada y rafia. Medidas: 28 x 18
Altura: 36,8 cm. Musée Barbier-Mueller. x 12 cm. Musée National Picasso. Paris.
Ginebra. Inventario: 1019-53 Inventario: MP 3640

19 «Les tsogho”. Disponible en: http:/detoursdesmondes.typepad.com/dtours-des-mondes/tsogho/

Consultado 15 de agosto de 2011 y Perrois, “Aspects de la sculpture traditionnelle du Gabon, p. 878.
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En este escrito nos hemos estado refieriendo al “Arte Negro” y “Arte Primitivo”,
como modo de designacion del arte subsahariano. En este punto buscaremos dar cuenta
de los alcances y definiciones de estas categorias. La muestra ‘Primitivism’ in 20th
Century Art: Affinity of the Tribal and the Modern realizada en el MOMA entre
septiembre de 1984 y enero de 1985 y curada por William Rubin y Kirk Varnedoe, dio
lugar a un intenso debate en torno a la universalidad de la creacion artistica.'”” Poner en
duda tal universalidad socavaba, por ende, la idea de afinidad y, frente a la tolerancia y
apertura mental proclamada por Rubin, sefialaban la existencia de prejuicios
etnocéntricos y un imperialismo disfrazado.”* Criticas posteriores pusieron el foco mas
en el concepto de lo primitivo que en la muestra en si y en especial en las formas en las
que el consumo y la recepcion del arte primitivo revelan y perpetiian ese concepto.201
En este sentido, Sally Price expresa que es necesario centrarse en “quienes han definido,
desarollado y defendido la internacionaliacion del Arte Primitivo y a su vision racial,
cultural, politica y econémica”,*> mas que en los objetos en si o en quienes los hacen.
Con lo cual el problema central serd la deshumanizacion del Arte Primitivo y de sus
hacedores.*”

Para John Warne Monroe’™ fue hacia 1960, cuando una nueva conciencia
despert6 en Occidente, y otras designaciones alternativas comenzaron a aparecer. Asi
Arte Etnografico, Tribal, Arte No Occidental, Artes Primeras. Las casas de subastas
actualmente optan referencias geograficas como Arte Africano, Asidtico, de Oceania o
de las Américas. También los museos adoptaron esta terminologia geografica. Monroe
en sus publicaciones, decide utilizar la designacion de ‘“arte primitivo” porque refiere
también a las ideas historicas del momento en que se construye. Sefiala, como vimos,
que entre 1905 a 1930 era comun el uso de la terminologia “Art Negre”, sin que en
Francia, tuviera connotacion vulgar. Négre, segun las traducciones a otros idiomas
también presenta sus propios problemas, ya que remite a un matiz de tipo racial

negativo y que en su momento fue abarcativo asimismo de referencias a las culturas de

199 Rubin, William (ed.), “Primitivism” in 20th century Art: Affinity of the Tribal and the Modern, New
York, MOMA, 1984.

200 ver Clifford, James, “Historias de lo tribal y lo modern” en Clifford, Dilemas de la cultura, pp. 229-
256. Foster, Hal, “The ‘Primitive’ Unconscious of Modern Art”, October, vol. 34 Autumn 1985, pp. 45-
70.

2! Monroe, John Warne, Metropolitan Fetish. African Sculpture and the Imperial French Invention of
Primitive Art, Ithaca and London, Corneill University Press, 2019, p. 10.

292 price, Arte primitivo en tierra civilizada, p. 20.

293 Thidem

2% Monroe, Metropolitan Fetish, pp. 9-10.
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nativos americanos y oceanicos, por ejemplo. En los afios 20, la palabra Negre tenia, en
francés, una fuerza especial, pero las connotaciones variaron a lo largo del siglo XX. En
las traducciones al inglés presenta una graduacion diferente con nigger. Sin embargo los
francofonos africanos y de las Antillas, activistas e intelectuales tomaron el término
“negro” en su caracter positivo de identidad racial (aun cuando algunos prefieren la
palabra noir o personne de couleur). Se tratd de una estrategia politica de apropiacion
de la palabra, sobre todo en los momentos reivindicadores del surgimiento del New
Negro en Harlem (ver capitulo V) y de la Negritud en los afios 30 en el Caribe y en
Paris.

Otro enfoque importante es el que analiza Maria Alba Bovisio en la
aproximacion al proceso de conformacion del llamado “Arte Primitivo”, durante fines
de los siglos XIX y principios del XX. Para ella es necesario un recorrido desde los
campos de la antropologia y la teoria del arte y desde la concepcion de las
vanguardias.””” Bovisio, diferencia lo acontecido en el periodo, en Alemania junto a los
planteos de Frobenius y en Francia con sus artistas. Para esta autora, el interés
etnologico de Leo Frobenius fue el enlace expresivo que tanto influiria en los grupos
alemanes como El Puente’® o en artistas como Emile Nolde (1867-1956) y Max
Pechstein (1881-1955). La autora sefala que contemporaneamente en Francia la nocion
de “Arte Primitivo” estaba ligada mas especificamente a un interés plastico-formal.
Afiade también que se ha sostenido con frecuencia que los fauves, bajo el influjo de
Gauguin, se interesaron por el arte negro como expresion de lo “salvaje”.””” Sin
embargo, concluye que la relacion que establecieron los artistas franceses, y en
particular Matisse, con las piezas etnograficas estaba animada por una impronta
fuertemente formalista. Formas primarias, estructuras equilibradas, ausencias de
naturalismo, eran los rasgos del arte negro que les hablaban a los fauves de lo
“esencial”. Asimismo, Gill Perry sefiala que los fauves dieron a conocer lo ‘exdtico’ o lo
‘primitivo’ redefinido segun un cddigo artistico occidental propio de las vanguardias. La
falta de conocimiento sobre esos objetos dieron lugar a la descontextualizacion de los
mismos, “una de las razones por las que se acusoé a los artistas modernos de responder al

arte africano y de Oceania de una forma etnocéntrica, atribuyendo a sus apariencias

293 Bovisio, “;Que es esa cosa llamada ‘Arte. .. Primitivo’?”, p. 339.

2% Die Brucke o El Puente fue grupo de artistas expresionistas que en 1905 se reunieron en Dresde. Se
tratd de una vanguardia que se prolong6 hasta 1913 y que se contraponia a la visién del realismo,
apoyando la realidad subjetiva.

207 Bovisio, “;Que es esa cosa llamada ‘Arte... Primitivo’?”, p. 340
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(significantes) contenidos occidentales del siglo XX (significados)”.**® Siguiendo con lo
expresado por Bovisio, la autora considera que “Fauvismo y Expresionismo coincidirian
acerca de la “definicion” de “Arte Primitivo”, pero la diferencia estriba en que “lo
esencial” para los fauves esta ligado a la perfeccion estructural, en tanto que para los
artistas de El Jinete Azul*” alude a lo espiritual. Por eso mientras los primeros destacan
las cualidades formales del arte negro, los otros sefialan su poder de expresar lo
inefable” *"’

Los artistas de las vanguardias parisinas de las primeras décadas del siglo XX
avidos de encontrar nuevas formas de expresion se toparon con el repertorio formal que
les ofrecia el arte africano que, en muchos casos, les permitio desplegar un lenguaje
formal distinto. En ocasiones el principal interés recayo no en la belleza de las piezas
africanas sino en su crudeza e inmediatez de expresion que se contraponia con la

' A su vez la geometrizacion y planimetria de las mismas

tradicion del arte europeo.
fueron parte de una impronta artistica que se vinculaba con lo exdtico, lo auténtico, lo
espontaneo, lo primitivo: sentimientos que estaban en sintonia con sus busquedas
estéticas. Y, a su vez, la pretension de subvertir lo tradicional volvia lo primitivo en
signo de lo moderno. En este sentido, el recurso de estas formas sintéticas y
conceptuales de las artes africanas por los artistas de las vanguardias tuvo su
contrapartida también en las artes aplicadas y el disefio que las emplearon, vacidndolos
de sentido contribuyendo a una resemantizacion con significacion de algo novedoso y a
la moda.

En el caso del mobiliario, los disefiadores de vanguardia no tardaron en tratar, a
su vez, de llenar las necesidades de esa sociedad post-revolucion industrial. Inspirados
por la libertad expresada ya por los artistas mencionados, o por piezas africanas vistas
directamente, esos ebanistas mezclaron en sus obras maderas exoticas y cueros con
materiales preciosos y también utilizaron el hueso, el marfil, los laqueados y el acero
tubular. Pieles de cebras, leopardos, cocodrilos, serpientes, se usaron tanto para grandes
como para pequefias superficies en muebles, alfombras, tapizados, vestimenta y sobre

. . . 212
otros objetos, como cigarreras, polveras, cajas de perfumes o zapatos, entre otros.

208 Perry, Gill, “Capitulo 1: El primitivismo y lo moderno” en Charles Harrison, Francis Frascina, Gill
Perry, Primitivismo, Cubismo, Abstraccion. Los primeros afios del siglo XX, Madrid, Akal, 1998, p. 60.
% Der Blaie Reiter o El Jinete Azul fue el nombre de un grupo de artistas expresionistas, fundado por
Wassily Kandinsky y Franz Marc en 1911 en Munich.

219 Bovisio, “;Que es esa cosa llamada ‘Arte. .. Primitivo’?”, p. 341.

211 Archer-Straw, Negrophilia, p. 55.

12 Ver capitulo VIII de esta tesis.
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Dado que las grandes capitales de Europa rivalizaban en exposiciones
internacionales, muchos artistas del disefio tuvieron la oportunidad de observar en ellas
piezas de este tipo que decididamente llegarian a influir en sus productos. Por caso, el
disefiador francés Pierre Legrain®' visit6 Londres, donde se exhibian objetos ashantis
que influyeron notablemente en su produccion de taburetes y también los disefiadores
textiles ingleses concurrieron a las exhibiciones de Paris. Absorbidas de esta manera,
muchas de las formas del continente africano se reflejarian en la decoracion interior de
algunas casas parisinas. El Art Decé destacaria, como veremos, relieves y geometrias
tanto en los ornamentos de los muros como en muebles y en la amplisima gama de
objetos que acompafiaron el periodo®'* (ver capitulo IV).

Fueron principalmente las personalidades de la alta burguesia del mundo
couturier, que frecuentaban también las exhibiciones, quienes comenzaron a decorar sus
casas con estos objetos. Tal fue el caso del mencionado disefiador de Haute Couture,
Jacques Doucet, cuyo departamento analizaremos en el capitulo IV. Se sumarian a estas
renovaciones otras dos modistas: Suzanne Talbot (Madame Mathieu Lévy, especialista
en sombreros, muy reconocida en Paris y Nueva York entre 1920 y 1930) y la ya

destacada Jeanne Lanvin.’'®

En este sentido, resulta importante sefialar el cambio de
valoracion de la figura del modista cuyo encumbramiento se produjo en los primeros
afios del siglo XX, cuando de un humilde artesano pas6 a ser un “iluminador” de las
modas.

El disefiador de moda Jacques Doucet habia continuado con el negocio fundado
por su abuelo, pero su originalidad fue la creacion de vestidos pensados para
acontecimientos sociales, utilizando lujosos bordados. Por sus talleres pasaron tanto
aristocratas como demi-mondaines' protegidas por poderosos. Asesorado por el poeta

217 . :
Doucet fue ademas un impulsor de las

emblematico del surrealismo André Breton,
vanguardias.”'® Coleccionista de arte del siglo XVIII, decidié vender su biblioteca para

dedicarse de lleno al arte contemporaneo y decorar su estudio en la localidad de Neuilly,

13 Pierre Legrain (1889-1929). Volveremos sobre este artista en el capitulo IV.

2% Como hemos dicho, en el proceso de adopciones en la vida cotidiana se mezclaron también
apropiaciones de Camboya, India, Vietnam, China, etc. (ver Figuras IC-III-5 y 6a y b en Imagenes
Complementarias).

213 er capitulo IV de esta tesis.

1% Entre los siglos XIX y principios del XX, el término hacia referencia mujeres cuyo estatus se
vinculaba al de prostituta de lujo mantenida por ricos parisinos. El origen se encuentra en una novela de
Alejandro Dumas titulada Le Demi-monde de 1855.

217 (1896-1966) poeta, escritor y ensayista francés, importante participante en el mercado del arte en auge.
En 1924 escribi6 Primer Manifiesto, que dio origen de manera oficial al Surrealismo.

'8 En 1924 Doucet compr6 a Picasso su paradigmatica obra Les Demoiselles d’Avignon (1907).
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en Paris, de modo muy renovador. En ¢l habria un cimulo de objetos inspirados en
formas africanas (ver Figuras IV-24 y [V-25).

Desde luego, los elementos expresivos tomados de la iconografia, en especial de
las tallas, de distintos grupos identitarios africanos resultaban extrafios y se convirtieron,
para Archer-Straw, en un dispositivo explosivo de anarquia y transgresion para estas
vanguardias, en tiempos en que personas de ascendencia africana no eran tan frecuentes
en Europa.2 1

Por otro lado, serian también las reconstrucciones vernaculas, que integraban las
exposiciones coloniales visitadas por millares de personas, con siluetas conicas en las
techumbres, caracteristicas de los pueblos subsaharianos, con sus patrones y guardas tan
destacadas, y estridentes y la remision conjunta al Africa en frescos, mosaicos de pisos,

estatuaria y relieves lo que determinaria su adopcion designificada en el Art Deco.

El papel del Estado. Las Exposiciones Universales y Coloniales

Dentro de la politica expansionista de las naciones europeas occidentales, de los
siglos XIX y XX, la realizacion de exposiciones coloniales revestia un sentido
particular. Las potencias europeas, entre ellas Francia, que habian avanzado sobre
territorios externos a sus fronteras, debian justificar su accionar y su obra cultural de
ultramar. De tal manera surgieron las exposiciones coloniales que tenian como
antecedente principal las exposiciones universales con las cuales convivieron. Si bien
dentro de las exposiciones universales existian espacios en los que los paises
colonialistas recreaban escenarios naturales y de la vida de sus habitantes en los
territorios usurpados, en Francia hacia la ultima década del siglo XIX comenzaron a
organizarse exposiciones especificamente coloniales que daban lugar a reconstrucciones
arquitectonicas monumentales y contribuian a la comunicaciéon de los ‘logros’
imperialistas al reproducir “curiosidades” de sus dominios. En este sentido, los procesos
imperialistas no solo estaban guiados por practicas econdomicas remunerativas en busca
de insumos o productos en aquellos territorios sino que a su vez se fundamentaban en
formaciones ideologicas que permitieran el consenso de la sociedad.”?® Como sefiala
Edward Said, estas exhibiciones (uno de los modos de caracterizar otras culturas) dan
cuenta de “lo que se llama un ‘deber’ para con los colonizados y hasta la exigencia, en

Africa y en todos lados, de establecer colonias para ‘beneficio’ de los nativos o por el

219 Archer-Straw, Negrophilia, p. 51. Ejemplos de estos disefios se veran en el capitulo IV.
22 Said, Cultura e Imperialismo, p. 45.
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‘prestigio’ de la madre patria. En suma, la retorica de la mission civilisatrice”.**' Es
decir, eran una demostracion de la potencia econdmica del pais, un instrumento de
propaganda. Para nuestro interés, el afdn por poseer objetos nuevos y exoticos
impulsaba el mercado, eran atracciones que ponian en contacto al publico con lugares
remotos. Francia, por su parte, esperaba como contrapartida la obtencion de ingentes
riquezas.

Entre los objetos de consumo del periodo de entreguerras era frecuente que las
formas extravagantes apropiadas de otras culturas abarcaran desde edificios hasta las
vajillas. Decoraciones de junglas en tazas, cajas de perfumes ornamentadas con flores
de loto o muebles tapizados en piel de cebra, chocolates con etiquetas de habitantes de
los tropicos, cigarrillos de procedencia oriental, radios con siluetas de zigurat, vestidos y
relojes con guardas abstractas. Todo aparecia multiplicado en las estanterias de negocios
y en los pabellones de estas exposiciones.

Solo aludiremos a algunas de estas exposiciones de las primeras décadas del
siglo XX, aquellas con las cuales podemos establecer nexos que aporten a nuestra
investigacion: la Exposicion Universal de 1900 realizada en Paris, que habia impactado
a Picasso al visitar el Musée d Ethnographie du Trocadéro, la Exposicion Internacional
de Artes Decorativas e Industriales Modernas que se llevo a cabo en 1925 y daria el
nombre al estilo en la década de 1960, la Exposicién Colonial Internacional realizada
en 1931 que mostraria ampliamente el triunfo colonial, y la Exposicion Internacional de
1937, la Gltima antes de la Segunda Guerra Mundial.

La intencion es revisar elementos presentes en estas exposiciones parisinas del
siglo XX que se vinculen especificamente con manifestaciones de las artes africanas de
los pueblos al Sur del Sahara, a través de algunos ejemplos, que no agotan pero abonan
nuestra hipotesis sobre la apropiacion de rasgos que pueden observarse en el Art Deco.
En este punto quisiéramos volver a consignar la influencia de otras artes no occidentales
(asiaticas, de Oceania, precolombinas) en el Decd que, sin embargo, no seran abordadas
en esta investigacion. Pretendemos destacar entonces en estas exposiciones quiénes
fueron los principales artistas (arquitectos y disefiadores) representantes del uso de esta

tendencia, asi como otras personalidades que la absorbieron, consumieron e impulsaron.

2! Tbidem, pp. 181-182.
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El antecedente: la Exposicién Universal de Paris de 1900

La exposicion de Paris de 1900*** cubri6 120 hectareas, fue visitada por 50.860.801
personas y participaron 58 paises (Figura III-12).** En ella se dedicé un amplio sector a

las colonias francesas (Lamina III-1)

Figura III-12: Vista general de la Exposicion Universal de Paris de 1900 desde el Trocadero

Ademas de las piezas que circulaban entre un publico temprano, en esta exposicion se

montaron varias arquitecturas vernaculas, como los pabellones de Dahomey (Figura III-

13), del Congo (francés) (Figura I11-14) y de Senegal (Figura III-15) que fueron

*22 Se realizo del 15 de abril al 12 de noviembre de 1900.
3 Se construyeron para esa oportunidad la Estacién d Orsay, el Petit y el Grand Palais y el Puente

Alejandro II1. El Palais du Trocadéro se habia construido para la anterior exhibicion de 1878.
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Lamina I1I-1: Las colonias francesas y Protectorados*** en la Exposicién Universal de 1900
1 Dahomey, 2 Congo, 3 Senegal. Fuente: Scellier de Gisors, Les Colonies francaises et Pays de Protectorat a
I'Exposition Universelle de 1900, Paris, 1900.

2 Indochina, Magreb y Madagascar.

124



visitados por gran parte de los asistentes. En ellos se reprodujeron aldeas, se exhibieron
tallas y otros objetos y habitantes de las colonias africanas fueron trasladados a la
metropoli para ser exhibidos en estos entornos construidos. La exhibicion de personas
de culturas diferentes en aldeas reproducidas a partir de las originales, estaba ya
presente en exposiciones organizadas en la segunda mitad del siglo XIX y conforman lo
que se ha denominado zoos humanos con eje en jerarquias raciales que buscaban ser
justificadas a través de la ciencia.” El pabellon de Dahomey fue responsabilidad de un
joven arquitecto, Louis Siffert,””® de quien se conocen pocos datos. Contaba con una

aldea con reproducciones de viviendas y de piraguas alrededor de un lago en

miniatura.??’

Figura I1I-13: Pabellon de Dahomey. Exposicion Universal de 1900. Petit Palais-Musée des Beaux-Arts de la ville de
Paris.

El pabellon de Senegal y el del Congo francés fueron edificados por Scellier de
Gisors,”®® arquitecto en jefe de la exposicién colonial incluida en la Exposicion

Universal de 1900.

225 Para un anélisis en profundidad de este tema ver Bancel, Blanchard, Boétsch, Deroo, Lemaire (dirs.)
Z00s humains. Boétsch,

2% (1865-47). Arquitecto francés. Fue director de la revista de publicacién mensual Le Génie colonial y
miembro del Comité de Dahomey fundado en 1900.

27 | e Petit Journal. Domingo 9 de diciembre 1900. Paris, p.17. Para una descripcion extensa del pabellon
y lo que alli se mostraba ver Le Génie colonial: revue d'architecture, construction, matériel et travaux
publics aux colonies, n° 2 y 3, noviembre y diciembre de 1900. Disponible en:
https://gallica.bnf. fr/ark:/12148/bpt6k948602m/ Consultado 16 de octubre de 2020.

2% Louis Henri Georges Scellier de Gisors (1844-1905) Arquitecto francés, miembro de la Sociedad
Central de Arquitectos Franceses.
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Figura III-14: Poblado Congo en la Exposicion Figura III-15: Pabellon de Senegal
Universal de Paris de 1900. Exposicion Universal de Paris de 1900.

La Exposicion Internacional de Artes Decorativas de 1925

La Exposicion Internacional de Artes Decorativas e Industriales Modernas de
1925%* habia sido planificada para 1915 pero la Gran Guerra impidi6é su realizacion.
Fue visitada por mas de 15 millones de personas. Su proposito fue desplegar la labor de
disefiadores, comerciantes e industriales que mostraran el avance de las artes
decorativas en las mas variadas disciplinas. Francia buscaba sostener el reconocido

gusto francés que por largo tiempo habia primado en el disefio y en los consumos de

230

lujo.”" Una circular de 1923 determinaba el planteo de la exhibicion:

El Comité admitira las obras que mejor respondan al programa de la Exposicion por
cualidades de originalidad artistica, de perfecta adaptacion a las condiciones de la vida
moderna y de buena ejecucion. Esta seleccion es la razon de ser de la Exposicion.

Es la tnica restriccion de su programa que abarca todas las manifestaciones de la
actividad moderna (arquitectura, disefio grafico, muebles, vestimenta, cine, decoracion
de interiores, jardines, teatro, cerdmica, muralismo, pintura, escultura, tipologia,
fotografia, disefio textil, etc.). Admitira los nuevos modelos tanto para las producciones
baratas como para la industria de lujo, ya que el objeto mas simple y modesto puede
contener en si mismo tanto arte y belleza como el objeto mas precioso.”’

A pesar de la actitud francocéntrica, dado que la mayor parte de la superficie de

la exposicion estaba dedicada a la nacion organizadora, también se invitd a participar a

3

f232 . . ., .,
otros paises™” y se le otorgd especial atencion a la construccion de los pabellones

2% Se instalé en Paris, en la explanada de Les Invalides y ocupé las orillas del Sena y los alrededores del
Grand Palais y del Petit Palais.

230 Benton, Charlotte, “The International Exhibition” en Benton, Benton, Wood, Art Deco 1910-1939, p.
141-142.

2! Ramos de Dios, El sistema del Art Deco, p. 15.

232 Principales paises participantes: Bélgica, Dinamarca, Suecia, Holanda, Italia, Gran Bretafia, Polonia,
Japon, Union Soviética. Notoria es la ausencia de Alemania y Estados Unidos. Sobre este ultimo, ver
Friedman, Marilyn, “The United States and the 1925 Paris Exposition: Opportunity Lost and Found”,
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extranjeros que, en ocasiones, desplegaron nuevamente una estética evocadora del
exotismo. Como sefiala la propuesta citada mas arriba, la razén de ser de la exposicion
se sustentaba en disefios modernos lo cual nos permite establecer una correlacion entre
lo considerado moderno y lo exotico o lo primitivo asociado a las culturas de territorios
colonizados. Asi, Inglaterra presentd arquitecturas que evocaban a Egipto y a la India, y
en las que ya aparecian apropiaciones y adopciones. Todo de acuerdo al expansionismo
politico. Por su parte, lo mismo podia observarse en los pabellones erigidos por Francia
correspondientes a sus posesiones coloniales: Indochina, en el Asia francesa, Africa del

Norte y Africa Occidental Francesa ademas del Pabellon Colonial (Lamina I11-2).

Studies in the Decorative Arts, vol. 13, n° 1, Fall-Winter 2005-2006, pp. 94-119. En el caso de Alemania,
no fue invitada, lo cual podria deberse tanto al importante desarrollo de las artes del disefio en ese pais
como a ser el enemigo principal en la cercana Primera Guerra Mundial (los paises mencionados al inicio
formaban parte de los paises aliados que resultaron vencedores). Ver Benton, Charlotte, “The
International Exhibition”, p. 142.
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Lamina III-2: Plano de conjunto de la Exposicion. Fuente:
https://www.worldfairs.info/expoplandetails.php?expo _id=33&plan id=116 Consultado 5 de enero de 2021
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Los aspectos de la mencionada estética, estaban presentes tanto en la
arquitectura de los montajes de los pabellones como en la decoracion interior y en las
inspiraciones, en vidrieras de negocios de moda, objetos y espectaculos autoctonos
montados.

El pabellon del Africa Francesa fue construido por Germain Olivier™> (Figura
I11-16). El edificio presentaba una fantasia de remates ondulantes en la fachada, con una
especie de cupula de textura irregular, que nuevamente podria guardar cierta relacion
con la cubierta cénicas de los territorios, sobre todo de los grupos Hausa en las

cercanias de Kano en Mali (ver capitulo II).

Figura III-16: Germain Olivier.
Pabellon del Africa francesa.
Exposicion de 1925 Paris

En los muros se encuentran relieves con monos y elefantes que nos conectan con

la fauna africana (Figura III-17. Nétese su ornamentacion geométrica).

Figura N° 17: Relieve del pabellon de Africa Francesa. Simio
con fondo geométrico. Exposicion de 1925. Paris

233 (1869-1942) Hijo del arquitectoThéodore Olivier, diplomado de I'Ecole des Beaux-Arts de Paris.
Germain Olivier habia nacido en Montauban. Se gradud arquitectura en 1903  -Diplomado por el
Gobierno (DPLG)- y titulado por la Societé de Artistes du Gouvernement, (SADG), se destaco por los
palacios coloniales en distintas exposiciones como la de Marsella en 1920, la de Grenoble en 1925, la de
Paris en 1931 y la de Bruselas en 1936. En todas ellas aparecian estéticas “exoticas” y rasgos vinculantes
al Africa (ver Figuras IC-III-3 en Imagenes Complementarias).
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En el interior de este pabellon se destacaba una obra de Edouard Domergue
Lagarde,”* llamada La pacificacion del trabajo (pintura hoy extraviada y cuyo breve
analisis se incluye al pi¢ de la Lamina III-3). Esta enmarcada por columnas y una
especie de dintel (Figura III-18) y acompafiada por taburetes o apoyanucas africanos
(uno de ellos, a la izquierda con forma de leopardo) junto a un conjunto de varios

objetos como mascaras y lanzas, de procedencia claramente africana.

Figura I11-18: Edouard Domergue Lagarde. La pacificacion del trabajo. Panel actualmente extraviado.
Notense los apoyanucas y objetos que completaban las presentaciones de Exposicion de 1931.

2% Edouard Domergue Lagarde, naci6 en Valence d’Agen, Francia, en 1874. Presento retratos, paisajes y

naturalezas muertas en el Salon d"Automne desde 1918 y en otros salones independientes. En 1925 fue
nombrado caballero de la Legion de Honor y elegido para participar en la Exposicion de Artes
Decorativas e Industriales Modernas de ese aflo.
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Lamina III-3: Detalle de la pintura de Edouard Domargue Lagarte. La pacificacion del trabajo. Exposicion de 1925.
Pabellon de Africa Francesa. Paris.

En el centro aparece un nativo africano, tal vez un reyezuelo que ofrece sus vituallas, rodeado por mujeres
con carga en sus cabezas, a la manera prototipica del area subsahariana.

Los trabajadores, los elefantes, los antilopes, rodeados de vegetacion, canalizan las fuerzas de la
naturaleza. En la parte inferior se despliegan productos de mercado, los frutos del trabajo con un africano
islamico (identificado por el gorro que cubre su cabeza). Hay un énfasis en remarcar el criterio basado en
relaciones de poder propio del colonialismo..

La composicion estd marcada por la geometria, por una simetria, cuyo eje vertical es el hombre africano
que ofrece sus productos. También hay un eje horizontal que divide la composicion en una parte superior
y una inferior. En esta tltima se nos muestra mayor ordenamiento y es el lugar donde aparece la
poblacion nativa y los diversos productos que la extensa regioén es capaz de brindar. Mientras que el
registro superior da cuenta del entorno, representando animales (elefantes, antilopes entre otros) y
vegetacion de una manera mas caotica. En cuanto a los pobladores parece haber alli una mostracion de las
distintas etnias que habitan esos territorios, dadas las distintas vestimentas, en especial los tocados que
lucen. E1 hombre en el centro de la obra parece convertirse en simbolo unificado de los distintos grupos
africanos mostrandolo sin atributos identitarios, solo su cuerpo negro casi desnudo. Podriamos decir que
la representacion pone en evidencia las relaciones de poder que el proceso de colonizacion conlleva y
busca construir un imaginario sobre las colonias y sus habitantes, es decir convencer que las posesiones
coloniales no s6lo generan riqueza para Francia sino también son la posibilidad (gracias a los franceses)
que tienen los colonizados para civilizarse.
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La Exposicion Colonial Internacional de 1931

Otra de las renombradas exposiciones, que testimonidé con intensidad las
expresiones artisticas influidas por el Africa Occidental y Ecuatorial fue la del afio 1931
(Figura II1-19 y Lamina III-4). Alli se reinterpretaron nuevamente las arquitecturas

“originarias” de las regiones que las potencias europeas habian anexado.

EXPOSITION (DLONIALE INTERMATIONALE — PARIS 1031

G Oliver & J 0 Lmkert Arehe
258 A O F — LE FALAIS VU DL LA SECTION DE LINDOCHINE

Figura III-19: Vista general de la Exposicion de 1931 de Paris.
A la derecha construccion, inspirada en la mezquita de Djenne, capital de Mali. Postal de época

En esta oportunidad la locacion fue el Bois de Vincennes, en el limite Este de
Paris y se extendid entre mayo y noviembre de ese afio. Consistia en una ciudad dentro
de otra ciudad. Fue visitada por 8 millones de personas y montada como un viaje
colonial. Su slogan propiciaba la ilusion de “la vuelta al mundo” en un dia (ver afiches
en Figura IC-IlI-3a, b, ¢ y d en Imagenes complementarias). En este ‘viaje’ se
presentaron también espectadculos de pueblos africanos montados especialmente para
esa oportunidad. Steven Ungar sefiala que la exposicion podria considerarse como la

reconstruccion de una zona de Contacto,235

concepto tomado de Mary Louise Pratt, que
la define como “espacios sociales en que las culturas distintas se encuentran, chocan
entre si y se implican unas a otras, muchas veces en relaciones de dominacion y
subordinacion altamente asimétricas —tales como el colonialismo, la esclavitud o sus

: 236
secuelas que sobreviven hoy por todo el mundo”.

235 Ungar, Steven, “The Colonial Exposition (1931)” en Blanchard; Lemaire; Bancel, Thomas (eds.),
Colonial Culture in France since the Revolution.
3% pratt, Imperial Eyes, p. 4.
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Lamina I1I-4: Plano Exposicion Colonial de 1931
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En esta exposicion en lo que respecta al Africa se construyeron los pabellones del
Africa Ecuatorial (Figura I11-20) y el Grand Palais de Camertn y Togo, atn en pie y
Figura II1-21).

Figura ITI-20: Pabellon del Africa Ecuatorial Francesa. Léon A Fichet.(;?).
Exposicion Colonial Internacional. Paris 1931.

En el caso del Pabellon de Africa Ecuatorial, a los lados del palacio principal se
encuentran dos construcciones mas pequeias con planta circular y cubierta conica de
barro y paja, con muros muy ornamentados con reiteradas figuras geométricas. La
construccion central, presenta forma cupulada y guardas que varian desde los zig-zags
superpuestos a patrones romboidales. Estas formas estan emparentadas con las
construcciones mousgoums a las que nos hemos referido en el capitulo II.

Por su parte, el Grand Palais de Camerun-Togo,”’ que puede visitarse aun hoy
en el conjunto testimonial de la Porte Dorée de Paris, reconstruy6 la arquitectura nativa
caracterizada por la geometria ornamental. Su arquitecto fue Louis Hippolyte Boileau
(1898-1948). Las formas romboidales, (probablemente surgidas de la sucesion en dos
bandas de los zig-zags), las guardas exteriores de los muros, los postes de las galerias, la
cubierta de base conica facetada, (ya que se descompone en cuerpos), contribuyeron, a
nuestro criterio a instalar, una vez mas, la estética que se vera reinterpretada en el Art

Decb.

237 , . o . .
Tanto Togo como Camerun habian estado en posesion de Alemania antes de la Primera Guerra

Mundial. A su fin, los territorios fueron repartidos entre Francia y Reino Unido
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Figura 1I-21: Palais Camertn-Togo. Arquitecto Louis Hippolyte Boileau. Imagen:
http//upload.wikimedia.org/wikipedia/commons/8/89/Expo1931-Cameroun.jpg Consultado 3 de mayo 2010.

Para esta exposicion se habia construido también una réplica del templo
camboyano de Angkor Wat y de otras construcciones de posesiones francesas en
Oriente, que serian transitorias. No fue el caso del Grand Palais de Camerun-Togo que
se encuentra actualmente en el Bois de Vincennes (Paris) y en 1977 fue reformulado
como pagoda para el ejercicio del culto budista. Pero acorde con el proposito de mostrar
el triunfo colonial y la potencia econdmica de Francia también se realizaria para la
ocasion, un edificio que perduraria mas alla de la exposicion y que albergaria un museo
homénimo: Le Palais des Colonies**disefiado por Albert Laprade,”’ que aun subsiste
en la llamada Porte Dorée. Presenta una forma rectangular y maciza, que anunciaba
desde los relieves de su fachada, la relacion con los pueblos africanos, antillanos,
asiaticos y de Oceania, temas que se prolongaban también en el interior. Nos
ocuparemos de €l en el capitulo siguiente.

La interpretacion que estos artistas hacian de la arquitectura vernacula era
generalmente una copia s6lo formal, a veces recurriendo a otros materiales, logrando asi

un efecto sorprendente por apelar a la novedad o tal vez al desconocimiento del publico

2% Hoy se llama Museo Nacional de la Historia de la Inmigracion. Se inspird en los modelos de los
museos belgas y holandeses y pasé por muy variadas etapas en cuanto a sus nombres. Entre ellos Musée
de la France d"Outre Mer y Musée National des Arts d”Afrique et d’Océanie, en 1960. En el 2003 cerrd
oficialmente pasando su coleccion al Musée du Quai Branly.

39 (1883-1978) De su padre, también arquitecto, heredd el puesto de arquitecto de la Société des
Magasins du Bon Marché, para el que construy6 un anexo en 1924 en la esquina de rue du Bac y rue de
Sevres. Los acabados interiores de estos grandes almacenes, los del salon de fiestas del Hotel Lutétia, el
café des Capucines y el restaurante Prunier rue Traktir, todos realizados al mismo tiempo, se distinguen
por su rica decoracion, adoptando, pero timidamente, nuevas formulas Art Deco. Ver
https://www.citedelarchitecture.fr/fr/collection/les-expositions-virtuelles/portraits-darchitectes Consultado
10 de agosto de 2020.
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de los pueblos en cuestion y al papel de la colonizacién. Todas estas arquitecturas
testimonian el tema de la apropiacién.”*® Cabe preguntarse cudles fueron las fuentes
tomadas por los arquitectos que construyeron los pabellones. Sin poder elaborar a
ciencia cierta una respuesta, se puede conjeturar que las fotografias de viajes que se
publicaban en las revistas de mayor circulacion (ver Figuras IC-1II-4a-g en Imagenes
Complementarias), las numerosas postales que circulaban en Paris y en ocasiones,
arquitectos que viajaron a Africa del Norte, de donde podrian haber abrevado

directamente de fuentes africanas.

La Exposicion Internacional de las Artes y de las Técnicas de 1937

Ocupd una superficie de 100 hectareas entre el puente d’Iéna y el puente
Alejandro III en los jardines del Trocadero y sobre el Campo de Marte y la Isla des
Cygnes. Se prolongd desde el 25 de mayo al 25 de noviembre y asistieron a ella
31.053.700 visitantes, lo que confirma la difusion alcanzada. Para este evento se busco
instalar la expresion Francia de ultramar (France d’outre mer), una expresion nueva,
mas bella que reemplazara la vieja formula ‘Colonias francesas’ “que no expresaba bien
el vinculo que une a la madre patria con sus tierras mas alla de los mares”.**!

Una de las construcciones mas importantes que se construyeron fue el Palais de
Chaillot,** emblema Art Dec0, con dos alas curvas descendiendo sobre el Sena (ver
Figura IC-IV-2 en Iméagenes Complementarias). La obra correspondi6 al ya mencionado

Louis Hippolyte Boileau, Jacques Carlu®* y Léon Azéma,*** para lo que fue necesario

destruir el famoso edificio del Palais du Trocadéro, que habia sido sede del Museo de

0 E] caso del pabellén del Congo Belga. Es interesante destacar que aunque no fuera una propuesta
francesa, el pabellon del Congo Belga presente en esta exposicion, representaba la colonizacion de
Bélgica, también en concordancia con la representacion que se hacia por ese entonces de Africa y por lo
tanto con un imaginario con ojos europeos. Bélgica elaboraba ya los primeros cambios en el Congo de lo
rural a lo urbano. Fue obra de Henry Lacoste (1885-1968) arquitecto y arquedlogo belga, apasionado por
la arquitectura de civilizaciones ‘primitivas’ quien tratd6 de asumir su herencia simbdlica. Midant, Jean
Paul, Diccionario Akal de la arquitectura del siglo XX, Madrid, Akal, 2004, p. 516.

41 Exposition internationale des arts et des techniques dans la vie moderne. Catalogue Général Officiel,
Paris, 1937, p. 190.

42 Alli se exhibiria la obra Guernica de Pablo Picasso en el pabellon espaiiol.

3 (1890-1976) arquitecto francés activo entre 1921 y 1976. Mientras aun estaba en I’Ecole des Beaux-
Arts, aprobo el concurso de Roma en 1919, lo que le llevo a permanecer en Italia desde 1919 hasta 1924,
Entre 1924 y 1934 trabajé en Nueva York y Canadd como decorador de interiores de tiendas. Ver
https://www.citedelarchitecture.fr/fr/collection/les-expositions-virtuelles/portraits-darchitectes Consultado
10 de agosto de 2020.

% (1888-1978) arquitecto francés, se formé en I'Ecole de Beaux-Arts de Paris y fue ganador del Gran
Premio de Roma. Como arquitecto trabajo en Africa del Norte, en el Cairo y en Alejandria.
Posteriormente fue nombrado Arquitecto de la Ville de Paris, etapa en la que participa de la construccion
de paseos publicos y exposiciones. Philipe Chaplain Fédération Nationale du Patrimoine.
http://www.patrimoine.asso.fi/contenu/azema/azema.htm Consultado 31 de marzo de 2011.
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Etnografia. En el muro exterior del ala Passy del palacio, sobre la calle Franklin, se
colocaron relieves de los continentes y de la marina. El correspondiente a Africa nos
muestra nuevamente otro ejemplo de la representacion de estas colonias (Figura I11-22).
Se trata de una obra de Antoine Sartorio®* que incluye un elefante y un camello. En él
estan presentes una habitante del Africa islamica del Norte y una mujer desnuda del
Africa subsahariana, que sostiene una mascara. Detras de ella hay un tambor y en el
plano mas lejano detras del elefante, arquitecturas similares a la del Pabellon del Africa
Ecuatorial Francesa de la Exposicion de 1931. Tanto la vestimenta como los atributos

. . . , . . 246
dan cuenta del imaginario de la época y de estereotipos convencionales.

Figura I1I-22: Antoine Sartorio. Africa islamica y Africa Negra. Placa en el muro sobre la Rue Franklin.
Palais Chaillot. Paris 1937

Nuevamente los pabellones de las colonias fueron objeto de atraccion y
propaganda del poder colonial. Los Pabellones del Africa Occidental y Ecuatorial
francesas, fueron responsabilidad entre otros de arquitectos como Jacques-Georges
Lambert y el ya mencionado Germain Olivier. Asi el correspondiente a Camerln,

acercé interpretaciones y tallas del universo africano**’ (Figura I11-23).

45 (1885-1988) escultor francés, estudié en I’Ecole des Beaux-Arts. Se especializé en la realizacion de

monumentos funerarios que los municipios de Francia, asi como los cementerios y los principales sitios
conmemorativos nacionales solicitaron durante el periodo de entreguerras. Ademas de la escultura
monumental sobre pedestal, ejecutd bustos, bajorrelieves y frisos en imponentes edificios u obras de arte
estatales.

24 En esta exposicion de 1937 la Alemania Nazi y Rusia enfrentadas, ostentaron monumentos rematados
con emblemas de su ideologia: un 4guila y un obrero respectivamente. Participaron cuarenta y cuatro
paises dentro de un clima de tension internacional.

47 Exposition internationale des arts et des techniques, pp. 215-216.
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Figura I11-23: Pabellon de Camertn. Exposicion Internacional de 1937, Paris.

Se observaban en estos pabellones formas conicas propias de las construcciones
de Camertn, pero construidas con materiales occidentales. Las figuras de madera que,
apiladas enmarcan la entrada a manera de columnas, son reproducciones de las que
preceden en las salas de audiencias del gobernante llamado fon (rey) de los pueblos
bamin (ver también capitulo II). El pabellon se completaba con la presencia de cabezas
monumentales talladas, representando un antepasado y la talla de un cocodrilo. Este
tamafio es infrecuente en el Africa subsahariana, aunque seguramente componia el

imaginario de época (Figura II1-24).

Figura I11-24: Pabellon del Africa francesa 1937. Estilizacién de la fauna- cocodrilo
a gran escala y construccion con caracteristicas Bamin

En el capitulo siguiente, se analizaran en los fragmentos correspondientes a la

arquitectura, en la que observaremos los almacenes comerciales franceses, que en estas
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exposiciones consideramos fueron mas influidos por Africa (capitulo IV). Se hara la

misma referencia con el patrimonio Art DecO de Buenos Aires (capitulos VI y VII).

Art Dec, un estilo bautizado cuarenta afios después

Las exposiciones aludidas en la seccion anterior nos dan pie para adentrarnos en
el Decd, pues en ellas el estilo ha sido el nucleo de los disefios arquitectonicos, de artes
aplicadas, mobiliario, vestimenta, entre otros.

Paul Maenz, uno de los primeros referentes tedricos del DecO, nos abre al
siguiente concepto: “El estilo Art Déco, como tal, jamds existié. El término aparece por
primera vez en 1966 con ocasion de la muestra retrospectiva Les Années 25 celebrada
en el Musée des Arts Decoratifs de Paris, y que conmemora la Gltima y mas alta cota
jamas alcanzada por la artesania modernista: la Exposition Internationale des Arts
Décoratifs Modernes de 1925,

Asimismo, Alastair Duncan refiere que:

No es facil definir las principales caracteristicas del Art Deco, porque el estilo
atrajo una multitud de diversas y, con frecuencia, contradictorias influencias.
Muchas de ellas vinieron de los estilos pictoricos de vanguardia de los
tempranos afos del siglo, como el Cubismo, el Constructivismo Ruso y el
Futurismo Italiano -abstraccion, distorsion y simplificacion todos evidentes en
las artes vernaculas decorativas Art Deco. Pero estos no fueron todos: un
examen del repertorio de motivos estandarizados del estilo tales como -racimos
de flores estilizadas, jovenes doncellas, geométricos y ubicuos frutos- revelan
influencias del mundo de la alta moda, de Egipto, el Oriente, la Africa tribal y
de los Ballets Rusos de Diaghilev. A partir de 1925 el creciente impacto de la
maquina puede ser discernido en repetidas y superpuestas imagenes, 0 mas
tarde, en los treinta, por formas modernizadas derivadas de principios
aerodinamicos. Todo esto resultd en una elevada amalgama de complejas
influencias artisticas, descritas desafiantemente por una simple frase, el término
Art Déco.*¥

Mas alla que consideramos que algunas de las influencias de estos iSmos estaban
a su vez influidas por la estética africana, primero, haremos foco en las caracteristicas
mas amplias del estilo, para luego centrarnos en lo que podria haber producido el
contacto con Africa. No obstante, antes de analizar los elementos que caracterizan al
Decd, sintetizaremos conceptos de Ghislaine Wood, especialista en la materia. La autora
sefiala que: “El Art Deco es tal vez entendido como el estilo de una era de extremos, que

representd muchas cosas para mucha gente dado que fue tanto el estilo de las flappers,

%8 Maenz, Paul, Art Déco: 1920-1940. Formas entre dos guerras, Barcelona, Gustavo Gili, 1974, p.

% Duncan, Alastair, Encyclopaedia of Art Déco, Londres, Quantum Books, 1988, p.6.
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de las fabricas del fordismo, del lujo transatlantico y el de los rascacielos de la fantasia
de Hollywood y el de la realidad del Renacimiento de Harlem. Pudo ser tanto
nacionalista, como repartirse por el mundo de Nueva York a Shanghai, de Londres a
Rio”.**° Represent6 para Wood, un retorno a la tradicion y, a la vez, una celebracion de
la maquina y el mundo moderno. La autora considera que la exhibicion de Paris de
1925, establecio el Art Decd como el estilo mas de moda que influyd en disefiadores y
consumidores de todo el mundo. Fue asi el estilo de los placeres, incluyendo cines y
hoteles y fue lo exético lo proveyo las fuentes, formas y materiales mas distintivos.*'

A partir de estos estudios pioneros y mds actuales, interesa destacar cuales son
las caracteristicas mas expandidas que determinan el estilo en si mismo.

Luego de la primera contienda mundial, el Art DecO acompaiié con actitud
victoriosa a los paises vencedores, apostando al progreso técnico y a formas
geométricas. Francia desarrolld el estilo siguiendo en cierto modo las innovaciones
alemanas mencionadas, recuperando tradiciones propias como el uso de formas
neocléasicas y el alto estdndar de sus ebanistas, los temas florales, e incorporando
apropiaciones de otras culturas generalmente de regiones colonizadas.

Alemania con todos los antecedentes que habian revolucionado el disefio (la
creacion de la Werkbund,252 asociacion de arquitectos artistas e industriales fundada en
Munich en 1907 y de la Bauhaus,”” la prestigiosa escuela de disefio, arte y arquitectura,
motivd no pocos cambios en Francia, su nacion vecina.

Al impulso del progreso se sum¢ el espiritu del internacionalismo y el deseo de
construir “ismos” en comun mas alla de las naciones. Estados Unidos tuvo importancia
en el papel difusor, aportando énfasis en formas aerodinamicas, concretando la variante

llamada streamline (ver capitulo V). En consonancia con las vanguardias de la época y

20 Wood, Ghislaine, Essential Art Deco, London, Victoria and Albert Museum, 2003, p. 6.

> Tbidem, pp. 6, 11, 12, 41.

252 1 2 Deutscher Werkbund fue una asociacion de arquitectos, artistas ¢ industriales, fundada en 1907 en
Munich por Hermann Muthesius (1861-1927). Intentaba integrar los oficios tradicionales con las técnicas
industriales de produccion. Su lema era "Vom Sofakissen zum Stédtebau" (desde los cojines de los sofas
a la construccion de ciudades) lo que indica su amplitud de intereses. Buscaba una nueva expresion
artistica incluyendo la maquina, con una componente importante de teoria. Se destacé por separar la
estética de la calidad material, frente a las ideas anteriores que las vinculaban. La adopcion de la forma
abstracta como base estética del disefio industrial, fue otra de sus caracteristicas, sustituyendo al
ornamento.

233 Bauhaus: Revolucionaria escuela alemana de arquitectura, disefio, artesania y arte, creada en 1919 por
Walter Gropius (1883-1969). Su lema fundamental era que “Todo objeto bien disefiado debe invitar a su
uso”. Tuvo tres sedes: Weimar, Dassau y Berlin hasta su cierre definitivo por el Nazismo. Sent6 las bases
del disefio del siglo XX, contando con los mas prestigiosos maestros y maestras entre los que se contaban
Wassily Kandinsky (1966-1944), Paul Klee (1789-1940), Lilly Reich, Oscar Schlemmer (1888-1943)
entre otros. Aceptd la maquina y construcciones, objetos y muebles funcionales con materiales
econdmicos.
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con la influencia de sus artistas, los rasgos generales del Art DecO tendieron a la
geometria, especialmente por el contacto con las culturas coloniales de las que tomaron
inspiracion. Se hace necesario recordar que los pueblos no occidentales (africanos en
nuestro caso) basan su relacion con el cosmos mediante representaciones de signos cuya

forma abstracta guarda siempre un significado trascendente.

Motivos iconograficos

Para nuestra hipotesis —el proceso de apropiacion cultural de elementos de la
estética de las artes africanas en el Art DecoO- resulta fundamental conocer el codigo
general, tanto figurativo como abstracto, para poder analizar como se construyo, donde
abrevo, qué elementos integrd y cudles reconsiderd el estilo mencionado. Desde el
punto de vista semiologico destacaremos, la obra de Roland Barthes (1915-1980)
estudid los signos no lingiiisticos apoyado en los trabajos del padre del estructuralismo
linguistico™* Ferdinand de Saussure (1857-1913). Barthes establecid en 1964 la
definiciéon teodrica de los mecanismos retoricos que act@ian en la consolidacion de la
imagen. Trabajo en esa oportunidad especialmente la imagen publicitaria. En su articulo
La retérica de la imagen,”” considera por un lado lo formal, que hace que esa imagen
denote algo visible y por otro, el mensaje lingiiistico escrito que funciona como guia
para la interpretacion de la escena hacia un sentido. Esto impide que en la interpretacion
proliferen sentidos multiples. Es decir que el lenguaje, actiia con funcion de anclaje y
reduce la polisemia de la imagen. Esto puede verse en los afiches y publicidades citados
en el Capitulo I y en los textos que acompafiaban los mensajes al publico de las
Exposiciones Coloniales y Universales. La imagen connotada es una produccion
simbolica correspondiente a una cultura determinada. La lectura de la imagen pone en
juego las competencias que tienen que ver con el contexto historico social y cultural del
que se trate la imagen. En nuestro caso, las connotaciones de modernidad y poderio
colonial que conllevaban las piezas africanas tanto en sus formas, signos y materiales
empleados fueron una finalidad ya que por desconocimiento y subestimacion del
conquistado operd la metamorfosis que primero vacid de sentido los elementos
africanos, despojandolos de su significacion inicial y de su carga simbolica, para luego
otorgarles la aludida connotacion de modernidad y poder a las formas y materiales

extraidos de las colonias. En el capitulo II, siguiendo a Clementine Faik Nzuji, nos

% Sistema de relaciones que en el lenguaje establece los principios de forma y funcion.
233 Barthes, Roland, “Rhétorique de I’image”, Communications, n° 4, 1964, pp. 40-51.
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hemos referido a las interpretaciones de simbolos y signos de Africa que se incorporan
al estilo.

El Art Dec6 innovador pero no radicalmente revolucionario, se inspird, como
sefialamos, tanto en la tradicion como en las fuentes de vanguardias. Frecuentemente
emplea nuevas tecnologias, a pesar de que algunas veces sus formas refieren al
neoclasico, estilo del que tomo¢ el alto estdndar artesanal y los temas florales. Tal vez en
esta instancia del analisis, la caracteristica mas destacable es hacer hincapié¢ en la
reduccion de las formas y en la ausencia de las tres dimensiones, con la consecuente
caracteristica de aplanamiento de volimenes.

Como se observara a través de las unidades de analisis, el repertorio DecO no
solo era decorativo, estaba asociado a conceptos asociados con lo moderno: la energia,
la electricidad, la fuerza, el trabajo, la velocidad (nociéon también recogida por el
futurismo), la libertad sexual y la emancipacion de la mujer. En cuanto a las maquinas,
evoca trenes, automoviles, acroplanos, zeppelins y rascacielos. Aun las idealizadas
figuras humanas eran tratadas de modo abstracto y parecian maquinas o robots. En la
escultura y altorrelieves integrados a la arquitectura, predomina el uso del hombre
representado por titanes, obreros, atletas y la mujer reviste un caracter hieratico.>® En el
repertorio del Art DecO se encuentran principalmente animales y zigzags, soles, rayos
que se pueden observar junto a otros motivos suplementarios, tanto naturalistas como de
abstracciones, repartidos sobre muebles, objetos, muros, joyas etc. (ver capitulo IV).

Hasta las representaciones de la naturaleza se transformaron. No se usaron flores
organicas como en el Art Nouveau, sino formas dominadas por el hombre, de alli sus
siluetas facetadas y geometrizadas. Al volverse sobre temas usados por la tradicién
francesa como el neoclasicismo, aparece una nueva imagineria greco-romana que
abarco la representacion de diosas como Palas Atenea, Europa y Diana cazadora.”’ No
en vano en Nueva York se recred el mito del titdn Prometeo en el emblematico
Rockefeller Center (ver imagen en capitulo V).

Pero fue principalmente el uso de la abstraccion y la presencia de exotismos tan
distintivos, especialmente los procedentes de Africa, parte de la hipdtesis que
pretendemos demostrar como apropiacion. Lo exodtico proveyd motivos y formas
nuevas. Como expresa Wood: “En palabras de la critica contemporanea, la influencia

del arte africano no era una cuestion de competencia con los modelos de la antigiiedad

26 Wood, Essential Art Deco, pp. 14-18.
7 Ibidem, p. 27
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clasica, sino de renovacion de las formas”. > En este sentido, la autora sefiala que: “El
Art Deco bebid de una amplia gama de fuentes arcaicas y ‘exoéticas’, pero ninguna le dio
su sabor distintivo tanto como Africa”.*’ Y, si bien suele decirse que el Art Decé tomd
la geometrizacion (y otros elementos) de las vanguardias, como hemos sefialado a lo
largo de este capitulo, muchas de esas formas tuvieron como fuente el arte africano en la
intencionalidad de una de las ideas relevantes de las vanguardias: que las llamadas artes
primitivas se identificaran con lo moderno. Los cambios y novedades fueron muy
importantes para el estilo.

Imagenes de culturas remotas proveyeron entonces formas y materiales y los
recientes descubrimientos de la arqueologia de Egipto, Mesopotamia y Mesoamérica
fascinaron al publico. Los Ballet Rusos (compaiiia creada por Sergei Diaghilev (1872-
1929)) mostraron una experiencia moderna de danza, musica y decorados.*®® Asi como
en los vestuarios.”*' El interés popular alcanzo estas dimensiones y las consumia en una
amplia gama de disefios.*®

Este exotismo estaba presente no so6lo en objetos sino también en los motivos
decorativos de los relieves de los muros y en algunas plantas arquitectonicas, en la
vestimenta cotidiana (ver relieve de Anna Quinquaud (1890-1984) Palacio Chaillot,
sobre la calle Franklin. Fragmento del Templo de Ankor (Camboya) de estilo Khmer,
con elementos del hinduismo y budismo y vestimenta de época, Figuras IC-11I-5 y 6a y
b en Imagenes Complementarias). Los patrones y motivos iconograficos ocuparon asi
un lugar decorativo en estas nuevas representaciones. Sus formas influyeron en la
elevacion escalonada de los edificios, principalmente en los Estados Unidos, en
busqueda de una identidad propia, no europea.263

En cuanto a la arquitectura propiamente Art DecO, en las volumetrias es

recurrente el escalonamiento en frentes y alturas, los redientes, el énfasis de algunos

238 Ibidem, p. 41. Ver también Apollinaire, Guillaume, “African and Oceanic sculptures”, July 15, 1918,
en Apollinaire on Art: Essays and Review 1902-1918, New York, The Viking Press, 1972, p .470.

2% Wood, “Collecting and Constructing Africa”, p. 79.

%% Tbidem, p. 41. Los Ballets Rusos contaban entre sus bailarines con Anna Pavlova (1882-1931) y
Vatslav Nijinsky (1890-1950). Su director artistico era Leon Bakst (1860-1924) y proponian vistosos e
innovadores elementos orientales en la escenografia y en el vestuario que impactarian enormemente en la
burguesia.

281 Es sabido que uno de los acontecimientos que produjo gran impacto fue el descubrimiento, en el Valle
de los Reyes, de la tumba de Tutankamon (faradn de la dinastia XVIII que gobernd del1336 a 1327 a.C.),
por Howard Carter (1974-1939) en noviembre de 1922. Surgié asi la consiguiente pasion por joyas y
muebles genéricos del Egipto faradnico. Se usaron piramides, flores de loto y escarabajos relativos a esta
civilizacion.

2 En muchos paises, en el Art Dec6 temprano, la modernizacion de abstracciones y estilizaciones de
motivos vernaculos también fue significativa sobre todo en Europa central y Escandinavia.

293 Wood, Essential Art Deco, p. 42.
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elementos estructurales y las particiones espaciales geométricas. Es principalmente en
las fachadas donde se concentr6 la ornamentacion. Se trabajaron en especial los accesos,
los remates, las herrerias de puertas y balcones y los vestibulos y escaleras interiores.
Los elementos bésicos de las decoraciones estan contenidos en rectangulos o rombos y
pueden presentar revoques con fuerte textura de trazos paralelos.*®*

En lo que respecta al espacio Art Dec0, Jorge Ramos De Dios se opone en su
valoracion a los conceptos de Federico Ortiz para quien este estilo no fue creativo en
esta concepcion:*® “En la arquitectura, el Art Dec6 trascendié muchas veces el mero
fachadismo o la decoracion interior, produciendo obras con una concepcidén
constructivo espacial nueva y propia, utilizando las técnicas modernas del vidrio, el
hierro y el hormigon armado”.?*

Dada la asociacién con la modernidad y con el cosmopolitismo hubo una
predisposicion a la difusion del DecO de manera global. La tendencia abarcaria no solo
los paises europeos y americanos sino también la India, Australia y Sudafrica.*®” Como

referiremos mas adelante, el centro dictaba las modas y se adoptaban en la periferia con

algunas modificaciones y adaptaciones.

Los grandes cambios del Art Decé

Es en la abstraccion donde el cambio con el estilo finisecular Art Nouveau fue
abrupto. Lineas rectas, guardas y formas geométricas y compactas reemplazaron las
curvas, meandros y sus patrones floridos en “S”. Aun en los casos en los que el Art
DecO no emplee ornamentos, logra un efecto decorativo con el tratamiento de las
superficies de muebles y objetos. A su vez, fue utilizado con exclusion de lo figurativo
y otras de manera compartida. Esto se observa sobre todo en puertas de hierro y en
balcones y ventanas de los edificios. De manera similar al uso de materiales

denominados exdticos y a las representaciones figurativas vinculadas a los territorios

264 Ramos de Dios, El sistema del Art Deco, p. 19.

% Ortiz, “La Arquitectura Argentina (1900-1945)”, pp. 13 y 108. Volveremos sobre la opiniones de

Federico Ortiz en el capitulo VIII

266 Ramos de Dios, El sistema del Art Decé, p.18. Entre los ejemplos renovadores a los que hace

referencia Ramos de Dios se cuentan: la estacion de trenes de Lens de Urbain Cassan (1890-1979) y la

Iglesia de Raincy de los hermanos Gustave (1876-1952) y Auguste (1874-1954) Perret. La estacion de

Lens es una construccion con forma de locomotora, construida en 1926. En el lugar de la supuesta

chimenea, hay una torre con reloj. El interior presenta decoraciéon mural con mineros de la region del Pas

de Calais. Otro ejemplo destacado por el desarrollo espacial es la iglesia de Raincy (1923), con la estética
erretiana. Creacion en hormigén armado de los hermanos Perret.

%7 Benton, Charlotte; Benton Tim, “The style and the age” en Benton, Benton, Wood, Art Deco 1910-

1939, p. 26.
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colonizados, conjeturamos que las formas “abstractas” podrian asimismo considerarse
como apropiaciones de las culturas de los pueblos colonizados. Asi por ejemplo lo dicho
sobre el motivo de la linea en zigzag y el empleo de escalonados jerarquicos (presentes
en los zigurat mesopotadmicos o en los templos mayas y aztecas), que sirven para
enfatizar la mayor altura. El estilo us6 y abus6 del aumento y reduccion de escalas, de
las lineas ascendentes, paralelas y simétricas, lineas puras sin adornos, zigzags, circulos,
formas geométricas, cubos, esferas, y yuxtaposiciones geométricas, siempre en
esquemas muy dinamicos.

Respecto del uso de la linea recta, principal caracteristica del Decd en palabras
de Xavier Esqueda, se la empled en diferentes combinaciones, especialmente en zigzag.
No obstante, “las curvas aparecen frecuentemente y el circulo en especial, pero estas
lineas se emplean con un sentido geométrico. La geometria impera en los disefios desde
la arquitectura hasta todo aquello disefable. El colorido participa audazmente en los
textiles, ceramica y materiales tales como la baquelita y el plastico en los que se hace la

e . , 268
imitacion de jade, ambar, etc.”.

El codigo del Art Decd. Repertorio figurativo y abstracto

Hemos ya destacado que el codigo decorativo del estilo fue tanto abstracto como
figurativo. Pero aun cuando aplic6 imagenes figurativas, manifestd en general cierta
tendencia a volumenes geometrizados y aplanados en ellas. Todo lenguaje plastico da
muestra también de la de intencion de comunicar un sentido y lo consumido no sélo son
objetos sino también las ideas que ellos representan. Asi, después de la Gran Guerra, el
mundo occidental se empefid en mostrar un marcado optimismo y destacar el espiritu
del progreso. Por eso mucho o gran parte del codigo figurativo, representd ideas o
simbolos que evidenciaron este animo. Los artistas del Art Decd, crearon un repertorio
signico que expresaban las inquietudes de la sociedad.

Al analizar el repertorio figurativo del estilo, se observa el predominio y
frecuencia de ciertos elementos y representaciones que comunicaban algunas
sensaciones e ideas que caracterizaron aspectos del periodo. En este sentido, Xavier

Esqueda senala:

268 Esqueda, Xavier, Art Decd. Retrato de una época, México, Centro de investigacion y Servicios

Museoldgicos, Coordinacion de Extension Universitaria, Universidad Nacional de México, 1986, p. 14.
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De los elementos mas representativos en este sentido podemos citar por
ejemplo la fuente, plasmada en bajorrelieves, en herreria, en vitrales,
grafica, lamparas, etc., o bien la fuente misma como elemento del disefo
arquitectonico en edificios, jardines y parques. Las descargas eléctricas
sintetizadas, solas o en repeticiones constantes aparecen para formar un
disefio que igualmente se encuentra en muchisimos elementos. De la
flora y de la fauna se escogen ciertos ejemplares, que por su expresion y
forma convienen al ideal de la época: las gacelas y los galgos que por su
ligereza y elegancia de movimiento y linea son ad-hoc para el estilo.
Otras formas zooldgicas adoptadas que aparecen con frecuencia son los
elefantes, osos, palomas, peces y especialmente las panteras y las garzas
ocupan un lugar predominante. Los disefios florales y botanicos se hacen
por la facilidad de la estilizaciéon geométrica (...) o bien se utilizan las
palmeras y los cactus que dan idea de un exotismo remoto.”®

En este punto, cabe consignar la relevancia de idea de ritmo visual, para las
expresiones africanas (ver capitulo II). Analicemos entonces las mencionadas nociones
relativas al progreso y la tecnologia, la luminosidad, la velocidad, y el uso destacado de

atletas, cuerpos desnudos, fuentes, flores y fauna salvaje.

- Lineas que destacan el sentido vertical o ascensional

En el DecOd hay un marcado gusto por las alturas y la elevacion, sobre todo en los
Estados Unidos, consecuencia del progreso tecnoldgico (ver lineas de sentido vertical en
rascacielos de la Figura I11-24). Estas construcciones arquitectonicas son el simbolo del

periodo, demostracion de este progreso y de la capacidad de sus constructores.

Figura I1I-24: Empire State, Nueva York,
Toma contrapicada que pone en evidencia las lineas verticales y el escalonado

2% Tbidem, p. 16.
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Cabe destacar que también en los cddigos abstractos, el zigzag es operacion de
rotacion y traslacion de las lineas que aumenta el sentido vertical. Asi también
agregamos a lo antedicho por Esqueda los tridngulos y el escalonado que marca también
jerarquia y destaca mas las alturas. Este uso de la linea llamada “ascendente” contribuye
a valorizar el aspecto vertical también en otros objetos y también se utilizan las mismos

elementos en escalas diferentes sea mediante operaciones de aumento y reduccion.

- La luminosidad, el sol, los destellos y los rayos. Uso de superficies y materiales
brillantes

El sol, los destellos, los rayos y resplandores pueden verse en distintos contextos
(Figuras III-25, III-26 y III-27). Hay muchas razones para la popularidad de este
motivo. Indica que “la importancia de la luz solar y el aire fresco en relacién con la
salud fue ampliamente promovido en este periodo”.””" Asimismo, podrian asociarse al
amanecer y metaforicamente a una esperanza en el futuro luego de la Guerra y de la

caida de la bolsa de Nueva York.

= = e e ales T &
TTEN INTERNATION A DE. ARTS DECORAT!F—';_.-_— PARIS IR25
17 = Le Pavllion des Magasina ™ Aux Galerles Lafayeite " — The Fastllon of the firm ™ Aux Galerles Lafayekie

Figura I11-25: Pabellon de Galerias Lafayette. Exposicion de 1925. Paris. Panel de bronce y vidrio coloreado

270 Woodham, Jonathan M., “From Pattern to Abstraction” en Benton, Benton, Wood, Art Deco 1910-
1939, p. 115

147



Figura II1-26: Afiche Metropolis (1927) de Fritz Lang (1890-1976). Alemania. Rayos detras de rascacielos.
Figura II1-27: Rayos en el Art. DecG. Pared dela Planta Baja del Empire State. Nueva York

Estos motivos aparecen tratados en remates de edificios o en paredes interiores,
sobre superficies de aluminio, muebles, pisos, y alfombras. Se vera que lo que brilla y
destella se asocia al lujo (En el capitulo V nos referiremos a la vestimenta y los pailletes
en los Estados Unidos). La eleccion del aluminio que refleja, que refracta los rayos del
sol, puede relacionarse con la reverencia ante un templo en el mundo antiguo, como la
que se le otorgaba en Egipto o en el mundo precolombino, ya que en ambas culturas el
sol fue objeto de veneracion. El uso del aluminio en la arquitectura es como el platino
que se empleard en las joyas. Se lo encontrara tanto en superficies espejadas de cines
como en los pequefios objetos cotidianos. En la moda, piedras, lentejuelas, canutillos se
cosen sobre las prendas mas finas. En joyeria se usara el oro blanco, el 6nix y platino y
sus equivalentes masivos y también tomaran las formas de las maquinas muy pulidas.””!

En el sistema del Art Deco, el sol y los destellos se caracterizan por la traslacion
circunferencial, frecuentemente con tridngulos amplificados de forma vertical,
correspondiendo el mas elevado al eje central de la figura. Lo mismo puede observarse
en alfombras o embaldosados en blanco y negro. Tomemos como ejemplo el edificio

Chrysler (Figura III-28). La experiencia logica objetiva, ve en el signo un sol, la

2" De comunicacién oral disefiador Francisco Ayala. Presidente de la Camara Argentina de la Moda, 15
de mayo de 2019.
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experiencia afectiva, lo toma como instrumento jerarquizante y lo codifica. El signo se
ubica intencionalmente en la cupula de rascacielos y promueve la necesidad de un
nuevo amanecer, protagonizando el espacio aéreo de la ciudad.”’* En su trabajo, Bulacio
et al. sehalan como caracteristica principal de la linca Art Decd la operacion de
repeticion y destacan que no se utiliza una sola linea, sino varias y todas paralelas entre
si. Asimismo, afirman que la orientacion vertical, participa ademas del disefio de
exteriores ¢ interiores, y también en la indumentaria y textiles del periodo.”” La
intencion al emplear estos signos fue provocar una sensacion de esplendor, y la apuesta

a un mundo de oportunidades y porvenir venturoso.

Figura III-28: Edificio Chrysler. 1928-30. Nueva York. Acero
inoxidable

Siguiendo el discurso de Bourdieu, la recurrencia de materiales y superficies que
remitan al brillo marcaran la diferencia de clase, por su parte, las imitaciones en los
accesorios trataran de acortar las distancias. El brillo se incorporard hasta en los

peinados con gominas.

- La velocidad:
Esta idea, que destacamos en palabras de Esqueda se expresa en panteras, galgos,
ciervos, gacelas, leopardos, aves, palomas, garzas etc. con recurrencia a representar la

fauna africana (Figuras 111-29, I11-30, I11-31 y I11-32).

272 Bulacio, Gisele; Burin, Alejandra; Cruz, Maria de las Mercedes; Dzikowsky, Johanna; Garcia,
Veronica Natalia; Pons, Marina Bernadette y Ramos, Maria Lucia, El estilo Art Deco. Trabajo
monografico Catedra Macchi, Introduccion a los Fundamentos del Disefio UBA. Diseflo de Indumentaria
y Textil, Octubre 2003. Disponible en: https://www.monografias.com/trabajos70/estilo-art-deco/estilo-
art-deco2.shtml Consultado 20 de octubre 2020.

*7 Ibidem.
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Figura II1-29: Max Le Verrier (1891 1973). Escultura en

metal con pantera negra. C. 1930. 26 x 63 x 14 Coleccion )
Maison Le Verrier. Figura I11-30: Edgar Brandt. Pantalla para el

chimenea con gacela. Hierrot. Medidas: 96 cm x
86,36 cm. Reproducida en Joan Kah.r. Edgar
Brandt: Master of Art Dec6. Ironwork, New York,
Harry Abrams, 1999, p. 172.

Figura III-31: Ernest Bachrach. La actriz Michelle Figura I11-32: Estatuilla metalica del capot de un Cadillac.
C. 1930.

- La tecnologia:

Todo el avance de las maquinarias fue tomado como simbolo de porvenir y lujo.
Lo nuevo reemplazo6 el pasado y muchos artistas se liberaron de la tradicion. De los
materiales del Antiguo Régimen se paso a otros que contrastarian por la exaltacion de su
proveniencia colonial. La industria contribuyd con la produccion de imitaciones a

precios mas bajos. Seran frecuentes las alusiones a la electricidad (Figura I1I-33) o a la

fuerza del agua (Figura II1-34).
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Figura III-33: Robert Merrell Gage (1892-1981). Atleta con lampara eléctrica que reemplaza la clasica antorcha.
Bajorrelieve. Southern California Edison Building Company. Los Angeles. Arquitectos: Alison and Alison. 1930
Figura III-34: Robert Merrell Gage. Energia Hidroeléctrica. Bajorrelieve. Southern California Edison Building
Company. 1930.

- Las figuras de atletas:

Este repertorio incluyd hombres musculosos y mujeres desnudas mas
desprejuiciadas, en oposicion a la fragil mujer Art Nouveau (Figura II1-35 y Figuras IC-
IT1-7a, b y ¢ en Imagenes Complementarias). Este énfasis puede ser interpretado como
el dominio del hombre frente a lo tecnolégico o la mayor libertad sexual. Esta
representacion se observa en las fachadas de algunos edificios, a la cuales se le suman

flora y fauna estilizada, como asi también la presencia de fuentes de agua.

Figura I1I-35: Desnudo en el relieve de La danse de Antoine Bourdelle.
Theatre des Champs Elysées. Paris. Estilizaciones y fondos con densas
geometrias.
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Figura I1I-36: Edgar Brandt. Biombo Oasis. Fuente con efecto de agua y flores tropicales. Exhibido en Exposicion de
1925. Medidas ¢/ panel: 184 cm x 63.5 cm. Coleccion privada. Imagen disponible en:
https://www.christies.com/en/lot/lot-4717096 Consultado 3 de mayo de 2018.

Su simbologia, estd profundamente relacionada a la fertilidad y a la idea de
limpieza y pulcritud. En el caso de las flores geometrizadas, podrian representar la
naturaleza controlada. Por su parte el agua se vinculaba a la higiene del mundo moderno
(Figura I11-36).

Maenz sostiene que la Gran Guerra fue el hecho definitorio y que influiria de
manera ventajosa en la consolidacion de fortunas cuyos detentores serian,

posteriormente, los consumidores de nuevos productos Art Deco:

Hubo quienes realizaron sustanciosos beneficios, pues a través de los conductos
neutrales se podian cerrar excelentes transacciones incluso con el enemigo.
Consecuencia de las posibilidades abiertas por la circulacion del dinero contante
nacid, entre quienes coronaron la guerra ampliamente beneficiados, una
apetencia de prestigio social que redundd en provecho del trafico de articulos
suntuarios. Anteponiendo las necesidades del momento presente a los
convencionalismos, esta sociedad proporciona a la artesania la oportunidad de
desarrollar un estilo que no tardé en tener su manifestacion suprema.”’*

Sin duda con la guerra desaparecieron los tabues y la vida, primero reducida a la
supervivencia, transformo las expresiones de la sociedad en conductas mas
desenfrenadas. Africa estaba entonces presente como testimonio del poder colonial a

través de formas y materiales de su procedencia, pero también fue homologada por sus

" Maenz, Art Déco: 1920-1940, p. 74.
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comportamientos considerados mas desprejuiciados, evidenciados tanto en lo cotidiano
como en las artes. La distincion, pasé entonces por incorporar elementos que la
evocaran, e los hogares, los accesorios del vestir, y la musica sincopada, emanada
primero de los nuevos sectores burgueses con poder econémico y deslizada, luego
verticalmente hacia abajo en el plano social.

En este sentido, si observamos algunos aspectos sociales del Art Deco se destaca
que supuso, por encima de todo, la consagracion de las artes decorativas en su version
francesa. En 1919, el arquitecto Louis Siie (1875-1968) y el pintor André Mare (1885-
1932) habian fundado la Compagnie des Arts Francgaises. Convencidos de que la
modernidad se relacionaba con el trabajo en torno a proyectos de decoracién comunes -
de ahi el nombre de “compaiia”-, se rodearon de un equipo de artistas y artesanos de
disciplinas complementarias, interesados en las aplicaciones decorativas de su arte.””
Paul Maenz sefiala que “la excelente textura artesana de los objets uniques [disefiados
por la Compagnie], abarca desde el diseiio de pendientes hasta el acondicionamiento
integro de interiores. Detras de la denominacion Art Moderne, cada vez mas en boga, se
esconde la busqueda de un estilo que es al mismo tiempo anacrénico y exquisito e
intenta, por asi decirlo, conciliar —por supuesto en vano- las contradicciones del siglo
con las exigencias impuestas por un gusto ostentoso”.*’® Asimismo, el autor asegura que
la creacidon de esta compaiiia, el mismo afio en que Walter Gropius fundaba la Bauhaus
(1919), fue trascendental para el futuro de los arts deco (sic).

En el capitulo IV nos concentraremos en la aproximacion a signos y simbolos
africanos, para analizar la resemantizacién operada. De lo anteriormente expuesto se

deduce un sistema que permite el siguiente analisis.

Desde el punto de vista funcionalista (corriente lingiiistica que considera la
comunicacion por su explicativo mas que descriptivo) la sintaxis (la co-locacion
de formas) no es autdbnoma sino que estda motivada semantica (significado) y
pragmaticamente (el querer decir). El DecO toma (formas, siluetas) del arte
negro pero no conoce la significacion semantica ni pragmatica de las formas
originales y la resemantiza o recategoriza a veces solo con sentido decorativo.
Toma la morfologia, o agrupacion de morfemas y acude a otras estrategias
pragmaticas (ligada a la seméantica). Como se ve el discurso, no se lee de la
misma manera.””’

2> Musée des Arts Décoratifs (MAD), Paris, “La Compagnie des Arts Frangaises”. Disponible en:
https://madparis. fr/~period/article-fiche-local4101en.html Consultado 12 de diciembre de 2020.

27 Maenz, Art Déco: 1920-1940, p. 138.

"7 De comunicacion oral con Angelita Martinez, doctora en letras, investigadora del Instituto de
Lingiiistica de la facultad de Filosofia y Letras (UBA) y profesora de la catedra de Lingiiistica de la
Universidad Nacional de La Plata, mayo 2009.
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Como pudo observarse el Art Decd otras veces, también propone un codigo
nuevo que evoca en la mente de los pocos iniciados el agua, el sol, el movimiento, la
velocidad, las maquinas, etc. Por supuesto al referirnos a “algunos pocos iniciados”,
consideramos que no toda la gente contemporanea poseia esta comprension (ni ain la
posee), pero si estaba en el imaginario social, la valorizacion de las maquinas y del
progreso.

En relacion con nuestro proposito, confrontar el resultado del encuentro europeo
con lo africano, es destacar que Francia (y otras naciones occidentales) vio en las
culturas diferentes, es decir culturas miradas desde una perspectiva que no era su
realidad efectiva, sino la manera en que los europeos (los franceses en este caso) la
pensaban o percibian.

De acuerdo con lo visto, el uso de un “africanismo” visto como elegante y
moderno se aduefio de los distintos estratos de la sociedad francesa en la entreguerras,
hecho que refrendaremos en el capitulo siguiente donde la apropiacion y la
desemantizacion de las formas africanas se observan también ejemplificada en muebles,
indumentaria, objetos decorativos. Seglin palabras de Amadou-Mahtar M 'Bow, director
general de la UNESCO entre 1974 y 1987, “mitos y prejuicios han ocultado al mundo

durante largo tiempo el verdadero rostro de Africa”.”’®

28 M'Bow, Amadou-Mahtar, “La historia general de Africa”, El Correo de la UNESCO, Agosto-
Septiembre 1979 ano XXXII, p. 5.
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Lamina III-5: Place de la Porte de Champerret, 17¢éme arrondissement, Paris

155



CAPITULO IV

USOS Y APROPIACIONES DE SIGNOS SUBSAHARIANOS
FORMAS Y MATERIALES AFRICANOS EN EL ART DECO FRANCES

El Art Deco embellecio las superficies con patrones sencillos (motivos, signos,
imagenes representaciones simplificadas e imagenes aplanadas), formas que poseian un
sentido fundamentalmente simbdlico en las culturas africanas de origen en los que se
inspird. A estas geometrias usadas ahora en el epicentro europeo y de los Estados
Unidos (destacamos una vez mas que muchas remiten a entramados visuales que la
arqueologia, la etnografia y la colonizacion hacian evidentes en piezas, ademas de
africanas, orientales y precolombinas), cada lugar periférico agregaria lo propio.

Por otra parte, varios fueron los antecedentes que en Europa confluyeron para el
despojamiento de sentido de las formas ornamentadas en las artes aplicadas. En Paris, el
Salon de Otofio, la Exposicion Bavara®” de 1910 y algunas obras de la Werkbund
exhibidas en 1919, habian producido los mayores cambios referidos a la factura, a la
simplificacion formal y al uso de materiales nuevos. Esto incluyd desde las materias
primas coloniales hasta el metal. En la sobriedad de las lineas fue también fundamental,
el papel de la Secesion de Viena y de la Bauhaus. A su vez, muchos arquitectos y
artistas habian empleado las lineas y formas preponderantemente abstractas en los
edificios y los disefiadores reproducian piezas semejantes a las del mundo africano.
Veremos, asimismo, que algunos artistas se ocuparon también de la tematica africana
con un repertorio figurativo y mas evocativo. Es en la abstraccion donde el cambio con
el estilo finisecular Art Nouveau fue abrupto. En el Art DecO, lineas rectas, guardas,
geometrias y formas compactas reemplazaron las curvas, meandros y sinuosidades.
Como vimos en el capitulo anterior, aun cuando el DecO aplicé imagenes figurativas
manifestd siempre una tendencia a volimenes geometrizados y aplanados.

En este sentido, resulta pertinente el término “black deco”, acufiado por Rosalind

280 . ey ey . ., y 9.
Krauss,”™ que “representa la actitud estilizada que permitié la recombinacion ludica y

" Tnvitar a expositores de las artes industriales alemanas a Paris fue una decision del reputado arquitecto
del Art Nouveau Frantz Jourdan, (1847-1935) para despertar la competencia. El hecho fue controvertido,
en una época de espiritu nacionalista y en un marco que siempre habia sido para el arte.

280 Krauss, Rosalind, “Giacometti” en Rubin (ed.), “Primitivism” in 20th century Art. Vol. II, pp. 503-
533.
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la transmutacion del arte negro en arte moderno”.*®' Asi, artesanos del Art Decd francés
supieron domesticar “lo salvaje”, utilizando maderas y toques africanos como pieles de
animales, nacar y marfiles, con siluetas geométricas. Con frecuencia esto era consumido
en los hogares como espiritu de modernidad y elegancia y como metaforas de una
mirada mundana y de dominio sobre tierras lejanas. El uso de materiales ricos de las
colonias, “maderas exoticas como la amboina, el bois de violette, o el ébano de Macasar
podian efectivamente obtener un mdaximo resalte combinando formas simples,
discretamente graciosas y enriquecidas por ligeras incrustaciones”.”

Desde el siglo XIX las potencias imperiales impulsaban estos materiales
producidos por las colonias. Bélgica habia promovido el uso del marfil del Congo y los

artesanos de la plata lo habian usado desde 1880 en objetos del Art Nouveau, a lo que se

habia sumado Francia, replicando estos detalles. El Estado habia potenciado de manera
impactante los trabajos en este material, lo que habia requerido la utilizacion de

personal especializado y su aprovechamiento en las artes aplicadas desde las asas de

teteras, encendedores y polveras a los célebres Chiparus283

(ver Figuras IC-III-7by cy
IC-II1-8 en Imagenes Complementarias)

Consideramos que la gran cantidad de objetos y piezas en el mercado del
periodo de entreguerras que incluye carpinteria, herreria, muros, pisos, vitrales,
vestidos, vajilla, entre otros, da testimonio del significativo gusto por las formas de
procedencia africana por la fauna, la vegetacion, alimentando la construccion de un
imaginario respecto de los territorios, los habitantes y las costumbres de las colonias, en
especial de Africa Occidental y Ecuatorial.

Como sefiala Pierre Bourdieu, el gusto como sistema de clasificacion, convierte
a las casas y areas donde se habita, a los muebles incorporados en los hogares en signos
diferenciadores, que jerarquizan usos y consumos culturales. Por tanto, los cambios de
gustos diferenciadores entre distintos sectores sociales se producen para marcar la
distincion. Desde este enfoque se observa un desplazamiento hacia un consumo

extendido de piezas de imitacion. En palabras de Bourdieu, “toda lo sagrado tiene su

complemento profano, toda distincion produce su vulgaridad.”*** Asi por ejemplo en los

21 Archer-Straw, Negrophilia, p. 71.

282 Wood, “Collecting and Constructing Africa”, p. 88.

2 Demétre Chiparus (1886-1947) escultor y pintor rumano del periodo del Art Decd. Trabajo
especialmente en bronce y marfil, ejecutando bailarinas exdticas como tema principal. Transcurrid sus
principales afios activos en Paris. Para profundizar ver Shayo, Alberto, Chiparus-Master of Art Deco,
New York, Abbeville Press Publishers, 1993.

% Tovillas, Bourdieu, p. 101.
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disefios mas econdmicos, el carey fue reemplazado por la bakelita y el marfil por hueso
o marfilina.

La apropiacion de formas y patrones de las artes africanas que se habia iniciado
ya a principio de siglo con las obras de la vanguardias, por el agotamiento de formas
tradicionales europeas, en el periodo de entreguerras que nos ocupa podria deberse a
otras causas. Por un lado, en el retour a I"ordre que propulsaba valorar el clasicismo
luego de los excesos artisticos causados también por la desesperanza de la Gran Guerra
de modo que algunos descubrimientos de las vanguardias fueron incorporados a la
serenidad y al orden de la nueva modernidad"** y por el otro, la importancia de la
dimension abstracta que referian a lo conceptual, asociado a los pueblos colonizados,
comenz0 a utilizarse como una novedad.

A continuacién caracterizaremos los usos de estos signos en el Africa
subsahariana, pues nos permitird poner en evidencia su incorporacion y tratamiento en
los objetos y en la arquitectura del Art Decd francés e internacional. A modo de
ejemplificacion y antes de tratar la arquitectura, mobiliario y moda en el orden previsto,
analizaremos el caso de un taburete fali, para abordar la cosmovision africana y su

funcidn ancestral.

Desemantizacion de motivos geométricos vernaculos en el transito a Francia: un
ejemplo

Al referirnos a las caracteristicas del Art DecO en el capitulo previo, hemos
destacado las razones del codigo figurativo que encierra nociones relativas a la
luminosidad, la velocidad, la tecnologia y el uso predominante de atletas, cuerpos
desnudos, fuentes, flores y la insistencia en la fauna salvaje. Si bien citaremos algunas
de estas representaciones estereotipicas que conectan con el continente africano y
confirman su aparicion constante en el periodo, nos dedicaremos especialmente al
profuso empleo de ciertas formas geométricas, consideradas “abstractas”, que conllevan
significados especificos en sus contextos de origen y que hemos analizado en el capitulo
II de esta tesis. Estos analisis se aplicaran también a las artes aplicadas a la arquitectura,

muebles y moda y al patrimonio de Buenos Aires en la segunda parte de este trabajo.

% Larrauri, Eva, “El orden regresa al arte”. Reportaje a Kenneth E. Silver, curador de la exposicion:
“Caos y clasicismo Arte en Francia, Italia y Alemania 1818-1936”, llevada a cabo en el Museo
Guggenheim  Bilbao, El Pais, 22 de febrero de  2011. Disponible en:
https://elpais.com/diario/2011/02/22/paisvasco/1298407213_850215.html Consultado 9 de junio de 2018.
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Durante el periodo del Art Decd en Occidente, las significaciones vernaculas de
triangulos, zigzags, espirales etc. en objetos, muebles y arquitectura fueron ignoradas y
obviamente vaciadas de su contenido mégico-religioso al momento de la copia formal.
Los estudios antropolodgicos eran incipientes y habria que esperar a la descolonizacién
para una valoracion diferente y mdas positiva. Sin embargo, aun perduran
subestimaciones al respecto como las sefialadas por James Clifford y Edward Said.**®

Hemos referido en el capitulo II al papel altamente simbolico de las incisiones
en tallas, muebles, objetos cotidianos y en la ornamentacion de los muros en la
arquitectura, en culturas donde no existe la escritura de la manera que la concibe
Occidente. Se suma a esto el valor diferente que le otorgan en el Africa Subsahariana a
la palabra oral). Al no haber registro escrito, la palabra en el mundo subsahariano se
cuida especialmente. Se considera que quien miente traiciona a la comunidad y se
traiciona a si mismo. Los griots, especie de juglares que recorren los territorios con su
musica y relatos, son los encargados de repetir las historias tal cual las escucharon de
quienes los precedieron. El culto a la palabra oral hizo de ella un instrumento esencial
en todo el continente.”®’ En estos pueblos clasificados generalmente como agrafos, los
signos y figuraciones geometrizadas poseen la importancia de manifestar la relacién con
el cosmos, ademas de recordar proverbios sintéticos o transmitir consejos de su
sabiduria ancestral. Todo esto manifestado en los territorios que conformaron el AOF y
el AOE, podria haber impactado la retina de los europeos como un choque visual. Nos
hemos referiremos a Benjamin y a estos conceptos en el capitulo II.

En el Africa Subsahariana, amplia y variada, una misma realidad puede ser
abordada de distintas maneras. En este sentido, Beatriz Grand Ruiz senala que: “La
significacion simbdlica de un objeto puede estar inscripta en la manera en que es
fabricado, en su constitucion, en su forma o en los motivos trazados en su superﬁcie”.288
A los efectos de dar cuenta del vaciamiento de sentido al que fueron sometidos la mayor
parte de los objetos africanos arribados a Francia, detallaremos el ejemplo de un asiento
fali -Aldea de Ngoutchoumi, de Camerin®™- que evidencia un particular

antropomorfismo.

8 Ver capitulos previos de esta tesis.

7 Ver en Anexo complementario conceptos de Youssouf Tata Cissé (1935-2013), etnologo e historiador
maliense, profesor de la Sorbona, especialista en literatura oral.

8 Grand Ruiz, Africa y la mascara, p. 561.

% Ejemplo tomado de la reproduccion de Aldea de Ngoutchoumi (Camerun) en el libro de Jean. Paul
Lebeuf, L habitation des Fali: montagnard du Camerun septentionalparis (regiéon Kangou. publicado
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Si se analiza la parte superior del taburete (Figura IV-1), tanto el exterior como
el interior del mismo representan la mitologia. En el asiento, el 6valo es el mundo y esta
en relacidon con las lineas incisas. La superficie posee texturas y el borde del dvalo del
taburete presenta dos lineas curvas. Para los fali son el limite habitacion-mundo. Las
lineas simbolizan acoplamientos: mayor cantidad de lineas representan al hombre,
menor cantidad a la mujer. Son los principios de elementos contrarios unidos. El
espacio entre las piernas significa fecundidad. En los campos o sectores delimitados en
la superficie del asiento, hay variantes hombre-mujer.

En cuanto a las formas que simbolizan geométricamente a las figuras humanas,
estan representadas con la cabeza reducida a un rombo. Es poco frecuente Ia
representacion del torso (Figura IV-1 detalle). Se sefiala el nacimiento de los brazos y se
marca la cintura. Se observa a veces un taparrabo sobre los miembros inferiores. La red
de fondo es el trenzado primordial, la vibracion del cosmos y del interior del ser
humano. Hombre y mujer estan delimitados en la esfera del mundo. El asiento mismo es

la union.

Figura IV-1: Ejemplo a partir del libro de Jean Paul Lebeuf, L habitation des Fali: montagnard du
Camerun septentional., p. 479.
Detalle de figura humana. Menor cantidad de lineas en rombos que representan a la mujer

Es esta una de las particulares cosmovisiones subsaharianas. Las referencias de

este tipo o consideraciones mas profundas no eran conocidas en tiempos de las

Paris, Hachette, 1961, p.479. Los dibujos fueron realizados por el profesor Fotio Panaiotti (Musedlogo.
Universidad de la Plata) sobre el mencionado texto.
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vanguardias o del Art DecO, a quienes solo les interesaba apropiarse de una estética
nueva como alternativa, para revolucionar las tradiciones como aseguran algunos

290 o , ..
autores™ . Como sefniala Maria Alba Bovisio:

A fines de la década del ‘20 las manifestaciones plasticas primitivas han
alcanzado el estatuto de “Arte” gracias a su modernidad. La moderna cultura
europea se apropia de estas manifestaciones y las incluye entre sus obras
maestras concentrandose en su “no ser” lo que el arte occidental desde el
Renacimiento hasta fines del siglo XIX fue. El “valor artistico”, plastico y/o
expresivo de materiales sumamente diferentes en cuanto a rasgos formales,
funcionales, técnico-materiales emanaria de su ‘modernidad’.*”’

Para fundamentar como se produce la desemantizacion en este punto, se hace
necesario, analizar también el tratamiento del mueble europeo en general y de algunos
ejemplos en particular. El mueble europeo se concebia con un sentido diferente, muy
alejado al de la cosmovision africana. Y especificamente los del periodo en estudio
marcaron una utilizacion social relacionada al considerado “chic” burgués”.** Asi los
taburetes realizados por Pierre Legrain, destacado artista que nunca visitd Africa, pero
cuyo disenos siguieron la moda del exotismo del momento, permiten precisar alin mas
este concepto, como se vera mas adelante.

Nos adentraremos en los parrafos siguientes en obras de los principales
exponentes de la tendencia dentro de la arquitecturas y sus artes aplicadas, el diseno de

muebles y de moda en indumentaria, con especial atencion a casos particulares.

Principales artistas y arquitectos de la tendencia y constructores anénimos

La arquitectura africana ha sido presentada en el capitulo II. Hemos destacados
las caracteristicas ornamentales de sus muros con signos protectores, y de una suerte de
equivalencia conceptual de los estilemas mas usuales, para autores como Clémentine
Faik Nzuji, con las que solo se pretende dar una interpretacion de su funcionamiento. Se
han visto escasos ejemplos figurativos representados con cocodrilos, reptiles u otros
animales del entorno natural africano, evidentes s6lo en las togunas y otros edificios

ceremoniales entre los dogon o, en caso de animales totémicos, en las casas gurunsi .

2% Davidson, Reinos Africanos, p. 146; Archer-Straw, Negrophilia, p. 52 y 53

21 Bovisio, “;Qué es esa cosa llamada ‘Arte... primitivo’?, p. 347.

2 E[ término Chic, proviene del argot chicard y describe lo que tiene “clase” o elegancia en oposicion a
lo kitsch. Es un término derivado de la filosofia y la estética de finales del siglo XIX. Entre los autores
que usan esta palabra pueden citarse a Lydia Puccinelli, curadora del National Museum of African Art.de
Whashington (en articulo African forms in furniture of Pierre Legrain. “African Deco-struction”
Disponible en: http://www.artnet.com/magazine _pre2000/reviews (citado mas adelante) y Christian
Bransdtitter, Klimt y la moda, Madrid, Editions H.Kliczkowski, 1997, p.7 ,
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Cuando el Art Decd toma estas figuras y las derrama arbitrariamente como un adorno no
tendran mas que una funcion “decorativa”. En este punto cabe recordar que el Art Decd,
a pesar del término “decorativo” del que procede, también utilizé imégenes con sentidos
asociados al progreso, a la liberacion. A esta primera nocion de cambio de sentido en el
uso de los signos sumaremos otros.

Sin embargo, ambos paradigmas culturales, el africano y el francés coinciden
(aunque por diferentes razones), en que las ornamentaciones aplicadas a la arquitectura
fueron transportadas de lo menor a lo mayor, es decir de los pequenos objetos o de las
pinturas corporales a relieves de los muros. En el contexto africano los signos aparecen
primero en accesorios y tallas y luego en las viviendas.

En Europa, formas y detalles de las piezas africanas se permearon en la
arquitectura ya no con un efecto propiciatorio, sino con un nuevo sentido: convertirse en
signo de modernidad. Por cierto, el Art Decd es de los pocos casos en la historia
occidental de la arquitectura que tiene su origen en la decoracion interior.”” Asi lo
aseguran autores como Fabio Grementieri.””* Paso de las artes aplicadas a su uso en
escala mayor, a semejanza de lo ocurrido en Africa, salvando distancias temporales y
conceptuales. Siguiendo a Benjamin®’ y como sefialamos previamente en esta tesis,
podria conjeturarse que las marcas protectoras y ancestrales “shockearon” la percepcion
de los europeos y por efecto “contagio” se convirtieron en moda en Francia, aunque
sobre otras superficies.

Si bien el centro de nuestro estudio son las formas geométricas y su vaciamiento
de significado en el paso a Europa, es importante a su vez tomar en consideracion
algunas formas figurativas que forman parte de edificios emblematicos Dec6. En este
sentido prestaremos especial atencion al Palais des Colonies, una pabellon creado para
la Exposicion Colonial de 1931en el Bois de Vincennes de Paris, pues constituye un
nudo relevante en torno a nuestra hipdtesis. En el capitulo III nos hemos referido
brevemente a este edificio con el cual se buscod representar —y seguir alimentando- el
imaginario de Africa y de otros territorios bajo dominio francés en vigencia en la época

haciendo presente la ideologia de la colonizacion (Figuras IV-2 y IV-3), Lamina 1. Se

23 Otro caso es el del Rococé en el siglo XVIII.
294 Grementieri, Fabio, Buenos Aires. Art Deco y Racionalismo, Buenos Aires, Verstraeten, 2008, p. 61.
%% Benjamin, La obra de arte en la época, p. 90.
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trata de una construccion pensada como permanente y que se conserva hasta la

actualidad en su emplazamiento original, la Porte Dorée.**®

Figura IV-2: Vista frontal del edificio. Google Maps

Figura IV-3: Fachada Palais des Colonies, se destacan la obra escultérica de Janniot

Patricia Morton sefala que, para los contemporaneos, la plus grande France
[Francia y sus colonias], requeria de una expresion arquitectonica y artistica distinta a la

de las exposiciones anteriores, que se busco con el disefio del Palais des Colonies con la

2% Luego de las independencias de las colonias, el museo cambia su nombre a Musée des Arts Africains et
Océaniens. En 2003 cerrd sus puertas y comenzd una remodelacion. Reabrido en 2007 como Musée
National de I'Histoire de I'lmmigration.
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1.”" El fin de la Primera Guerra

intencioén de que confluyeran lo nacional y lo colonia
Mundial habia impactado en Francia poniendo en discusion lo nacional y lo colonial y
la capacidad de la nacidn para llevar adelante la empresa colonial. Una discusion que
tenia como principales voceros la izquierda y la derecha francesas. Los primeros
invocaban el principio de los derechos del hombre, los ideales de moralidad e igualdad
mientras que los segundos negaban una posible igualdad tomando como eje las ideas de
superioridad e inferioridad de las razas. Prevalecieron las ideas de los nacionalistas
quienes descubrieron las posibilidades reales de futuro de las colonias, posibilidades
econOmicas, militares y politicas que hasta entonces habian sido consideradas meras
aventuras.””®

La necesidad de estimular el apoyo de los franceses hacia la empresa colonial
que, como vimos habia disminuido con el correr del tiempo, se convirtié en un desafio
en la concepcion de la Exposicion Colonial de 1931. El proyecto de ejecucion de una
exposicion colonial en Paris habja comenzado muchos afios antes, en 1910, pero se
demor6 primero en ocasioén de la Gran Guerra y posteriormente por la realizacion de la

Exposicion Colonial de 1922 en Marsella®®”

y la Exposicion de Artes Decorativas de
Paris de 1925. Finalmente se concretdo en 1931, comandado por el mariscal Hubert
Lyautey. Lyautey se habia desempeiiado como primer representante del gobierno
francés en el Protectorado de Marruecos (1912-1916, 1917-1925), luego ministro de
guerra en la primera guerra mundial (1916-1917) y recibi6 el titulo de mariscal de
Francia en 1921. A su vez, habia estado a cargo de la Feria Comercial Franco-Marroqui
de 1915 en Casablanca y de la urbanizacion de esa ciudad. La importancia del mariscal
en el proyecto de la exposicion de 1931 se hace evidente en el nombre profano que se le

dio a la misma: Lyauteyville.”"'

7 Morton, Patricia A, “National and Colonial: The Musée des Colonies at the Colonial Exposition, Paris,
19317, The Art Bulletin, vol. 80, n°® 2, 1998, pp. 357-377.

2% Blanchard, Pascal, “National Unity. The Right and Left “Meet” around the Colonial Exposition
(1931)” en Blanchard, Lemaire, Bancel (eds.), Colonial Culture, p. 219.

29 Morton, “National and Colonial”, p. 357.

3% Marsella habia tenido una primera edicion en 1906 y luego de la primera guerra mundial, desafio a
Paris en su disputa por la supremacia, en especial en relacion con estos eventos. Sin embargo, las
exposiciones de la ciudad puerto no tenian caracter internacional.

39 Camp, Jean, André Corbier, A Lyauteyville: Promenades sentimentales et humoresques & I'Exposition
Coloniale, Paris, Societé Nationale d'Editions Artistiques, 1931, citado por Morton, ‘“National and
Colonial”, p. 357.
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Regresando a nuestro ejemplo en analisis, la estructura edilicia del Palais des
Colonies fue disefiada por el arquitecto francés Albert Laprade,’”* quien ya habia
trabajado junto a Lyautey en el disefio de la nueva medina de Casablanca en 1915.
Describiremos brevemente las caracteristicas del edificio para luego concentrarnos en
obras y objetos especificos en relacion con nuestra investigacion. El edificio se enmarca
en el estilo Deco con elementos que remiten a la arquitectura clasica®” como el uso de
la columnata estilizada rematada con geometrizados capiteles jonicos y el relieve que
cubre la totalidad del muro, a falta de fronton. Presenta una forma rectangular y masiva

que se anuncia desde la fachada (Figuras IV-4 y IV-5).>"*

Figura IV-4: Planta baja Palais des Colonies.

392 También colabord el arquitecto y urbanista Ledn Jaussely (1875-1933), que asistio a la Ecole de Beaux

Arts de Toulouse y luego de trabajar en Paris y Barcelona fue ganador del gran Premio de Roma en 1903.
39 L aprade negaba una relacion estricta con la tradicion arquitecténica grecorromana y su acercamiento a
lo clasico se vinculaba con la bisqueda de una “arquitectura simple, noble, serena, neutral” en la cual la
escultura tenia la voz principal. Ver Morton, “National and Colonial”, p. 363.

304 Imagenes tomadas de Morton, “National and Colonial”, p. 370 y p. 363 respectivamente.
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Figura IV-5: Fachada Palais des Colonies

La estructura se organiza a partir de un espacio central, la Salle des fétes, con
diversos recintos a su alrededor. Al cruzar la puerta de acceso nos encontramos con una
galeria que corre a lo largo de la fachada y en cuyos extremos se han ubicado dos salas
ovales, el Salon del Ministerio y el Salon del Mariscal, sobre cuyas decoraciones nos
extenderemos mas adelante y que serdn de principal interés para nuestro estudio.

En el edificio también participaron pintores, escultores y disefiadores de muebles
en funcion de crear un pabellén en sintonia con el momento politico e historico. Se
combinaron, por un lado, formas figurativas en bajorrelieves, pintura mural, paneles
decorativos, y por otro, detalles geométricos en los zdcalos, pisos, herreria y muebles.
La primera y por supuesto impactante relacion que establece el publico, en especial
francés, con el edificio se da a partir de los relieves escultoricos que se despliegan sobre
la fachada, de proporciones grandiosas y sin duda de un importante valor didactico para
Francia, que demuestra ademas, la importancia de lo monumental en el Art Dec0. Esta

305
En su

decoracion exterior fue confiada al destacado escultor Alfred Auguste Janniot.
iconografia se representan las diferencias y diversidades de las posesiones coloniales
francesas. A lo largo del frente se destacan en bajorrelieves de 10 cm de profundidad,
las actividades mercantiles como la explotacion de maderas, del caucho, del algodon y

del cacao. Pretendia demostrarse asi la contribucion econdémica de materias primas de

395 (1889-1969) Janniot se formd en 1'Ecole de Beaux Arts de Paris, en el atelier d’Injalbert, particip6
como soldado en el conflicto mundial y obtuvo el Premio de Roma en 1919. Presentdé ademas el
homenaje al escultor del renacimiento francés Jean Goujon (1510-1569) en el Hotel du Collectioneur de
Jacques-Emile Ruhlmann (1879-1933) en la Exposicion de Artes Decorativas en 1925, lo que le valié un
gran reconocimiento. En 1931 se afirmé su éxito como escultor monumental con la fachada que se le
encargara para el mencionado Palais des Colonies, en ocasion de la Exposicion Colonial. En 1945 fundo
y dirigi6 el Taller de Escultura Monumental en 1'Ecole de Beaux Arts
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las colonias, asociadas a la vegetacion, a la fauna autdctona y a sus habitantes como
trabajadores. Cada region esta representada con tipos fisicos muy marcados, desnudos o
con su vestimenta propia, destacandose las actividades de recoleccion o pesca, segun los
casos (Figuras IV-6).’ Las representaciones de las colonias africanas se encuentran a

la izquierda de la gran puerta principal.*®” En estos relieves, los elefantes y dromedarios

atraen la mirada hacia el centro pero los hipopdtamos y los leones ofrecen direcciones
08

centrifugas.3

Figuras IV-6 y IV-7: Janniot. Relieves de la fachada de Le Palais des Colonies (detalles). Marcado naturalismo en los
tipos fisicos. La caza del hipopdtamo

La representacion de la caza del hipopdtamo en el bosque virgen de Sudéan,
(Figura IV-7) , identificada por su inscripcion, asi como la evocacion de Tinez —tema
del que no nos ocuparemos ya que refiere a lo isldmico-, reflejan una mirada épica y
grandilocuente. La referencia a Africa se completa con palmeras, rinocerontes, pajaros,
marabus, papagayos, antilopes y trabajadores nativos. Es de destacar el tratamiento de la
musculatura de estos habitantes, de su cabello y de sus labios que busca reproducir de
manera naturalista los tipos gamboanos, sudaneses, entre muchos otros. A su vez,
Dominique Jarrassé indica que la parte que representa lo africano “‘estd dominada por el
movimiento y las numerosas diagonales, en una evocacion muy viva de la

exuberancia”.’”

3% Jarrassé, Dominique, “Le décor du palais des colonies: Un sommet de 1’art colonial” en Viatte,
Germain (dir.), Les Palais des Colonies: Histoire du Musée des Arts D"Afrique et d"Oceanie, Paris,
Réunion des Musée Nationaux, 2002, pp. 84-102. Nos basamos también en nuestra visita al lugar.

397 A la derecha se dispusieron las colonias de Asia y Oceania (las posesiones antillanas y el comercio
francés es sugerido por las embarcaciones a vela.

% En el muro Oeste se encontraba las representaciones relativas a las colonias de América. También
hacia el Oeste se inscribia la lista de los nombres de los personajes histéricos que contribuyeron a la
conquista colonial.

39 Jarrassé, “Le décor du palais des colonies”, p 95.
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Los relieves de los productos comerciales redundan su imagen con sus nombres
escritos: vifias, cacao, maderas. En cuanto a este aspecto ideologico Jarrassé sostiene
que: “sus alegorias no estan totalmente recortadas de la historia, pero las escenas estan a
menudo ancladas en un presente casi atemporal: es una Francia eterna, ‘la gran Francia’,

dispensando sus bonanzas al mundo”. Y agrega:

Ademas la ideologia quiere que los paises colonizados, desprovistos del sentido

del progreso, vivan en una ausencia de temporalidad, en una inmovilidad que

sacude al colonizador, al igual que viene a explotar riquezas ignoradas hasta

entonces. La civilizacion consiste en introducir los valores de la Tercera

Republica.*'’

Nuevamente esto destaca el papel del Estado francés. Janniot trabajaria también
en la decoracion de los transatlanticos Tle de France en 1927 y Normandie 1935 y 1934
y en el Rockefeller Center de Nueva York. Fue convocado por gobiernos municipales
para la decoracion de edificios publicos en otras ciudades francesas como Chateauroux
y Bordeaux.”"

Los programas complementarios del interior del Palais reforzaban las ideas
rectoras del proyecto. El Salon del Ministerio, lugar de recepcion del Ministro de las
Colonias Paul Reynaud, estaba dedicado a las colonias africanas. Su decoracion estuvo
a cargo de Jacques-Emile Ruhlmann y sus muros contaban con frescos realizados por el
artista académico Louis Bouquet (1885-1952). Por su parte, el Salon del Mariscal
Lyautey estaba dedicado a las colonias asidticas. El mobiliario fue disefiado por el
ebanista Eugéne Printz (1889-1948) y sus murales ejecutados por André-Hubert e
Ivanna Lemaitre, artistas especializados en decoracion de iglesias e interesados en

312

religiones orientales.”“ Los dos salones se proponian como celebraciones a las

313 )
72" tanto de las colonias

“contribuciones intelectuales, literarias, filosoficas y artisticas
africanas como asiaticas. La comparacion entre los dos salones nos permitira poner en
evidencia las miradas diversas sobre las culturas nativas que circulaban en Francia y
alimentaban los correspondientes imaginarios sobre ellas.

En primer lugar tomaremos una de las escenas pintadas en el salon de Africa, el
panel mayor (Figura IV-8). En el centro del mismo vemos a Apolo junto a una

monumental mujer africana (probablemente una alegoria de Africa) en un entorno

1% Tbidem, p. 101.

31 Bouchet, Laure, “Un sommet de 1'art colonial” en Viatte, Germain (dir.), Le Palais des Colonies:
Histoire du Musée des Arts D"Afrique et d’Oceanie, Paris, Réunion des Musée Nationaux, 2002, p. 231.
312 Morton, “National and Colonial”, p. 372.

313 Sitio web oficial del Palais de la Porte Dorée. Disponible en: https://www.palais-portedoree.fi/
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natural, en cuya vegetacion destacan las palmeras y especies similares, la arquitectura
local representada por edificios de Djenné, capital de Mali, y la fauna asociada a la
region como leones, antilopes, leopardos con la introduccion criptica de una suerte de
Pegaso, caballo alado blanco de la mitologia griega. Podriamos conjeturar que tanto
Apolo como Pegaso se encuentran alli para enfatizar la mision civilizadora francesa en
estos territorios: el dios de las artes y la musica, de lo bello y civilizado, y el caballo con
el cual Belerofonte logréo dar muerte a la Quimera, animal monstruoso simbolo de lo

demoniaco, de lo barbaro.

Figura IV-8: Louis Bouquet. Salon del Ministerio. Mural

En cuanto a la representacion de los habitantes, hombres, mujeres y nifios se
muestran en este ambiente natural, bailando al parecer disfrutando sin preocupaciones.
Una concepcidn sobre los pueblos subsaharianos que predomina y se repite desde los
inicios del proceso de colonizacion. Los cuerpos desnudos en danza y sus gestos y
posturas remiten a imagenes de Josephine Baker, activas en el periodo en consonancia

con la negrofilia en boga. Las representaciones de este panel distan de ser la celebracion
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de las contribuciones intelectuales (tal como eran concebidas por la Francia del
momento) propuestas inicialmente. Sin embargo, el resto del espacio cuenta con otros
murales que refieren al mundo islamico de Africa del norte, y que estan dedicados a la
matematica, la astronomia, la medicina, la poesia, la musica, entre otros. En ellos los
personajes lucen vestimentas tipicas, aparecen en ambientes urbanos en los que se
figuran arquitecturas locales y portan los atributos necesarios para vincularlos con los
aspectos intelectuales mencionados. Ya dentro de este mismo salon, resulta evidente la
vision y percepcion diferenciada respecto de los pueblos subsaharianos. No obstante, a
partir de los disefios y de los materiales empleados, el mobiliario elegido para este
espacio se vincula tanto a la influencia contemporanea del denominado arte negro como
a una elegancia moderna que, consideramos, connotaba ese arte (Figura IV-9). Alli
Ruhlmann coloc6, sobre un piso de ébano de Madagascar rematado con una guarda con
figuras triangulares unidas por su base, que se corresponde con un zigzag modificado

1 .
315 sus sillas

empleado en producciones africanas,’'* sus conocidos sillones elefante,
tripode, un escritorio Bloch de ébano con cubierta de piel de tiburdn e incrustaciones de
hilos de marfil. Asimismo, son parte de la decoracién bustos y cabezas en bronce
realizadas por artistas académicos coloniales,’'® y dos enormes jarrones de metal,
ejecutados por Edgar Brandt (1880-1960), disefiador de objetos en hierro forjado en
estilo decd y colaborador de Ruhlmann. Es para destacar que en la mayor parte de sus
disefios estan presentes lineas curvas y una profusa ornamentacién mientras que en este
caso optd por un friso de lineas simples, rectas y en zigzag que, al igual que la guarda
inferior de la pared cercana al piso, establecen una inmediata relacion con patrones del
Africa subsahariana. Se hace necesario recordar la nuevamente aqui, los conceptos de la
lingtiista Clementine Faik-Nzuji, volcados en el capitulo II, sobre el chevron o linea
quebrada (zigzag) que se encuentra en toda Africa subsahariana, representando
generalmente articulacién, comunicaciéon y union.”'” En el Salon de Africa, esta misma

linea es utilizada inicamente como decoracion y unificacion de las distintas escenas, en

las terminaciones del muro inferior, sin el sentido original.

314 Como sefialamos en el capitulo II, por ejemplo entre los Akan de Costa de Marfil el triangulo
simboliza al creador del universo, y aparece impreso sobre varios objetos Ibidem, p. 137.

15 Como veremos en el capitulo VIII, este modelo de sillon fue elegido por el disefiador Jean-Michel
Frank para el Hotel Llao Llao de la ciudad de San Carlos de Bariloche.

316 Bxistia desde 1908 la Sociedad colonial de artistas franceses.

17 Faik Nzuji, Arts Africains, p. 122

170



Figura IV-9: Vista panoramica del Salon del Ministerio
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Pasando al Salon del Mariscal en el otro extremo de la galeria de entrada,
también nos concentraremos en el panel mayor (Figura IV-10). La escena se vincula con

las religiones orientales haciendo foco en tres figuras: Buda, Confucio y Krishna.

3

Morton sefiala que las pinturas aluden al

misteriosas y mitologias complicadas”.’'® En este sentido, y recordando que los artistas

“inescrutable Oriente’ de religiones

encargados de ejecutar los frescos eran conocedores de estas religiones, la
representacion se diferencia de aquella del Salon de Africa, otorgandosele a esta imagen
una atmosfera de calma y espiritualidad, asociada a la meditacién y a las ensefianzas
religiosas. A su vez, se torna innecesaria la inclusion de figuras simbdlicas de la cultura
occidental (como era el caso de Apolo y Pegaso) de lo cual se deriva que la mision
civilizadora francesa resultaria menos imperiosa aqui que en los territorios

subsaharianos.

Figura IV-10: André-Hubert e Ivanna Lemaitre, Salon del Mariscal. Mural
Por tanto, podemos ver la construccion de un imaginario diferenciado de Africa

subsahariana en relacion con otros territorios colonizados cono Africa del Norte y Asia,

concebidas todas ellas como entidades homogéneas desde el pensamiento euro y

318 Morton, “National and Colonial”, p. 373.
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etnocéntrico. Un imaginario construido que pone de manifiesto el absoluto
desconocimiento de las variadas y complejas religiones del Africa negra y sus rituales.
Esta idea resulta crucial en nuestra tesis pues implica el forzoso vaciamiento de su
sentido original de elementos, de signos apropiados de la plastica africana.
Continuaremos recorriendo el Palais. Para ornamentar las paredes del vestibulo
de la biblioteca ubicada en el primer piso se convocd a Jean Dunand, a quien nos
referiremos especialmente en las paginas siguientes. El artista realizd siete paneles
titulados Pueblos de Asia y Africa, utilizando su caracteristica técnica de laqueado
oriental sobre metal, ajena a Africa (Figuras IV-11 y IV-12). Estas imagenes de Dunand
se completaron con palmeras, antilopes, elefantes y trabajadores nativos, con volumenes

aplanados y formas lineales.*"’

Figuras IV-11 y IV-12: Los Pueblos de Africa (Cameran) y Los Pueblos de Asia (Indochina). 1930.
Laqueado sobre paneles de aluminio. Musée du Quai Branly, Paris.

Una mencion especial merece el piso de la Salle des fétes. La firma Gentil et

320 . e 321 ;
Bourdet™" fue la involucrada en su realizacion™ y en ¢l destacan las formas abstractas,

3% Dunand efectué otros trabajos para interiores particulares y para los transatlanticos de la época,
ejemplos de ello son la sala de juegos del Tle de France, el comedor de 1’Atlantique en 1919 y el fumoir
del Normandie en 1935 (ver Figura IC-IV-10 en Imagenes Complementarias).

32% Fundada en 1901 y conformada por los ceramistas Alphonse Gentil (1872-1933) y Frangois Bourdet
(1874-1952).

321 En el afio 2006 el Palais des Colonies transporté la mayor parte de su coleccion patrimonial al Musée
du Quai Branly, al igual que lo habia hecho el Museo del Hombre del Trocadéro. Sin embargo, en el
Palais de la Porte Dorée (otro nombre dado comiinmente al Palais des Colonies), permanece ain parte
de la decoracién mural original en dos de los llamados salones ovales, prolongacion del vestibulo de la
entrada hacia los lados izquierdo y derecho. Trataremos este punto en un apartado final.
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disefios geometrizados de inspiracion africana ya desemantizados. Los mosaicos de
Gentil y Bourdet habian buscado sus motivos en la iconografia y en la etnologia.
Proponian una construccion intelectual elaborada en el cruce de formas de otras culturas
con ideas occidentales, que implicaban otro tipo de utilizacion y usos diferente a las
originales. En particular, el piso del Sala de fiestas era un compendio de formas
geométricas en colores calidos en el que “se mezclan nuevamente apropiaciones hechas
al Africa y a Asia: medallones que ofrecen pavos reales, elefantes de la India que
parecen imitados de miniaturas. Dos motivos geométricos y simbdlicos son muy

sorprendentes: las esvasticas y la cruz con dos barras.”*** (Figuras IV-13 y IV-14)

Figuras IV-13, IV-14 y IV-15: Gentil y Bourdet. Piso de la Salle des fétes y detalle. Mascara dogon de Mali. Madera,
fibras, pigmentos. Medidas 108 x 59.1 x 22.1 cm. Brooklyn Museum. Nueva York.

322 Brunhammer, Ivonne; Culot, Maurice, et al., Le Palais des Colonies: Histoire du Musée des Arts

d"Afrique et d"Oceanie, Paris, Réunion des Musée Nationaux, 2002, p. 120.
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La esvastica estd representada en tanto viejo simbolo solar de la India que aqui
gira a la izquierda.’” Pero al referirse a la cruz con dos barras se hace referencia a las
mascaras con cruces kanaga, de dificil reconocimiento si no se conocen o se atienden a
las formas originales africanas ya descriptas®** (Figura IV-15): “En cuanto a la cruz con
dos brazos, representa aqui el mundo africano. Este motivo es muy comun en los
pueblos dogones. Toma su nombre de un pajaro de la regién de Bandiagara”.’”
Senalamos también, que en las presentaciones en vivo de los espectaculos que
proporcionaban las Exposiciones universales (y en los zooldgicos humanos) hubo
especificamente grupos de bailarines dogones. Asi en 1931se pudieron ver las mascaras
kanaga, cuyas barras horizontales se interpretan como la union del cielo y tierra, en
movimiento.**

Por ultimo traemos los trabajos de herreria realizados en el porton de acceso al
predio y en las numerosas aberturas que ritman la fachada (Figura IV-16). El porton fue
realizado por el arquitecto y maestro herrero Jean Prouvé®”’ quien disefia una estructura
en color oscuro en la que inserta formas triangulares con volumen en color dorado.

Junto a las formas entramadas que rematan las ventanas y puerta de entrada al edificio

nos remite a patrones de la plastica africana.

33 Segun Juan Eduardo Cirlot este simbolo, presente en casi todas las culturas primitivas y que
generalmente representa la fuerza del sol, se ha encontrado tanto, entre los celtas y germanos, como en
Asia y América y hasta en catacumbas cristianas, Puede ser también figuraciéon de un movimiento
descompuesto en cuatro tiempos o sugerir distintas etapas. Remite a los cuatro puntos cardinales, puede
dar idea de rotacion axial o ser énfasis de la cuaternidad. La esvastica mas antigua se encontr6 en Harappa
en el 2000 a.C. Cirlot, Juan Eduardo, Diccionario de simbolos, Madrid, Siruela, 2004, pp. 206-207.

32% Estos mosaicos, que figuran en libros y publicaciones y que correspondian a la llamada Salle de fétes,
han sido en la actualidad cubiertos con parquet, atendiendo a las necesidades actuales de las conferencias
alli dictadas Por decision de la administracion actual este material es el mas apropiado para las funciones
de la sala y las actividades presentes del museo. (De comunicacion oral en el lugar, el 30 de junio de
2009). Las remodelaciones fueron efectuadas por el EMOC-Establecimiento para la restauracion de
edificios publicos y culturales del Estado francés. Sitio oficial EMOC. Disponible en:
http://www.emoc.fr/ Consultado 16 de septiembre 2020 y http://www.palais-portedoree.fr/fr/decouvrir-le-
palais/un-palais-en-devenir/le-reamenagement-architectural-du-palais-de-la-porte-doree/
https://www.palais-portedoree. fi/fr/le-reamenagement-architectural-du-palais-de-la-porte-doree
Consultado 17 de septiembre de 2020.

323 Brunhammer, Culot, Les Palais des Colonies, p. 120.

326 Ver capitulo II de esta tesis.

327 Jean Prouvé (1901-1984) En 1924 se instalé en Nancy donde fund¢ el taller de herreria artistica.
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Figura IV-16: Porton de acceso y remates de ventanas y puerta de acceso al edificio

Como pudimos ver, en el Palais des Colonies las representaciones de Africa
(también las de Asia) estan asociadas con la idea de lo moderno del Art Déco. El
edificio y su programa iconografico exterior e interior ensalzaba la empresa colonial
buscando convencer a los ciudadanos franceses de los supuestos beneficios que la
misma implicaria tanto para Francia como para las colonias. Asimismo, el significativo
Art DecO del edificio reflejaria entonces el apogeo de los tiempos de la Francia
Colonial.*®® Segun Claire Maingon, el Palais esta concebido con los principios de
monumentalidad de los templos antiguos, con ciertas caracteristicas de la arquitectura
de los palacios marroquies®” (recordemos la formacion de su arquitecto Laprade, que
implementaba a la vez rasgos del exotismo y del racionalismo). Los arquitectos

330
L

rompieron de esta manera con la tradicién neoclasica de |'Ecole de Beaux Arts. 0s

328 En 2009 hemos realizado una visita al Palais des Colonies Paris. Curiosamente el Palais ahora es la
sede del Museo Nacional de la Historia de la Inmigracion. Situado en La Porte Dorée, en ¢l Bois de
Vincennes, trasladé —como se dijo— patrimonio de arte africano entre otros, al Musée du quai Branly (a
metros de la torre Eiffel).

32% Maingon, Claire, “Le palais de la porte dorée. Temoignage de 1'histoire coloniale”. Disponible en:
https://histoire-image.org/fr/etudes/palais-porte-doree-temoignage-histoire-coloniale Consultado 7 de
junio 2011.

330 E] estilo Beaux Arts se modelé a partir de las formas clasicas. La Ecole des Beaux Arts se remonta a
1648, cuando el Cardenal Mazarino (1602-1661) funda la Academia de Bellas Artes. Luis XIV
seleccionaba entre sus graduados, los aptos para la decoracion del palacio de Versalles. Las caracteristicas
del estilo son: la simetria, la utilizacion jerarquica de los espacios, las grandes entradas y escalinatas
(espacios nobles) y otros mas utilitarios. Se emplean también balaustradas, pilastras, paneles con
bajorrelieves, esculturas de figuras, guirnaldas, cartuchos, historicismos y eclecticismos. Los arquitectos
formados en esta escuela debian ser, ademds, muy precisos en el disefio.
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pilares de piedra y los suntuosos bajorrelieves exteriores contrastan con las formas
rectilineas del conjunto.

A continuacion, analizaremos otros ejemplos particulares de la ciudad, cuna del
Art Decd (no analizaremos aqui los hitos del estilo que se incluiran en Figuras IC-IV-1a
y b e IC-IV-2a y b en Imagenes Complementarias,™' ya que los mas estudiados y
conocidos como el Palais de Chaillot, el Palais de Tokyo o el Theatre des Champs
Elysée son menos interesantes en cuanto a la impronta africana),332 donde fue
particularmente prolifico el uso de signos procedentes de Africa. Los cambios en la vida
cotidiana del momento y las costumbres instauradas por la burguesia (el habitus en
términos de Bourdieu) fomentaron el estilo en distintas ocasiones. Asi el Decd, en una
primera instancia, antes de hacerse masivo, como se vera principalmente en la periferia
y en nuestro medio, fue dirigido a una nueva minoria selecta que podia afrontarlo
econdmicamente.

En cuanto a la aplicacién de detalles geométricos desemantizados en edificios
particulares, un ejemplo original y de aspecto impactante es el inmueble de la Quai
d"Orsay 91-93 (Figura IV-17 y IV-18), construido por Ledn Azéma,” autor también
del Palais Chaillot en la Plaza del Trocadero.

3! Ver Figuras IC-1V-1 a 4.

332 Un recorrido por Paris permite determinar que las obras mas significativas del Decé de la ciudad se
encuentran en tres distritos, barrios o areas principales (quartiers, o arrondissement): El Trocadero6, los
Champs Elysées y el drea de Montmartre. En el Trocadéro y sus alrededores (16¢me arrondissement) se
encuentran el mencionado Palais Chaillot y el Palais Tokio, que despliegan el sello neoclasico ya
mencionado (capitulo IIT). En ellos puede observarse que la escultura jugd un papel integral en la creacion
del entorno del disefio total Art Dec6.

333 Para biografia de Ledn Azema ver capitulo III.
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Figura IV-17 y IV-18: Leén Azéma. Quai d'Orsay 91-93. Paris. Enfatico tratamiento de geometrias en la fachada

El edificio presenta convexidades y acanaladuras en los dinteles de las ventanas
de cada piso. Formas prismaticas y triangulares se adosan al plano de la fachada por

encima de la puerta y bordes laterales. La puerta de hierro exhibe dibujos abstractos
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(espirales, cuadrados), que se repiten en la herreria de balcones laterales y ventanas. Las
acanaladuras de los muros y los detalles en la herreria remiten a formas africanas. En
especial, los prismas con caras triangulares evocan las puertas de hierro del Palais des
Colonies (Figura IV-19) y las pronunciadas protuberancias de puertas de origen dogon
(Figura 1IV-20) que se acercan a nuestra hipdtesis de apropiacion de los llamados

. .. 4
entonces” pueblos primitivos”.’ 3

Figura IV-19: Jean Prouvé. Detalle Porton del Palais des Colonies. Hierro

Figura IV-20: Puerta Dogon. Mali. Madera. Variados simbolos tallados protegen los graneros de este pueblo en Mali.
Medidas 56 x 43 cm. Musée de 1" Agropolis. Montepellier. Inventario N° 971.258. A la derecha detalle de bordes con
triangulos salientes.

3% En Buenos Aires, el edificio del Diario Critica presenta también este tipo de formas (ver Figuras IC-
VII-2b y ¢ en Imagenes Complementarias)
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Hacia 1920, el crecimiento de la industria de automoviles, fue un factor
determinante para la creacion de otro tipo de edificios: los garajes. Era imposible
modificar la arquitectura de las viviendas ya existentes para albergar los nuevos coches
bajo la misma construccién. Para abrigo de los mismos, proliferaron entonces estas
“cocheras”, conectados con las formas de moda. Es elocuente en este particular la
construccion del Garage Marbeuf de Citroén, en la calle parisina del mismo nombre, de
diez pisos en forma de zig-zag (enfatizado por el embaldosado de la planta baja) (Figura

IV-21 y Lamina IV-I). La obra pertenecia nuevamente al arquitecto Laprade.

Figura IV-: Albert Laprade. Garage Citroén. Rue Marbeuf 32-34, Paris. Foto 1929.

180



Lamina IV-I: Albert Laprade. Garage Citroén. Rue Marbeuf 32-34, Paris. Foto 1929.
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Los ejemplos de signos particularmente africanos resignificados como modernos
se multiplicaron en esos anos. La tipologia dominante del Art Dec0, que incluyo estos
garajes, abarcd ademas edificios particulares y colectivos, cines y teatros que, nuevos o
reformados, permanecen hoy en las calles de casi todas las ciudades del mundo. Los
museos atesoran rejas, vitrales, mosaicos y puertas, como lo demuestra el Musée des
annés 30 de la Ville de Boullogne Billancourt, en las afueras de Paris.

Dos ejemplos permitirdn observar estos usos en casas particulares: En la puerta
de entrada de la calle Montagne n° 41 (Figura IV-22), los motivos geométricos
encuadran las placas de vidrio. Se trata de espirales, lineas onduladas, circulos, zigzags.
Era esta la direccion de la casa de las hermanas Callot, unas de las mas reputadas
modistas de Paris en los afios 20. Alli, también otra destacada en la época, Madeleine
Vionnet (1876-1975), habia aprendido su oficio. Segun sefiala un texto de L’Officiel de
la Couture de septiembre 1934: “Las hermanas Callot eran cuatro y utilizaban el hilo de
metal y los motivos geométricos (...) La linea de las hermanas Callot tiene una gran
sello de elegancia (...); efectos en diagonales, rayas (...) y abrazaderas — son parecidas

a la descripcion de la puerta que tenemos delante de los ojos™.**

Figura IV-22: Puerta atelier Hermanas Callot, Av. Montaigne 41, Paris

El segundo ejemplo de casas particulares resalta espirales compositivas del ya
mencionado maestro herrero Edgar Brandt, cuyas obras fueron exhibidas en la
exposicion “Cuando el art decé sedujo al mundo”, llevada a cabo en varias ciudades de
Francia en 2015 (Figura IV-23).

333 | *Officiel de la Couture, septembre 1934.
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Figura IV-23: Balcon de E. Brandt.

El Art Decd proponia también una modernidad suficiente para que los
particulares invirtieran de manera modesta y simple. Se trataba de afirmar su gusto y de
distinguir su vivienda, como vidriera de las realizaciones. Arquitectos menos
importantes construirian también en ciudades pequefias, cuando se acentudé un éxodo

rural hacia ellas.

Los disefiadores de muebles

Disefiadores como Pierre Legrain, Jacques Emile Ruhlmann, Jean Dunand, Jean
Lambert Rucki, y Sue et Mare se convirtieron en los més importantes y aclamados

artistas del momento.

Pierre Legrain®*

Retomando las ideas expuestas sobre el caso de un taburete africano fali,
continuaremos en paralelo con el mueble europeo. La aparicion de le beau meuble y las
asociaciones de artistas decoradores son antecedentes en la generacion del nuevo gusto.

Hay que recordar que en el siglo XIX, los muebles comenzaron a librarse de algunas

336 Pierre Legrain nacio en Levallois-Perret (Francia), hijo de un industrial, fue alumno del colegio de

Sainte Croix y tomé cursos en |'Ecole Germain Picon. Sin embargo fue autodidacta en su especialidad.
Dedicado a la produccion de elaborados muebles, cubiertas de libros, joyas y bijoux con disefios que
apelaron al espiritu geométrico de la época, participd en varios proyectos junto a personalidades de éxito
en el nuevo mundo de la moda como los mencionados y también con Paul Poiret (1829-1944). Exhibi6 en
el Salén de Artistas Decoradores desde 1920 y recibid ademas el Premio Blumenthal. Trabaj6é con otros
grandes disefladores de la época como Eileen Gray (1878-1976) y Rose Adler (1892-1969), También se
vinculd con, Mallet Stevens (1886-1945), Jacques Emille Ruhlmann y Jean Dunand, las grandes figuras
del Art Deco francés a quienes nos referimos mas adelante.
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reglas decorativas y nominativas (el nombre de los reyes habia determinado los estilos
desde el Renacimiento, y se sometieron a normas de produccion y consumo. Aunque, si
bien se imponia la realidad industrial, también se manifestaba el rechazo a la maquina y
surgia la tendencia a recuperar la calidad artesanal y estética.

Cuando el modista Jacques Doucet decidié dar un marco a su coleccion de arte
moderno, en el departamento de Neuilly en Paris, convoco en 1925 a Legrain para el

disefio total (Figuras N° 24).

Figura IV-24: Gran Salon del Estudio de Neuilly de Jacques Doucet. Rincon con armario laqueado, taburete de
inspiracion africana, ambos de Pierre Legrain. Sillon realizado por Marcel Coard, 1927. En el fondo, cuadro de
Amedeo Modigliani, La Blusa rosa, hoy en el Museo Angladon en Avignon, Francia, y Hombre con guitarra, de
Pablo Picasso en el Museo de Arte de Filadelfia, Estados Unidos. El cuadro de Henri Rousseau, La encantadora de
serpientes (1907, Museo de Orsay) entre otros se sumaba al conjunto

Figura IV-24 Detalle del estudio de J. Doucet con taburete de Pierre Legrain (L'lllustration, n® 4845).

Generalmente trabajaban un disefiador y un decorador por cada objeto, para

obtener el auténtico aspecto africano y Decd. Esto constituiria un ejemplo marcado de lo
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que ha sido llamado Black Decé. En lo que respecto a este departamento Anna Jackson
destaca:

La relacion entre exotismo y modernidad estaba articulada en la coleccion en
los entornos creados para albergarlos (...) Su patrocinio a la vanguardia y a los
disefiadores del Art Deco estaba intrinsecamente relacionada a su coleccion de
arte no occidental. Su estudio en Neuilly incluyd trabajos y disefios
contemporaneos inspirados en fuentes de China y Africa.*’

El estudio de Neuilly, en la rue Saint James, comprendia un vestibulo, una sala y
un gabinete. Doucet coleccionaba obras de artistas tales como Amedeo Modigliani
(1884-1920), Joan Mird (1893-1993), Henri Matisse (1869-1954), Henri Rousseau
(1844-1910), Francis Picabia (1879-1953) y fue el propietario de la emblematica obra
las Sefioritas de Avignon de Pablo Picasso (Figura IV-25).

Figura IV-25: Las sefioritas de Avignon, de Pablo Picasso en el Estudio de Doucet, hoy en el Museo de Arte
Moderno de Nueva York.

El amueblamiento encomendado a Pierre Legrain, tenia la consigna que debia
parecer africano. La decoracion contenia poco de auténtico. La alfombra, un taburete y
otros muebles eran réplicas a partir de disefios genuinos.>®

Entre las piezas de Legrain son frecuentes los llamados asientos curul a veces en
¢bano y en madreperla, galuchat u otros materiales. Asi el taburete de la Lamina IV-3
(al final de este capitulo) posee asiento curvo, con soporte central y con forma

semejante a muchos tronos de Dahomey (hoy Republica de Benin (Figura [V-27).

337 Jackson, Anna, “Inspiration from the East” en Benton; Benton; Wood. Art- Deco. 1910-1939, p. 72.
338 Archer Straw, Negrophilia, p 74.
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El disefiador repite esta impronta en varios muebles semejantes, pero la
diferencia es que la parte arqueada del asiento era agregada en los ejemplos de Legrain
y solia ser tallada en el mueble original del rey.33 K

En el soporte central de asiento del disefiador francés de la figura IV-26 hay
triangulos que forman un tridngulo mayor y también en los laterales. Los bordes son
perfectos y se destaca por su brillo mate, si se compara con las piezas originales (Figura
IV-26, cfr con Figura II-20). Pensado para un ambito diferente en la sociedad francesa

puede otorgarsele el calificativo de elegante.

Figura IV-26: Asiento creado por Pierre Legrain
Figura IV-27: Imagenes de taburetes de Dahomey en Africa.

La exhibicion African Forms in the Furniture of Pierrer Legrain, en el National
Museum of African Art (Washington DC), de agosto a noviembre de 1998, ofrecid la
posibilidad de comparar un taburete ngombe del Congo, expuesto junto a los de este
disefiador francés (Figura IV-28). La curadora de la exposicion, Lydia Pucinelli
sostiene que mas que una imitacion de lo real, lo que se proponia el artista era aludir a
las formas africanas. Mientras los contemporaneos del disefiador, como Picasso
“africanizaban” lo europeo, representandolo en medios occidentales, Legrain
“fetichizaba” los taburetes africanos haciéndolos semejantes en cuanto a su silueta,
pero laqueandolos y agregandoles el brillo de un armario estilo imperio.** De este
modo se pondrian en evidencia dos cuestiones. Primero, el vaciamiento de sentido

objetos de una realidad ajena, copiando sdlo las formas sin tomar en consideracioén su

339 Ver African forms in the furniture of Pierre Legrain Exposicion realizada en Smithsonian National
Museum of African Art entre el 16 de agosto y el 29 de noviembre de 1998. Disponible en:
https://africa.si.edu/exhibits/legrain/legrain.htm Consultado 4 de abril de 2019.

0 puccinelli, Lydia, African forms in the furniture of Pierre Legrain, Washington (DC), National
Museum of African Art, 1998, pp. 12-15 y Mendelsohn, Meredith, “African Deco-struction”, 1998.
Disponible en: http://www.artnet.com/magazine pre2000/reviews/mmendelsohn/mendelsohn8-19-98.asp
Consultado 27 de abril de 2019.
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contenido, su simbolismo y agregando detalles valorados en la sociedad en la cual se
van a consumir, cambiando asi la significacion. Por otro lado, permite constatar la

moda vigente.

Figura IV-28: Izquierda: Silla ngombe del Congo, madera con tachas de bronce y hierro. National Museum of African
Art. Washigton DC. Inventario 90-4-1.

Figura IV-29: Derecha: Pierre Legrain. Taburete, 1923. Madera laqueada, hueso. Ancho 64,1cm. Museum of Fine
Arts. Virginia. The Sydney and Frances Lewis Endowment Fund. Inventario 8923.

Ironicamente, a partir del siglo XIX, los asientos Ngombé, de tradicional uso de
lideres en el Congo, se cubrieron con tachas de bronce y de hierro, adquiridos a los
europeos. Por su parte, los bordes de la silla de Legrain estdn simétricamente biselados
cubiertos con hueso, con lo que se procura acercarse a lo rectilineo, tipificando asi la
estética mas industrial y bien acabada del Art Decd.**!

La comision de Doucet a Legrain apuntaba a un uso decorativo. Sus muebles
parecen mas delicados y fragiles que los de sus semejantes africanos. Ya hemos dicho
en el Capitulo II que el asiento africano debe ser visualmente robusto, para
corresponderse con autoridad que soporta. Segin Puccinelli: “A través de esto puede
leerse el imperialismo subyacente en el trabajo de Legrain —el re-disefio de los objetos que
poseian una funcion puramente decorativa, en items de lujo, para transformar varios hechos

culturales en uno unico: el estilo africano bastardeado, segin Puccinelli, en una forma de

»32 Son dos sillas de mundos diferentes una despliega el chic

343

aduladora seduccion.
parisino, la otra, se creia absorbia el alma de quien se sentaba.” La silla ngombe del
Congo (Figura IV-29) inspir6 sin duda la silla de Legrain. Laqueada en rojo oscuro para

adaptarla al gusto francés -recordemos que la laca no es una técnica africana-, incluye

341 puccinelli, African forms
342 pyccinelli, African forms
** Richard Paul, “Building a Chair”, The Washington Post, August 23, 1998.

187



nuevamente tridngulos que conforman otro tridangulo mayor y ornamentan los bordes
con series de tridngulos con base en los bordes desde el respaldo. Estd sostenida por
cuatro patas robustas pero no presenta travesaios como las ngombe.

Ademaés de sus inspiraciones, consignadas como “étnicas” por los materiales
empleados, Legrain adapt6 formas de otros objetos africanos como los apoyanucas,
(especie de yunques utilizados en todo el continente para conservar los peinados
mientras se duerme) (Figuras IV-30). Asi cre6 nuevos modelos de muebles,

cambiandoles ademas la funcion original.

Figura IV-30: Apoyanuca subsahariano.
Figura IV-31. Asiento de Pierre Legrain. Imagenes disponibles en: http://africa.si.edu/exhibits/legrain/1stl.htm.
Consultado 1° de septiembre de 2010.

En la creacion de Legrain (Figura IV-31), con dos bases cuadradas como
soportes, la técnica en el asiento refleja las formas de los escultores africanos. Posee
incrustaciones en color negro (tal vez ébano) en formas de circulos. El disefiador estudi6
muy de cerca los objetos, mantuvo una cierta fidelidad al disefio africano, pero los
adaptéd al gusto del mercado al que estaban dirigidos. Era frecuente que tomara los
modelos exhibidos en el Trocadéro y en otras exposiciones y parece haber seguido este
procedimiento cuando trabajé en los muebles encomendados por Jacques Doucet.>**

Pierre Legrain muy influido por los movimientos de vanguardia, fue
anticonvencional y supo reunir en una misma pieza cierta rusticidad y el requerido
“refinamiento” al utilizar materiales nuevos como la piel de tiburon. Entre los muebles
importantes por ¢l producidos se hace necesario estudiar no sélo los de asientos, sino
también los muebles de apoyo. Su obra incluydé una mesa baja de madera con piel de
tiburén, con base y detalle de niquel plateado, en la que utiliz6 materiales coloniales en

contraste con otros considerados de lujo extravagante’* en Europa (ver Figuras IC-IV-

12 y 13 en imagenes complementarias, tapiceria de piel de cebra).

** Wood. “Collecting and Constructing Africa”, p. 86.
35 bidem, pp. 86-88. Dado que estos materiales eran de tan alto costo, se cuenta que hasta su mejor
cliente, el vizconde de Noailles, le envid un telegrama por considerar imposible el precio del tapizado y
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Jacques-Emile Ruhlmann

Jacques Emile Ruhlmann (1879-1933)** fue clave para el Beau Meuble
(terminologia francesa para denominar al mueble de alta calidad, literalmente “mueble
bello”). Su perfeccidn técnica y los ricos materiales que usaba (€bano, nogal, amboina),
sus formas armoniosas y equilibradas medidas ayudaron a su consagracion (Figura IV-
32). Se revel6 al publico en la Exposicion de las Artes Decorativas de 1925, con la
realizacion del Hotel de un rico coleccionista. A partir de entonces recibié pedidos
oficiales. Decoré el Salon de Té del transatlantico Tle de France (1927), la Camara de
Comercio de Paris y, como vimos en 1931, amuebl6 el Salon del Ministerio en el Palais
des Colonies, donde incluyo¢ el sillon elefante. Este significativo nombre fue dado por el
aspecto masivo y la forma de hemiciclo del respaldo y el frente de los apoyabrazos

(Figura IV-33).**

Figura IV-32. J. E. Ruhlmann 1919-1920. Mesa de vestirse. Amboina, seda, bronce plateado, espejo. Medida 120,7x

109,9 x 50,8 cm. Coleccion Steven A Greenberg )

Figura IV-33: Jaques E Ruhlmann 1926. Sillon elefante. Ebano de Macasar y cordéon blanco. Medidas: 1,5 x 0,80 m
Si bien sus mayores inspiraciones estaban tomadas de las siluetas y formas de la

tradicion francesa del siglo XVIII, utilizaba hilos de marfil en remates, pies, dinteles,

manijas de maderas y destacaba estos detalles sobre fondos de madera. El marfil le daba

sugiriéndole que buscara otro material sustituto. Las pieles de animales exoticos eran muy especiales en
el Art Deco.

% Hijo de una familia de industriales de la construccion, se orienté desde temprano hacia la decoracién y
dado que en 1907 habia heredado la empresa de su padre, puedo financiar una produccion de lujo y sus
propios talleres. Aun cuando no tenia una formacion formal, muy pronto se inscribi6 en la tradicion de los
grandes ebanistas.

47 Jarrassé, “Le décor du palais des colonies™, p. 235
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a sus muebles un sentido de estatica uniformidad y control, ademds de conferirle el
valor de piezas Unicas.

Segun Ruhlmann, el mueble debia adecuarse a las diferentes funciones a través
del disefio. A diferencia de la cosmovision africana, que en su hacer y significado sigue

tradiciones orales transmitidas de una generacion a otra, el disefiador considera:

Un sillon para estancia [sic] no debe ser concebido como un sillon para oficina,
el cual a su vez debe ser muy distinto al sillon de un fumoir. El primero debe ser

acogedor, el segundo comodo, el tercero voluptuoso. Cada uno ha de tener su

. . , . 4.
propia forma: la primera tarea de un artifice es la de determinarla.>*®.

Por la excelencia técnica, sus obras alcanzaron precios exorbitantes para la
época y la moda vigente hacia que se valorara ain mas su trabajo. La influencia del arte
africano recibida por Ruhlmann quedd de manifiesto en el disefio del departamento
parisino para George Marie Haardt (1884-1932), quien fuera integrante de La Croisiére
Noire—, expedicién ya mencionada organizada en 1924 por Citroén que recorrio Africa
de Argelia a Madagascar.349 El interior del departamento encomendado a Ruhlmann fue
publicado en 1927 por la revista Vogue, con el titulo de “El gabinete de trabajo de un

gran viajero” (Figura [V-34).

Figura IV-34: J. E. Ruhlmann. Bureau y Salon de fumar de Georges Marie Haardt, en la Rue de Rivoli. Archivos
Ruhlmann-Camard. Noétense los enormes colmillos de elefantes.

8 De Arechaga, Carmen; Rodriguez, Pascual; Castellanos, Casto; Jiménez, Susana et al, EI mueble del

siglo XX: Art Decd, Barcelona, Planeta D" Agostini, 1989, p. 34.
3 E] presidente de Francia, Gaston Doumergue (1863-1937) mostrd interés por unir estos dos distantes
territorios coloniales.

190



Se desplegaban alli los trofeos y pinturas que el aventurero traia de sus
“impactantes” viajes. Haardt era un coleccionista erudito y el hombre de confianza de
André Citroén (1878-1935). Luego de su muerte, este patrimonio pasaria a formar parte
del Museo del Trocadéro.™ La eleccion de Ruhlmann mostraba una estética masiva y
masculina, que reforzaba la asociacion entre el colonialismo francés y la sofisticacion
urbana. El conjunto tenia el aspecto africano, incluyendo los muebles de asiento y las
mesas. El unico asiento de forma occidental estaba recubierto de piel de pantera. El

mencionado articulo de la revista Vogue escrito por Jean Gallotti*”'

, revela que lo
contrastante era la calefaccion central y las lamparas del techo en medio del disefio de
una atmosfera “barbara” pero con objetos “civilizados”.”* Vemos como los términos
del critico juegan nuevamente con la subestimacion por lo africano. Jacques Emile
Ruhlmann se destacoé por utilizar la mezcla de materiales y logro asi la tan ansiada
modernidad exdtica de entreguerras.

Entre los diferentes muebles producidos para una clientela selecta, encontramos
escritorios, camas, vanities, mesas bajas, sillones, etc. Todos presentan lineas sobrias y
detalles con maderas coloniales, marfiles, piel de tiburon, recursos utilizados también en

los muebles para los transatlanticos como el Normandie (ver Figuras IC-IV-1 a en

imagenes complementarias).

Jean Dunand>**

Este artista destacado fue protagonista principal del arte de la laca en muebles.”>*
Si bien el laqueado era frecuente realizarlo sobre madera, Dunand aplicé la técnica a

. . 355
otros materiales como metales, cuero, textiles.

Estas lacas estaban enriquecidas tanto
con motivos geométricos como figurativos. Produjo biombos y paneles laqueados en

tonalidades de ocre, negro y marrén, realizados en su taller’® (Figura IV-35). Como

359 Camard, Florence, Jacques Emille Ruhlmann, Paris, Editions Monelle Hayot, 2009, pp. 238-241.

3! Jean Gallotti, prestigioso critico de la revista L"Art de Paris.

32 Wood. “The Exotic” en Benton, Benton; Wood, Art Deco 1910-1939, p. 132.

3 (1877-1942). Naci6 en Lancy, Suiza Cursé estudios en la Ecole des Arts Industrieles de Ginebra.
Instalado luego en Paris, estudid escultura y se familiariz6 con el trabajo en madera, piedra, marfil y
metal. En 1905 tomo6 parte en los salones oficiales y en la Exposicion de 1925 participé con la Embajada
de Francia con trabajos en boiserie, laca y plata. Desde entonces colabord con artistas de diferentes
disciplinas.

3 Fue discipulo del escultor Jean Dampt (1854-1945) y del maestro japonés Seizo Sugawara (activo en
1848) de quien aprendiera una de sus técnicas que le valdrian el reconocimiento de sus contemporaneos.
Estas lacas, realizadas con fragmentos de cascara de huevo, creaban efectos singulares sobre superficies
traslicidas.

353 Jackson, “Inspiration from the East”, p. 76.

336 De Arechaga; Rodriguez; Castellanos; Jiménez et al., EI Mueble del Siglo XX, p. 44.
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vimos disefi6 también paneles para el mencionado Palais des Colonies y joyas, fiel a la

inspiracion africana.

Figura IV-35: Jean Dunand. Biombo con monos. 1929. Técnica laqueada. Altura: 1,56cm. Coleccion particular
Claude Hott, Paris

Junto a Jean Lambert Rucki®’ realizé una emblematica silla sobre este tema
(Figura IV-36). Se observa en la misma una estructura europea sostenida por esculturas
africanas, pero a la manera de cariatides, con trabajo geométrico en el asiento y en los
bordes. El respaldo posee contornos con relieves en degradé. Parte del disefio, en
especial la parte inferior, se corresponde con sillas realizadas en Africa,”® por ejemplo
la silla senufo de la figura IV-37. Sus patas antropomorfizadas refuerzan

simbolicamente el poder del jefe tribal.

357 (1888-1968) Fue escultor, dibujante y pintor polaco, naturalizado francés. Conocedor del cubismo a

través de las obras de Picasso en Munich y Viena, se relacion6 con Amadeo Modigliani, Guillaume
Apollinaire y Fernand Léger y a través de ellos frecuentd el entonces llamado “arte negro”. Estudio en la
Academia de Bellas Artes de Cracovia y tuvo diferentes aproximaciones estéticas pasando por momentos
cubistas y otros de inspiracion africana. Realizo mascaras y participd del Pabellon de las Artes de Union
des Artistes Modernes y en el Pabellon de la Lumiere en la Exposicion Internacional de Paris de 1937.

% Existen ejemplos importantes en la zona del Congo. Estas figuras indican sostén y fortaleza. Este
modelo de silla se comenz6 a fabricar en Africa con la llegada de los europeos. Cfr. Wood, “Collecting
and Constructing Africa”, p. 85.
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Figura IV-36: Jean Lambert Rucki. Silla laqueada por Dunand. Coleccion de la Galeria de Luxemburgo. Paris
Figura IV-37: Silla senufo. Madera cuero. 63x54 cm. Inventario 1006-109. Musée Barbier-Mueller.

Muchos y destacados fueron los artistas dedicados al disefio de muebles con
detalles africanos tanto en el disefio como en el uso de materiales.””’

Otros disenadores evidenciaron un africanismo marcado. Asi, Michel Dufet,3 60
contamos con el ejemplo del juego de escritorio realizado en madera de palmera y
tapizados de piel de piton (Figura IV-38) y Eileen Gray (1878-1976) disefiadora
irlandesa, activa en Paris, cuyos muebles decoraron el departamento de la disefiadora de
modas Suzanne Talbot en la rue Lota (Figura 1V-39). Sus piezas se encuentran en el

Fine Art Museum de Virginia y en el Museum of Modern Art de Nueva York. La obra de

% Sue (1875-1968) et Mare (1885-1932) fueron otras de las importantes firmas del momento. Louis Sue,
arquitecto y artista plastico, junto a André Mare, pintor, eran decoradores muy significativos en el gusto
de los afios veinte por la creacion de ambientes y muebles considerados extremadamente elegantes.
(Figura N° 28). Fueron convocados para trabajos encomendados por el Estado- como las embajadas de
Francia en Washington y en Varsovia-, y también para la decoracion de casas de estilistas, (asi la del
emblematico couturier Paul Poiret). Realizaron asimismo los camarotes de gran lujo y los salones de
fiestas de los trasatlanticos Paris y L'Tle de France, en los que emplearon materiales ricos y foraneos
como el ébano. En 1919, fundaron la Compagnie des Art Francaise que se prolong6 hasta 1928, para la
produccion de mobiliario, conquistando un aspecto moderno, basado en el ultimo estilo internacional
francés, el Luis Felipe. Las caracteristicas con las que lograron un reconocimiento en el mercado fueron,
los detalles de taraceas, la poca importancia estructural y las creaciones de sus propias tapicerias y
ceramicas. De Arechaga; Rodriguez; Castellanos; Jiménez et al., El Mueble del Siglo XX, p. 17.

%0 (1888-1985) Dufet realizé exposiciones en Salon de L"Automne y en la Exposition Colonial de 1931,
donde proveyo6 algunos muebles para el salon del mariscal Louis Lyautey (1854-1934). Este mariscal fue
justamente comisario general de la exposicion. Dufet trabajéo conjuntos decorativos para transatlanticos y
yates privados en los que contrasta “lo salvaje” con el uso del metal.
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Gray, sefiala la vigencia y la utilizaciéon de pieles y lacas ya que se interesaba

. , . L, . . 1
especialmente en las busquedas de sugerencias tactiles y visuales,

Figura IV-38: Michel Dufet. Juego de escritorio. Musée de 1’Art Moderne de Paris

Figura IV-39: Sala decorada por Eileen Gray para la couturiére Suzanne Talbot, con alfombras de cebra y taburetes.
L’illustration, 27 mayo 1933.

Mencidn aparte merece Armand Albert Rateau (1882-1938), excéntrico ebanista

francés, que también trabajo con los grandes modistas. Asi recibid el encargo de la

381 Gray estudi6é pintura en la Slade School of Fine Arts en Irlanda y en la Julien Academie de Paris,
donde se radic6 por un tiempo.
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disefiadora de moda Jeanne Lanvin para decorar su residencia (hoy en el Musée des Arts

Décoratifs de Paris*® y su casa de campo.

Moda, indumentaria y sus satélites: Sonia Delaunay, Raoul Duffy, entre otros

Se ha observado en las secciones precedentes, la magnitud de la inspiracion
africana aplicada a los muebles ya que se trataba de un gusto constante en la élite
burguesa que podia afrontar tales gastos. La opinion de Ghislaine Wood es muy
especifica, al hacer referencia a la proveniencia concreta de la inspiracion del Africa en

el estilo:

La influencia del arte africano en el Art Decd fue el uso de formas abstractas o
patrones geométricos, derivados especialmente de los textiles kuba, de escudos
y esculturas de Gabon, Dahomey, el Congo belga, Costa de Marfil y Ghana.
Estos p%tégones fueron aplicadas a todo, desde textiles a empapelados, ceramica
y joyas.

Con el proposito de pasar a otra categoria de nuestro andlisis -la moda-,
incluiremos nuevamente una vision propia del Africa subsahariana, en este caso en el
grupo luba, que da un significado preciso a un signo geométrico. Se trata del rombo
triple y concéntrico, que escarificado en el ombligo de la mujer, es llamado Batama y
significa: “jCalmate Mujer!”. En este grupo, las ensefianzas que se trasmiten a una
mujer desde pequefia, puede sintetizarse de la siguiente forma: “Has crecido. Hete aqui
mujer. Sabe que tu realizacién esta en el matrimonio y en los hijos que naceran. Ten
cuidado con tu fecundidad, a fin de que tu encuentro con el hombre de frutos. Pero ten
cuidado. Sé seria. Conducete de manera de no comprometer por tu mala conducta, la
familia que tienes”.***

El rombo escarificado entre el pubis y el ombligo en la mujer, lugar del deseo
sexual, la invita entonces a no transgredir las ensefianzas en este dominio y a no dejarse

arrastrar por su mala conducta. Lo imperativo del verbo, indica calmarse, ser moderada,

mantenerse tranquila (Ver dibujo con la reproduccion de este tatuaje. Figura IV-40).

362 https://madparis. fr/en/museums/musee-des-arts-decoratifs/itinerary/art-nouveau-art-deco/jeanne-

lanvin-s-apartment-designed-by-armand-albert-rateau-1924-1925/ Consultado 4 de junio de 2018.
3% Wood, “Collecting and Constructing Africa”, p. 80.
%% Faik Nzuji, Arts Africains, p. 178.
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Figura IV-40. Los rombos en el ombligo significan proteccion

Los estudios que tienen como centro de atencion los sentidos asociados a las
variadas formas africanas presentan huecos y suelen ser incompletos. No hay hasta el
presente publicaciones que analicen con la misma profundidad lo europeo y lo africano
en su cruce. Muy lejos de agotar el tema, solo se trata de abrir mas vectores
interpretativos. Como un hecho mas de la indiferente mirada occidental, los posibles
sentidos atribuidos al rombo, en las distintas regiones africanas se pierden al
reproducirse en los textiles Art Deco.

Centrandonos en el contexto europeo de la moda, desde un punto de vista
historico, artistico y sociologico hay, sin duda, una diferencia de paradigmas con
respecto a esa otra cultura africana “sin moda” como la calificé el ya mencionado
sociologo Gilles Lipovetsky.*®> Como hemos sefialado a lo largo de este periodo uno de
los cambios mas radicales en las costumbres se produjo en relacion al papel y el nuevo
modo de vida de las mujeres. Una mayor independencia fue representada por la moda a
la garconne. Pronto las consecuencias en los bailes mas libres (Charleston, Fox trot), las
nuevas posibilidades de beber alcohol y los elementos africanos en la moda, no tardaron

en evidenciarse. Normando Martin destaca que:

Entre 1920 y 1930 la abstraccion del cuerpo mismo de la mujer, puede parecer
la figura de una talla africana, como la de los Baulé. Una figura mas orgénica
sigue la anatomia de la mujer en los afios treinta como reaccidn, para volver en
los afios cuarenta a leerse como un triangulo la parte superior y un rectangulo la
parte inferior. Las telas comenzaron a llevar estampados de formas cubistas y
se combinaron el blanco y negro. Cocod Chanel, habia sido artifices de esto
ultimo. En tiempos en que el negro era s6lo usado como luto, cred el llamado
“vestidito negro” (la petite robe noire), fundamental desde entonces en
cualquier guardarropa femenino. 366

%3 1 ipovetsky, EI imperio de lo efimero, p. 28.

3% Normando Martin, ex vicedirector de la carrera de Disefio de Indumentaria y Disefio Textil de la
Facultad de Arquitectura Disefio y Urbanismo de la Universidad de Buenos Aires. De comunicacion oral,
noviembre 20 de noviembre de 2009.
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A su vez, la importancia dada a algunas profesiones asociadas con el consumo
femenino, como la de los couturiers y disefiadores de joyas, hizo que estos artistas se
destacaran, y fueran considerados ahora estilistas, vendedores de fantasias y de
modernidad. Ya se ha visto, en los casos tratados, como sus locales convocaban a los
mas prestigiosos decoradores. Cocd Chanel tendria un lugar de privilegio en la
simplificacion de las lineas y Jean Patou (1880-1936) llevdo las geométricas
caracteristicas del Art Dec0 a la ropa deportiva. Patou habia vestido en 1921 a Susanne
Lenglen (1899-1938), la ganadora del torneo de Tenis de Wimbledon. El binomio
moda-deporte marcaria asi un importante punto de renovacidon. Pero seria Sonia

Delaunay,*®’

tan vinculada al arte vanguardista, quien trabajaria en los nuevos textiles
con guardas semejantes a las de los pueblos africanos.

La artista plastica dedicada ademds al disefio, hizo su aparicion oficial
justamente en la Exposicion de 1925. Sus telas estampadas sobre algodon fueron una
novedad atractiva ya que, hasta ese entonces, este material era considerado inferior al
hilo o a la lana. Los estampados de algodén permitian una mayor variedad de colores,
destacaban la intensidad de los mismos y resultaban mucho mas econoémicos. Entre
1923 y 1925 Delaunay se inspir6 en disefios puros, geométricos y repetitivos y por esta
razon su estilo fue considerado sumamente moderno (Figuras IV-41, IV-42 y IV-43 y
Figura IC-IV-14 en Imagenes Complementarias). Para Petrine Archer-Straw es muy
dificil establecer la fecha, pero Delaunay habria estado influida por el “arte del Africa
Negra” (sic) ya en 1925. Destaca en sus disefios el aspecto ritmico que lograba con el
color, la vibracion y la ondulacion en el mismo contexto del jazz, y, asegura a la vez que

. . .y 1 . . . 368 4
sus creaciones “deben ser vistas en relacion con Africa y su “vitalidad””™ (ver también

Figura II-17).

367 (1885-1979) pintora y disefiadora nacida en Odesa, Ucrania, bajo el nombre Sarah Sophie Stern-Terk.

Fue la esposa del también pintor Robert Delaunay (1885-1941). En los comienzos de su carrera inspird su
paleta en los colores usados por Paul Gauguin (1848- 1903) y Vincent Van Gaugh, (1853-1890) asi como
en pintores fauves, como Henri Matisse (1869-1954), André Derain (1880-1954), entre otros, que
liberaron el color y se centraron otras busquedas cromaticas. Formo6 parte del grupo conocido como
Orfismo que se basd en la simultaneidad de la vision. Recibiéo también el nombre de cubismo orfico,
denominacion otorgada por Guillaume Apollinaire para hacer referencia a la tendencia colorista y mas
abstracta del cubismo. parisino. Disponible en: http://www.notkeren.com/writing/2010/09/sonia-delaunay
Consultado 28 de noviembre de 2010.

% Archer-Straw, Negrophilia, pp. 73-74.
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Figura IV-41: Textil de Sonia Delaunay. Estampados sobre algodon, con lineas en angulos triples y cuddruples en
sentidos opuestos y distintos colores
Figura IV-42: Sonia Delaunay en su atelier.

Figura IV-43: Sonia Delaunay (derecha) y amigas en el estudio de Robert Delaunay. Fotografia de Rep. 1924.
Bibliotheque Nationale de France. Textiles y pinturas. Disponible en:
https:/gallica.bnf.fr/ark:/12148/btv1b52509542w.r=sonia%20delaunay?rk=21459;2 Consultado 5 de enero de 2021.

Delaunay empleo en sus textiles los principios visuales de lo ritmico sin buscar
la mimesis de las telas africanas. Al observarlas juntas se pueden percibir similitudes
pero se corrobora también que no es un tratamiento idéntico (Figuras 1V-44, IV-45 y
IV-46).>* Remitimos aqui a los estudios de Clémentine Faik Nzuji y su explicacion de

los rombos en el ejemplo luba anteriormente analizado, cuyo significado “moralizador”

3% Otros disefos de telas, alfombras en particular, en Figuras IC-IV-17a y b.
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es totalmente diferente. Para Archer-Straw, si bien el parecido de los textiles de
Delaunay era mas conceptual que formal, ““su éxito fue una respuesta al gusto creciente,
ya que sus disefios habian entrado a un mercado avido por adquirir productos, que
estaba respondiendo al jazz y a la black culture”.’”® A su vez, resulta sugestivo el
empleo de colores tierra calidos, blanco y el contrastante negro en ambas

. 1
producciones.’’

Figura IV-44: Textiles de Sonia Delaunay. Geometria y rombos inscriptos. Los colores pasteles estan utilizados junto

a otros contrastantes
Figura IV-45: Textil Kuba. Sam and Mei-Ling Hilu Collection QCC, New York.

Figura IV-46: Textil Kuba. Rafia. Brooklyn Museum, Seccion Arts of Africa. N° de inventario 25116.

Delaunay puede clasificarse entonces como una precursora del Black Decd por
su trabajo en esta vertiente, con el uso de formas geométricas que fueron vehiculo de su
fantasia. Fue una de las primeras en utilizar en los textiles el nuevo lenguaje a nivel

decorativo, como vimos ya en los muebles. Al disefiar las telas y moldes, pensaba sus

370 Archer-Straw, Negrophilia, p. 73-74.
371 Sobre el uso de colores en el Africa subsahariana ver capitulo II1.
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guardas y patrones para una determinada forma de traje. Muchas de sus telas se
encuentran hoy en el Musée des Tissus de la ciudad de Lyon, en Francia.’’*
Entre otros destacados artistas que adoptaron la renovacion de los textiles con la

. . . . 373
influencia en estudio, podemos mencionar a Raoul Dufy.

Trabajaba para Paul Poiret
quien producia telas para cortinados y almohadones en su Atelier Martine. Impactado
por los Ballets Rusos,”’* habia decidido cambiar el color pastel de uso en la moda, por
otros mas vividos y saturados. A principios del siglo XX, s6lo se podian comprar telas
de esos colores en Austria y Alemania, donde algunos talleres reproducian los colores

59375

utilizados en el “arte folclorico”” . Entusiasmado por el colorido brillante y natural

(naif), propio de exploraciones populares, Dufy produjo varias telas con flores y

2 . .y . . . .y .
372 En cuanto a la incorporacion de repertorios africanos en los textiles también puede recordarse en Viena

a Camille Birke (1894-1948), Maria Likarz (1893-1971), en la Wiener Werkstatte (talleres vieneses), que
usaron nombres para sus telas, como Guinea y Mombasa, provenientes de la geografia de Africa. El textil
Guinea se encuentra en el Art Institute of Chicago bajo el nimero de inventario.989.22. Disponible en:
http://www.artic.edu/aic/collections/artwork/74267. Consultado 10 de febrero de 2014. Para el textil
Mombasa podemos remitir a “Wiener Werkstatte fabrics™. Disponible en:
https://digital. wolfsonian.org/ WOLF001440/00001?search=mombasa Consultado 10 de febrero de 2014.
En el ambiente de los afios 1920 y 1930 estaba instalado el espiritu de busqueda de lo exdtico. La casa de
tapiceria Mybor de Marie Cuttoli (1879-1973), nacida en Tulle, Francia como Miryam Bordes, de cuya
abreviatura surgio el nombre de Mybor para el local de patrones vanguardistas de Paris. No s6lo abrazé lo
africano, sino que también aprovecho sus habilidades artesanales para la alta costura. Estableci6 un taller
en Argelia (Africa del Norte) y utilizo el bordado con oro. Invité a grandes artistas, como Pablo Picasso y
Raoul Dufy, a realizar cartones para trabajar bajo sus inspiraciones Por supuesto se africanizaban los
disenos de su propia creacion y a veces se les modificaban los colores.

373 (1877-1953) pintor, disefiador textil y artista grafico que cursé estudios en 1'Ecole de Beaux Arts de
Paris, se habia entrenado con el pintor cubista George Braque y habia expuesto junto a los fauves.
También ilustré un bestiario para Guillaume Apollinaire, usando la misma técnica de las estampaciones.
En la realizacion de este libro utiliz6 bloques de madera para imprimir como lo hacia sobre los textiles.

37% Los Ballets Rusos eran una compaiiia de Ballet creada en 1907 por Sergei Diaghilev (1872-1929) que
actu6 en numerosos escenarios europeos y americanos. Lograron destacarse por la calidad de sus
bailarines y coreografos, por la escenografia y el vestuario y por la influencia que ejercieron en las artes
plasticas hasta 1929.

37> LaWiener Werkstatte o talleres vieneses, fundados en 1903 por Josef Hoffmann y Koloman Moser,
perseguian el adiestramiento de sus miembros para las artes industriales, a través de la elaboracion de
objetos artesanales con disefios propios. Sus trabajadores percibian ganancias por sus piezas y se
promovia la identificacion personal de cada creacion. Incluian mobiliario, cristaleria, objetos de metal,
joyeria, productos graficos y disefio textil. Los talleres textiles lograron su esplendor en 1909 por la
excelencia, motivos y coloridos. Por su parte en Alemania, se produjo un movimiento para integrar los
oficios tradicionales a las nuevas técnicas industriales, la Deutscher Werkbund. Creada por Hermann
Muthesius y Peter Beherens en 1907, junto a doce fibricas integraron una institucion cultural que se
convirtié en vanguardia del disefio europeo. Sus textiles también ganaron reconocimiento internacional.

A su vez, “las maximas de la Bauhaus en Alemania empezada a filtrarse por todos los ambitos del
disefio. no obstante, pese al rechazo de la ornamentacion superflua del Movimiento Moderno, los motivos
de papeles pintados y los tejidos no dejaron de evolucionar adoptando formas propias e innovadoras”.

Ver Edwards, Antonia, 1920s Fancy design, Amsterdam, Pepin Press, 2013. Vol. 34, p. 3.y Esperon, José
Luis, “Wiener Werkstitte 1903-1932” Disponible en: http://historia-disenio-
industrial.blogspot.com/2015/09/wiener-werkstatte.html Consultado el 5 de enero de 2021.
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criaturas de Africa para el mencionado Atelier y también para la manufactura de sedas
de Lyon Bianchini-Férier,’’® combinando estampacién manual y técnicas avanzadas.
Tanto importantes disefiadores como la misma industria textil, encargaron a
artistas la produccion de creaciones para tapiceria y la vestimenta que se destaco en el
contexto del Art Dec6.””” Africa no era la Unica referencia al exotismo. Ya hemos
mencionado que Asia y la América precolombina tenian también sus adeptos,
arqueologos y estudiosos que publicaban sus descubrimientos. Los disefios prestaban
atencion a estas formas y materiales y se convertirian en objetos de coleccion. El
aparato politico con su intencion colonial, se ocupaba de instalar y promover estos
gustos. Traemos aqui el diseiio de Dufy titulado La Danse, una tela para tapiceria de
muebles, estampada con sellos de madera sobre cretona (Ver Figura I[IV-47 ay b). En la
composicion puede observarse un marinero bailando con una mujer, junto a un musico
afro vistiendo un atuendo a rayas horizontales que ejecuta el acordedn, en un entorno
tropical con un navio que ubican la accion posiblemente en las Antillas.’”® Si bien no
refiere especificamente a Africa, a pesar de la imposibilidad de equiparar lo africano
con lo afrocaribefio o afrolatinoamericano, probablemente en el imaginario colonial de

la época funcionaran de la misma manera.

37® La manufactura de seda Bianchini- Féerier, fue creada en 1888 en Lyon y en 1912 abri6 sus puertas en
Paris y se relaciond con los mas importantes disefiadores de Alta Costura, vinculacion que incluyo6 afios
mas tarde, también a Sonia Delaunay. Victoria and Albert Museum. Disponible en:
http://collections.vam.ac.uk/item/066902/la-danse-furnishing-fabric-raoul-dufy/.Consultado 11 de enero
de 2009.

37" Hacia 1922 el impacto sobre el disefio de telas se observd también en los Estados Unidos e Inglaterra
con el destacado Gregory Brown (1887-1941)- Gillian Naylor argumenta, que las repeticiones enfaticas y
abstracciones y otros tipos de colores mas vibrantes, hicieron olvidar la influencia de William Morris del
movimiento Art and Craft. Naylor, Gillian, “Conscience and Consumption: Art Deco in Britain” en
Benton; Benton, Wood, Art Deco 1910-1939, p. 236. Por su parte el movimiento Arts and Crafts, creado
por William Morris (1834- 1896) en el siglo XIX, tenia como propdsito retomar la calidad de los oficios
artesanales de la Edad Media y dentro de su produccion se destacaban los papeles pintados a mano con
minuciosas flores y telas con los mismos motivos.

378 También los textiles ingleses, tomaron estas influencias en las exhibiciones internacionales de Francia
y asimilaron la tendencia abstracta, lo que contribuyé a nuevos conceptos de construccion en los
estampados.
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Figura IV-47a y b: Raoul Dufy. c¢. 1920. La Danse estampada sobre cretona. Victoria and Albert Museum. Londres.
N¢ de Inventario CIRC 113-1939.217/ b. taco de la estampacion de las variaciones.

La vestimenta que luce el musico afro nos abre la posibilidad de revisar el area
de los textiles en la historia de la moda, relacionado con otro nuevo gusto: el de las
rayas -lineas horizontales o verticales-, tan utilizadas en Africa no sélo en la vestimenta
sino en las incisiones de los objetos. En el contexto historico europeo Michel Pastoureau
interpreta el uso de la raya en la vestimenta como una intensién de marcar el origen no
europeo de quienes las llevaban, expresaba el paganismo y la condicion servil y fue una
marca sobre los pueblos considerados menos civilizados.”” Las rayas son un acento, un
dibujo que perturba la mirada. Su razon era la diferenciacion visual, es decir detener
rapidamente la mirada sobre quien estd de este modo sefialado. Este sentido subyace
aun hoy, en los uniformes de personal doméstico y de servicio. En los “afios locos” las
rayas fueron visibles en las camisas rojas y blancas de los musicos de Jazz, en los
espectaculos noires y en general en los trajes de bafio tanto de hombres como de

mujeres europeos.

379 pastoureau, Michel, Las vestiduras del diablo: Breve historia de las rayas en la indumentaria,

Barcelona, Editorial Océano, 2005, p. 44.
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Las rayas de los musicos de jazz son rayas dindmicas que amalgaman las del
musico, las del hombre negro y las del saltinbanqui. El jazzman no s6lo se sitaa
fuera del orden social, sino también del orden musical, al menos en lo que
respecta a los inicios del jazz. Asi pues puede lucir prendas listadas. **°

El hecho de llevar rayas se identificaba con lo salvaje y se destacaba con ellas a
alguien que transgredia el orden social y cultural y tenia algo de exotico.

Por otra parte, como ya sefialamos, es en la década de 1920 cuando aparece un
marcado interés por los deportes y los bafios de mar. La asociacidn corriente entre rayas
y marineros™"' y la creciente costumbre de tomar sol en las playas, hizo que pareciera

382

apropiado que los trajes de bafio reprodujeran las rayas por la vinculacidon con el mar™".

(Figuras 1V-48).

Figura IV-48: Muchacha en traje de bafio a rayas en uso en 1920. Coleccion particular

Las revistas de la época, las fotografias y postales no tardaron en difundir los
modelos a rayas, influidos asimismo por los atuendos de orquestas de Black Music

incorporadas a la moda (Figuras IV-49a y b).

%0 Tbidem, p. 111.

! En el siglo XVII los marineros de menor rango comenzaron a usar remeras rayadas, para ser
distinguidos répidamente por los oficiales al mando en las cubiertas en altamar, ante una eventual
emergencia.

382 pastoureau, Las vestiduras del diablo, pp. 72, 73, 74, 75. En los casos precedentes (musicos de jazz y
marineros, etc.) la raya fue usada para distinguirse desde lejos. Estos usos se impusieron, no sin arrastrar
algunos significados de subestimacion subyacentes, ignorados seguramente por quienes los portaban y
con el tiempo quedaron vacios de tales contenidos.
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Figura IV-49a y b: Postal. Bailarin negro con pantalon a rayas. Atavio corriente desde los origenes del jazz en los
Estados Unidos. La vestimenta estereotipada del esclavizado terminé por generalizarse y tempranamente la vemos en
espectaculos como el que se reproduce en 1903 en Les Negres del Nouveau Cirque en Paris, ilustrando un cakewalk.

A partir del impacto de los usos de los pueblos africanos, exhibidos en las
exposiciones y en los “zoolégicos humanos™,*® lentamente se adopto el empleo de aros
colgantes, brazaletes, collares y plumas, especialmente del ave regional llamada
marabu, en una profusiéon mayor. Resulta esto también una aproximacion de interés para
nuestra investigacion y para la observacion de elementos subyacentes apropiados del
Africa. Mas adelante, nos enfocaremos en joyas, bijouterie y accesorios.

El catdlogo de la exposicion de 1925 presentaba pieles de todas partes del
mundo, pero las preferidas de ese momento fueron las de leopardo, mono, antilope y
pantera. Nuevamente se trata de la explotacion de la fauna africana: “Llevarlos
implicaba, lejos de ser enemigos de la naturaleza, cercanos a ella y a lo primitivo y
significaba la conquista de lugares exdticos, el dominio colonial y también del medio
ambiente.””

Revistas de la época como la Vie Parisienne o Vogue promocionaban su uso y al
mismo tiempo algunas publicaciones comenzaron a difundir moldes para la confeccion
doméstica, lo que se convertirian en un gran €xito en el mercado mundial. Por caso, el

uso de textiles con patrones jazzy (abstractos, geométricos) con colores saturados y con

3 Como se mencioné en el Capitulo I los zooldgicos humanos, eran formas de exhibir gente nativa,
traidas desde las colonias en condiciones infrahumanas mostradas en exposiciones y en tours que se
realizaban por distintas ciudades, organizadas por un empresario. Se los traia a cambio de comida y
preferian familias que incluyeran embarazadas, con el objeto de publicitar el alumbramiento y lograr un
record de entradas vendidas.

3 Archer-Straw, Negrophilia, p. 78.
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decoraciones africanas se generalizd (Figura IV-50). Los motivos provenientes de su
flora y fauna o de las formas de las escarificaciones™ de sus pueblos, se volcaron
también a los accesorios como joyeria, cigarreras, carteras y guantes, tornandose muy
de moda. Los repertorios exoticos, naturalistas, étnicos, arqueologicos y vanguardistas

se usarian sobre todo en la alta costura y en los vestidos de fiesta.

Figura IV-50: Josephine Baker vestida con el llamado jazz style

En la década de 1930, cuando los vestidos fueron mas ajustados al cuerpo, se
impusieron para la noche géneros como la gasa, el chiffon y el satin, en tonalidades
color marfil que, por supuesto, alude a los colmillos de elefantes africanos. Para la
promocion de los disefios y modas que giraban alrededor del Art Decé y de Africa,
ademas de las promovidas por el Estado y de su apoyo a determinados artistas, influian
otras actividades organizadas por particulares y personalidades célebres del momento.
Entre los personajes destacados en el periodo, pueden citarse a Nancy Cunnard (1896-
1965), escritora anarquista, hija de un magnate inglés de la industria naviera, apasionada

386

por las pulseras de marfil (Figura [V-51)"" y sobre todo la bailarina afroestadounidense

ya aludida, Josephine Baker (ver capitulo I).

% Como se dijo en el capitulo II. las escarificaciones son marcas en la piel que en el Africa se efectian
en la etapa de la iniciacidn y que generalmente implican valentia y son apreciados como rasgos de
belleza. Las formas son geométricas y simbdlicas.

3% Un analisis en profundidad de esta fotografia en Archer-Straw. Negrophilia, pp. 91-93.
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Figura IV-51: Man Ray. Retrato de Nancy Cunard con sus pulseras
de marfil africano. 1926. Ostentacion de formas y materiales
exoticos

En el ambito privado, el caso de las exhibiciones realizadas por el marchand
Charles Ratton, al que también hemos referido en el Capitulo I, se encuentran entre las
mas significativas.”® En 1937, Ratton realizd en su galeria una exhibicion bajo el
nombre La mode au Congo. Para promocionarla, Man Ray3 8 prepard las fotografias de
Adrienne Fidelin®® y de Mme. Saint Exupéry™° con sombreros de cauries y mostacillas
que provenian de las etnias bushongo, vecinas a los kuba y bamdn (Figura IV-52 y

capitulos I y II).

Figura IV-52: Sombrero de Congo. Fotografias de Man Ray para publicitar
la exposicién La mode au Congo.

%7 Ya en 1932 habia organizado también una exhibicion sobre el reino de Benin en el Museo Etnogréfico

del Trocadero de Paris. A ellas asistieron los artistas de vanguardia, muchas veces con sentimientos
anticolonialistas.

%8 (1890-1976) seudonimo de Emmanuel Radnitzky artista estadounidense. Perfeccion6 la técnica del
fotograma e inventor del procedimiento de solarizacion por el cual se obtiene tonalidades invertidas en
una fotografia. Formo parte primero del Dada en Nueva York y luego del Surrealismo en Paris.

%9 (1916-4?) Esta modelo de ascendencia africana habia nacido en la isla de Guadalupe y pertenecia al
grupo de artistas de Pablo Picasso y de Paul Eluard.

% (1901-1979) Consuelo Suncin, escritora salvadorefia, esposa de Antoine de Saint Exupéry.
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La desemantizacién se manifiesta nuevamente aqui. En Africa, los cauries,
pequetios caracoles de mar, ademas de ser utilizados como monedas, eran tradicionales
elementos para accesorios que marcaban estatus, y su técnica de entramado era
encomendado a los artesanos locales en caso de que la pieza fuera destinada a alguien
de prestigio en estas sociedad sin movilidad social.®’’ Su descontextualizacién esta
ilustrada con las fotos de Man Ray que corresponden al periodo en el que nos
centramos®’ (ver Figuras IC-IV-15 y 16 en Imagenes Complementarias).

Africa impactaria asimismo en la joyeria, que evidencié un gran cambio al
abandonarse el uso de ciertos materiales tradicionalmente valorados en Europa. Las
piedras preciosas fueron reemplazadas por piedras duras, de manera preponderante por
materiales como el marfil, el ébano y otros minerales recibidos de las colonias. A este
respecto el semidlogo Roland Barthes, quien comprende la moda como un sistema,
como un lenguaje comunicativo, nos introduce en una apreciacion particular. Para este
autor la joya en Occidente fue durante siglos una sustancia mineral, de metal o piedra,
venida de las profundidades de la tierra. La entiende como un objeto infernal, llegado a
través de sangrantes trayectos, que se convirtié en simbolo de poder absoluto y también
de virilidad. La joya como parte de este sistema, es vista asi como una exposicion de
riqueza en la mayoria de los casos, exhibida por la mujer para atestiguar con ella el

. 1393
poder de su marido.

Recordemos que como sefialamos en el capitulo II, en la mayoria
de los pueblos de Africa los adornos funcionan generalmente como talismanes.

A esta perspectiva sumamos nuevamente los conceptos bourdianos para los que
a todo objeto de “distincion” le corresponde su imitacion. La demanda mundial
coincidié entonces con la era de la maquina y de este modo se pasé también, sin
desmedro de otras piezas mas valiosas, a usos menos costosos en las denominadas
Costume jewelry (joyeria de fantasia o bijoux). Nuevamente comprobamos el
desplazamiento de formas hacia otros sectores sociales. Como en los muebles, se
utilizaron piedras exdticas y variados metales. Algunas joyas, comparables a verdaderas
esculturas, terminaron disefiandose directamente con formas abstractas. Se infiere a
4

., : . { i 39
veces la relacion de segunda mano con el cubismo que tanto habia tomado de Africa.

(Figura IV-53 de Jean Després).

31 En las Américas son empleadas en religiones de matriz africana.

92 Catélogo de la Exposicion L invention des Arts Primitifs, Paris, Quai Branly, 2013.

393 Barthes, Roland, El sistema de la moda y otros escritos, Buenos Aires, Paidés Comunicacion, 2003, p.
397-401.

3 Dos disefiadores pertenecientes a la Unién des Artistes Modernes, UAM: Jean Fouquet (1899-1984) y
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Figura IV-53: Pendiente. Jean Després. Topacio y metal blanco. Exhibido en la
exposicién Bijou avant- Garde. Jean Després. Musée des Art s Decoratifs. Paris

Entre las casas de alta joyeria Art DecO que se sumaron a esta inspiracion
pueden citarse Boucheron, Cartier, Van Cleef and Arpels, entre otras.’”> Todas
trabajaron la relacion con las geometrias puras y realizaciones que recortaban formas
escalonadas y tridngulos, utilizando esmaltes en colores contrastantes. Ligado también
al mundo africano estuvo el exitoso descubrimiento de la tumba de Tutankamon,
inspirador de innumerables disefios desde piramides, tronos y muebles a collares con
reminiscencias de las joyas del faraon.

Otro objeto de la firma Cartier que se sumo a los muchos de temética africana
fue la pulsera “de la pantera”, creada en 1917 por la directora Jeanne Toussaint (1887-
1976), a quien, precisamente llamaban con este apodo. Este emblema de la casa estuvo
de moda hasta los afios 40*° (ver Figura IC-IV-19 en Imagenes Complementarias). Van
Cleef and Arpels y Hermés, también realizarian polveras de laca negra, el color mas de

moda en la época (Figura IV-54).%""

Raymond Templier (1891-1968) destacaron estas formas, en brazaletes, anillos y cigarreras —ya que
disend brazaletes africanizados imponiendo el uso del ébano, de coral, ademds de la bakelita (plastico
sintético) y el laqueado oriental en objetos como cigarreras y collares geométricos Ver imagenes
complementarias. Haremos referencia a Raymond Templier en el Capitulo V que fue convocado a los
Estados Unidos para la realizacion de la pelicula Metrdpolis en Hollywood.

395 Boucheron (creada en 1858 cuenta su cuarta generacion de joyeros hasta la actualidad). incorporé las
formas Art Decd sobre todo en broches 6nix, coral y diamantes. La excentricidad propia de la época, le
dio también un lugar especial a encendedores y porta pastillas con estos motivos; Cartier (joyeria y
relojeria de lujo fue fundada en 1847 por Louis Frangois Cartier (1819-1904) y Van Cleef & Arpels
(maison de joyeria y perfumeria) fue creada en 1896 por Salomon Arpels (;?-1906) y Alfred Van Cleef
(¢?- 1938), entre otras.

% La firma Cartier fue muy renombrada por los relojes llamados "misteriosos", que aunque creados
hacia 1910 alcanzaron mayor creatividad durante el periodo Art Decd. Estas exclusivas piezas estaban
formadas por dos manecillas de oro o platino, que parecian flotar en el vacio, disimuladas por su
complejidad mecénica.

7 También con formas geométricas Suzanne Belperron (1900-1983) desarrolld sus creaciones con cristal
de roca, cuarzo ahumado o calcedonia y piedras preciosas. Su exquisita realizacion sorprendid a
personalidades de la época de la Alta Costura como Elsa Schiaparelli y Paul Poiret y la periodista Diana
Vreeland (1903-1989).
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Figura IV-54. Cigarrera de plata Hermes. Bandas decorativas
geométricas en zigzag. Coleccion particular

Jean Dunand volveria a destacarse también en la joyeria. Para la Exhibicion de

1925, muchas de las boutiques y maisons de moda parisinas habian elegido sus biombos

398

para decorar y exponer la ropa. Disefiadoras como Madeleine Vionnet,”" y la

mencionada Jeanne Lanvin, le solicitaron su asesoramiento para sus departamentos en la

capital o para sus casas de campo.®”

Sus creaciones pronto llegaron a ser toda una aventura como los collares
africanos, los collares y brazaletes para ser vestidos en sus delicados cuellos de
muifiecas de exoticas bellezas como la de Josephine Baker y aros esculturales en
siluetas seductoras (...) El resultado fue un conjunto de joyeria inusual en el cual
el exotismo del negro emergia con la disciplina de la concepcion del
cubismo. **

Figura IV-55a y b: Jean Dunand. a. Collar Jirafa. 1927 con laca y motivos geométricos, muy semejante al usado por
los pueblos massai en Africa Oriental. b. Brazalete con espirales, esmalte y plata. 1927. Realizada para Mme Agnes.

3% En 1929 fue invitado para colaborar en el disefio interior de Mme Vionnet (1876-1975), para su casa
de Paris en el 16éme arrondisement Alli participé también Jean Michel Frank (1895-1941), de quien nos
ocuparemos en otro capitulo, por haber trabajado en nuestro medio.

3% Elsa Schiaparelli (1890-1973), Louise Boulanger (1878-1950) asi como Jean-Philippe Worth (1853-
1926) utilizaron sus accesorios laqueados. Para Madame Agnes (disefiadora de sombreros activa hasta
1940) realizé asimismo varias cajas de maquillaje llamadas “vanity” y algunos espejos. Fue consultor de
la esposa del ilustrador de la revista La Vie Parisienne, Jacques Nam (1991-1974) relacion que le
permitié que Josephine Baker le encargara el primer brazalete, y asimismo acceder a otros clientes
importantes. Su modalidad de trabajo le permitia delegar parte de la labor en quienes ejecutaban sus
disefios. Aplicaba su imaginacién a piezas que nunca repetia, sobre madreperla, carey, cascaras de huevo
y metales como plata, niquel, bronce y nuevas sustancias y utilizando ademas la técnica oriental de la
laca. Estudi6 en la Escuela de Artes Industriales en Ginebra y luego de recibir premios y medallas por la
especialidad de la escultura, otorgados por la municipalidad de la ciudad, obtuvo una beca de estudios en
Paris.

49 Mauilhac, Félix, Jean Dunand: His Life and Works, London, Thames & Hudson Ltd, 1991, p. 188.
Gran interés despiertan los cuadros y retratos laqueados de su esposa y otras personalidades, con
geometrias cubistas aplicadas en la vestimenta y accesorios. En ellos se destacan los motivos abstractos
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Esta impronta puede verse entonces, especialmente en las pulseras y el collar
jirafa, que ya desde su nombre remite a Africa (Figura IV-55). La vida de este artista

ofrece un hecho particular que conecta su vida con Africa

También en 1896, las autoridades de la ciudad de Ginebra invitaron a los habitantes de
un poblado de Senegal a participar de una exhibicion de arte internacional. Entre ellos
estaba un joven llamado Abdou Faye. Dunand llegd a ser su amigo y lo invit6 a su
estudio.*"!

La cita de la biografia escrita por Félix Mauilhac revela la proximidad de
Dunand con fuentes africanas directas. Si bien su nombre nos remite al mundo islamico,
se trataba de un hombre senegalés, que pudo haber sido un nexo importante de
comunicacion con las formas y signos de usos tradicionales.

Mas alla de desconocer la exacta influencia que puede desprenderse de este
hecho, consideraremos un caso particular, aplicable a la desemantizacion dada la
utilizacion propia de collares y pulseras en Senegal. Alli, las cuentas (esferas de metal,
madera, vidrio) alrededor del cuello, en el pufio o en la cintura, son utilizadas como
amuletos. Tienen ademas del papel ornamental y de artificio de seduccion, la funciéon de
alejar los malos espiritus. Se usan sobre las nifias recién nacidas para afinar su cuerpo,
redondear las mejillas, alargar el cuello y se les atribuye también poderes
terapéuticos.*” En las ceremonias rituales estos accesorios entran en contacto con el
mundo invisible, invocando proteccion.

Otros satélites de la moda para analizar son los zapatos y carteras con historias y
significaciones sociales y antropologicas diversas. En las sociedades africanas
tradicionales, generalmente no se usaba calzado, salvo sandalias, en caso de figuras de
prestigio o de guerreros, como podria inferirse de las tallas. Esto varia de una sociedad a
otra pero en todas, es siempre fundamental el contacto directo con la tierra. Asi en la
danza el cuerpo parte de la posicion dooplé en la que la persona se inclina con su plexo

) . 1403
hacia el suelo, flexionando las rodillas.

! Tbidem, p.11.

492 1 os accesorios africanos antes de ser simple adorno con vocacion estética, revisten funciones magico-
religiosas y sociales. Diouf, Benjamin, “L’artisanat africain a travers les sources antiques: I’apport
d’Hérodote”, Ethiopiques, n° 94-95, 2015, pp. 205-224.

493 T os estudios de Alphonse Tierou para la exposicion “De la danse & la sculpture” en el Museo del
Hombre en Paris (2000), permiten encontrar los lazos entre danza y escultura. Considera que la postura en
Dooplé es el movimiento basico de la danza en Africa y comiin a todas las culturas del continente. Surge
del va y viene que dibuja el palo con el que se machaca en el mortero y en la posicién de las rodillas
flexionadas, tan repetida en la estatuaria y ejecutada en la danza del continente. Disponible en:
https://www.tierou-doople.convles-expositions Consultado 10 de mayo 2020. Para profundizar en danza
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En Europa, los zapatos también fueron simbolo de estatus. Desde las sandalias,
herencias de la nobleza egipcia a otros calzados de tiempos medievales (con puntas de
cinco centimetros para espantar los roedores cuando la peste azot6), se impusieron usos
elitistas solo para quienes podian afrontarlos**.

La observacion general del formato de los zapatos permite hacer acotaciones
pertinentes.*””> Para George Lakoff y Mark Johnson, en la vida cotidiana hay metaforas
que llaman “orientacionales” y se basan en nociones fisicas. Tal es el caso de lo
relacionado con las expresiones alto y bajo. De acuerdo a esta teoria “lo de arriba”, “lo
alto” es interpretado como racional, y “lo de abajo” en contraposicion, es lo irracional.
En el habla diaria es frecuente decir expresiones tales como:” posee elevados
pensamientos”, y en otros casos “dejo salir sus bajos instintos”. Otras metaforas
aplicables sera la relacion:

“bueno = arriba” y malo= abajo”.

Al aplicar estas observaciones a los primeros afios de la década de 1920, en los
que a una mujer mas liberada -salia a trabajar, bebia alcohol y bailaba Charleston con
“guillerminas” de taco bastante bajo* y elegia a sus propios partenaires-, correspondia
una asociacion con una reputacion mas distendida que los de la “mujer flor” de la Belle
époque precedente. Las “guillerminas”, tipicos zapatos de la época, con botén y traba
para ajustar, destacan la idea de seguridad sobre todo al bailar los ritmos frenéticos de
origen afro impuestos en el momento.

En cuanto a los materiales veremos nuevamente el predominio de pieles
provenientes de la fauna de territorios colonizados. Uno de los disefiadores mas
importantes fue Pietro Yantorny (1874-1936, italiano de origen pero instalado en la Rue
Saint Honor¢ desde 1912). Se llamaba a si mismo “el zapatero mas caro del mundo”.*”’

La coleccion de Yantorny,*™ patrimonio del Metropolitan Museum de Nueva York,

africana ver http:/africultures.com/alphonse-tierou-defendre-les-couleurs-contemporaines-de-la-danse-
africaine-11680/ Consultado 10 de mayo 2020.
%% En el renacimiento se impusieron suntuosos terciopelos y brocados. Con respecto a los tacones fueron
introducidos por Luis XIV en el siglo XVII, para elevarse a medida que aumentaba de peso. Laver,
James, Breve historia del traje y de la Moda, Madrid, Catedra, 1988, pp. 34, 73, 74, 79 y 108.
495 Aplicaremos aqui nuevamente el analisis de discurso, basandonos en George Lakoff y Mark Johnson,
y en sus estudios de las metaforas de la vida cotidiana Meté&foras de la vida cotidiana, Madrid, Catedra,
2005, pp. 50-58.
% E] icono de la mujer con tacos altos corresponde a los afios 40 y 50.
47 Requeria pagos por adelantado, un depdsito y un minimo de cinco pares, con lo que se aseguraba una
clientela muy exclusiva. Las cajas que los contenian estaban hechas a mano ¢ incluian como obsequio seis
A;‘)O%res. de medias. . . .

“Pietro Yantorny”. Disponible en: http://www.metmuseum.org/collections/search-the-
[collections?&deptids=8 &who=Pietro+Yantorny&pg=1 Consultado el 20 de octubre 2013]. La coleccién
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http://africultures.com/alphonse-tierou-defendre-les-couleurs-contemporaines-de-la-danse-africaine-11680/
http://www.metmuseum.org/collections/search-the-/collections?&deptids=8&who=Pietro+Yantorny&pg=1%20
http://www.metmuseum.org/collections/search-the-/collections?&deptids=8&who=Pietro+Yantorny&pg=1%20

posee dos ejemplares de interés. Se trata de un par de zapatos de mujer, de piel de
cocodrilo y otro de reptil, presumiblemente de piel de vibora (Figura IV-56). Ambas

texturas remiten al entorno de la jungla, en los que nunca se usarian.

Figura IV-56: Zapatos de reptil (cocodrilo). c¢. 1920 Francia.
Pietro Yantorny. Medidas (altura del taco al talon 5.1cm).
Inventario: 1976.37.378 a-j. Metropolitan Museum of Art.
New York

Aunque se trataba del primer calzado de la humanidad, hacia 1920 las sandalias
indicaron cierta revolucion porque mostraban los pies méas desnudos, como en el Africa.
Al imponerse los bafios de mar, comenzaron a llevarse en los balnearios y luego dejaron
las playas para usarse en las ciudades. André Perugia (1893-1977) lanzo asi la sandalia
turbante que, aunque su nombre indica una primera relacion tal vez senegalesa o
islamica, fue inspirada en el turbante de Josephine Baker, usado para el espectaculo
Follies en 1928*” (Figura IV-57). Mas adelante, en 1938, la plataforma (minima
elevacion plana que se corresponde con la parte del metatarso del pie) se instald entre
las preferencias de la moda. Popularizadas por la cantante Carmen Miranda (1909-1955)
a finales de 1930, agregaba altura a la mujer, pero le quitaba movilidad, con lo que

perdié parte de la libertad ganada por las flappers.*'

Figura IV-57: Andre Perugia. Sadalia turbante. 1928

de Pietro Yantorny del patrimonio del Metropolitan Museum de Nueva York, en la actualidad no se
exhibe al publico.

499 O’Keeffe, Linda, Shoes: A celebration of pums, sandals, flippers and more, New York, Wokman
Publishing Compagny Inc., 1996, p. 196.

19 Ver capitulo V de esta tesis.
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Otro satélite que siempre gir6 en torno a la moda fue la cartera. Puede ser vista
como un resabio antropologico de la division de roles en tiempos prehistoricos, cuando
los hombres tenian las manos libres para cazar y las mujeres eran recolectoras.*!! Segiun
Anna Johnson las carteras estdn relacionadas con la emancipacion de la mujer pues
implica llevar sus objetos preferidos y necesarios.*'> En las primeras décadas de la
entreguerras las carteras se hicieron mas pequefias para la noche, dado que lo unico
importante para llevar era el maquillaje (lapiz de labios y polvos). Perlas, canutillos y
flecos volvieron a acompafar su ornamentacion. Al bailar —el tango por ejemplo- las
mujeres necesitaban algo pequefio para poder sostenerlo con una mano, mientras la otra
se entregaba al partenaire. En las décadas siguientes se impondrian las bandoleras mas
grandes y colgantes, pero formas y materiales siguieron en vigencia.'"’ Los viajes
hicieron surgir una gran gama de equipajes y hasta hubo una cartera que llevd el nombre
del trasatlantico Normandie (Figura IC-IV-7 en Imagenes Complementarias). También
los catalogos de Hermes revelan materiales de confeccion de piel de tigre y cocodrilo y
por su parte, entre 1929 y 1931, Louis Vuitton introdujo en el mercado diferentes bolsos
de piel de cocodrilo y de elefante.

De este modo las pequefias carteras, acompafaron los atuendos Art Deco de las
mujeres mas modernas, con zigzag reproducidos ad infinitum sobre tejidos metalicos.*'*
No podemos dejar de destacar la semejanza de esta decoracion en blanco y negro y los
disefios acebrados con la manera africana.

A esta aproximacion socioldgica y semiologica de la moda incluiremos el nuevo
concepto de olores y perfumes del periodo, aspectos menos evidentes pero que en los
ultimos afios ocupa estudios académicos y que se desprende de los estudios de las
mentalidades, en su rama de la importancia de los sentidos. Los perfumes y el
magquillaje entran también en el sistema de representaciones morales, estéticas y
visuales de cada época. Por ejemplo el maquillaje y el perfume pueden contribuir a la
construccion de la imagen de una mujer tipo femme fatal (1920) o de una joven fragil y

virginal como la femme ornée (1900).

411 : r ~ ’ . .
De esas primeras cestas, se pasé a las pequenas bolsas con cordon que se ocultaron debajo del vestido.

En el siglo XVI, cuando se usaron los guardainfantes estas bolsas se ataron a ambos lados de la cadera. El
hombre las incorpor6 como bolsillos externos

12 Johnson, Anna, Bolsos el poder de un accesorio, Barcelona, Konemann, 2005, p. 25.

13 Tbidem, p. 77.

14 Tbidem, p. 137.
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Desde la perspectiva de la historia de las sensibilidades, Alain Corbin*" sostiene
que la percepcion olfativa es también una construccion que se modifico a partir del siglo
XIX, paralelamente a la afirmacion de la burguesia en la escena politica y econdmica en
detrimento de la aristocracia. Al formarse una nueva élite, se desarrolld también una

. . 416
nueva concepcion del olor.

El oler mal paso6 a denunciar al pueblo y a los campesinos
y, distinguirse, se relacion6 también con una nueva percepcion olfativa.

Asimismo, desde lo visual al estudiar los objetos cotidianos apreciables en la
entreguerras, Archer-Straw sostiene que el disefio exterior del packaging de algunos
productos que hacian referencia a la proveniencia de tierras africanas, implicaba asociar
su contenido a las caracteristicas de sus habitantes. De este modo, el consumidor creia
asumir las cualidades del producto relacionado con “lo salvaje”. Entre esas cualidades
se le atribuian un marcado atractivo sexual. Asi entonces puede considerarse que el uso,
en este caso de perfumes con envoltorio alusivo a la jungla por ejemplo, aumentaba el
erotismo personal*'”.

En la Exposicion de Colonial de 1931, Louis Vuitton presentd un maletin de
viaje con frascos de cristal, tallados a la manera africana.*'® (Figura IV-58).
Recordemos que la marca era miembro de la mencionada Societé Francaise pour
I"Encouregement de I"Art et | Industrie (SEAI), que se proponia revitalizar las industrias
de lujo francesas. El disefio habia sido creado para una cantante de Opera, Marthe

Chenal (1881-1947). Se trataba de un necessaire con perfumeros y cepillos de carey en

cuero de cocodrilo.

15 Corbin, Alain, Le miasme et la jonquille: L odorat et I'imaginaire, Paris, Editeur Flammarion, 2008,
pp- 11, 14, 15, 207, 235, 334, 425. Este autor asegura que ya desde el siglo XVIII se habian puesto de
moda los paisajes de jardines ingleses y las ciudades ideales, como respuesta al horror de respirar las
miasmas. Se asegurd durante mucho tiempo que el hombre primitivo era mas agudo en las percepciones
olfativas y desde Emanuel Kant (1724-1804), se consideraba que el olfato era el mas bajo de los sentidos.
El fisico francés Jean Noé&l Hallé (1711-1781) sostenia que el olor detectaba los peligros de la atmosfera.
En su época estaba surgiendo la quimica moderna y se empezaba a analizar la calidad del aire. Se
anticipaba la amenaza de la podredumbre.

#1° Desde la Revolucion francesa el hombre elegante dejo de perfumarse. El nico olor apropiado era
entonces la ropa limpia. Es justamente la ausencia de olor — la desodorizacion- el signo de buen gusto
burgués. Desde entonces el ser humano se volvid intolerante a todo lo que rompe el silencio olfativo de su
entorno y el perfume tiene otras valoraciones cuya extension excede este trabajo.

417 Archer-Shaw, Negrophilia, p 36

48 Reproducido en Benton, Benton, Wood, Art Deco 1910-1939, p. 166.
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Figura IV-58: La inspiracion de tallas africanas se observa en los frascos tallados y en el packaging de los perfumes.
Luis Vuitton. Decoracion en la Exposicion de 1931 en Paris

Figura IV-59: Louis Vuitton. Necessaire de cocodrilo. Frascos con tallas abstractas Museo Louis Vuitton, Asniéres,
Francia.

Es interesante observar como las mismas formas de las incisiones de tallas
africanas, que representan antepasados, en la escenografia de la exhibicion del pabellon
se retoman en los motivos decorativos de los frascos de perfume (Figura 1V-59). Alli
mismo se mostraron mascaras africanas de la coleccion Gaston Louis Vuitton (1883-
1970) en la puesta teatral-decorativa del local.

Dentro de la diversidad de objetos, hemos relevado varios frascos de perfumes
de diferentes empresas de la época, que representan el testimonio donde se plasmaron
las formas geometrizadas del estilo Art Decé.*" Este periodo excepcionalmente profuso
en la produccion de piezas suntuarias, no ceso de trabajar con la inspiracion de detalles
provenientes de Africa y con sus materiales y connotaciones. ( Figura N°47).

Entre el consumo del periodo se destacan perfumes como Fétiche, de Piver
(Figura IV-60), Golliwogg de De Vigny (Figura 1V-61) y Vol de Nuit de la casa
Guerlain, (Figura IV-62). Todos ellos llegarian hasta nuestro medio como atestiguan las

revistas locales. El perfume llamado Fetiche desde su s6lo nombre evocaba el mundo

africano. Recordemos que un fetiche es un objeto de poder de caracter magico, usado en

1% De hecho casas como Jean Patou disefiaron, siguiendo las lineas Art Deco, su perfume Normandie, en
ocasion de la travesia del trasatlantico. Fue reeditado en 1989 con 1000 ejemplares. También llamé la
atencion el bar Decé disefiado por Louis Sue y Andrés Mare que albergaba la empresa Jean Patou y en el
que se podian pedir diversos “cocktails” de perfumes.
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el Congo y que segln sus creencias puede producir el bien o el mal a distancia. También
las formas decorativas y colores elegidos para los bordes de la etiqueta del perfume y
las cajas cosméticas, nos conectan a las formas utilizadas en estos pueblos. En los
envoltorios se reiteran las decoraciones y el uso del blanco y negro se generaliza.
Formas, materiales, temas, nombres evocan permanentemente los tropicos y latitudes de
los territorios subsaharianos colonizados por Francia. Polvos faciales, cremas y nuevas

. . . . , L. 420
ayudas para la belleza de la mujer pueden incluirse en las mismas caracteristicas.

FETICHE
LTPIVER

{

LFPIVER | Sgigige

Figura IV-60: Perfume y polvos Fétiche de Piver, cuadrados y blanco y negro juegan en las etiquetas.

Resulta de interés el frasco de Golliwogg de De Vigny, citado en el capitulo I,
fabricado por las vidrierias Brosse, reproducia un musico con cabello artificial (Paris
1925). El disefio esta inspirado en un titere inglés que se lanzé para celebrar la llegada a

! Hacemos referencia aqui a la forma

Francia de la primera orquesta de jazz.
estereotipada de representacion, con ojos y labios grandes y cabelleras destacadas. Un

modo mas de irrespetuosa subestimacion.

420 A las mencionadas cajas vanities realizadas por artistas y joyeros como Jean Dunand, se adicionan
otras mas anonimas en imitacion de estos materiales. Bayer, en su libro reproduce polveras con
ornamentacion de personajes africanos. Ver Bayer, Patricia, Art Deco Architecture, design, decoration
and retail from the Twenties and Thirties, New York, Thames & Hudson, 1992, p. 125.

21 pavia, Fabienne, Libro el mundo de los perfumes, Barcelona, Ultramar editores, 1996, p. 30. Este
perfume llegd a nuestro medio. Dan testimonio las publicidades en revistas como EI Hogar de 1925 y
1930. Un ejemplar se encuentra en la Coleccion privada de Norma de Simone, en San Antonio de Areco.
Golliwogg sali6 al mercado en 1919, su envase estuvo inspirado en los personajes de libros infantiles
ingleses del siglo XIX. Golliwogg era el estereotipo del hombre “negro” segtin su creadora Bertha Upton
y de la ilustradora Florence Upton. Los libros tuvieron tanto éxito que empez6 su comercializaciéon con
mufiecos de trapo. Su salida al mercado como perfume fue de la mano de la llegada de la primera
orquesta de jazz con musicos afroamericanos a Paris. Disponible en MUPE-Museo del Perfume
https://museodelperfume.com.mx/golliwog-de-vigny-un-perfume-con-inspiracion-en-las-letras-inglesas/
Consultado el 20 de agosto de 2020.
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Figura IV-61: Perfume Golliwogg de De Vigny. Lanzado junto a la
llegada a Francia de la primer orquesta de Jazz.1925 Museo del
Perfume de Barcelona

Otro ejemplo elocuente que da testimonio de los gustos del periodo es el
perfume Vol de Nuit, creado por la casa Guerlain (fundada en 1828). Vol de Nuit
lanzado en 1933, se inspird en la novela del mismo nombre del escritor Antoine de
Saint- Exupéry (1933-1940), amigo personal de Jacques Guerlain (“nariz” o perfumista
de la fragancia422). El frasco revela en vidrio coloreado las lineas Art Dec0 y el nombre

se reproduce imitando la hélice de avién (Figura IV-62).**

El packaging del perfume
agradaba especialmente por su aspecto evocativo de las cebras. Esta impronta lo dirigia
a esas nuevas mujeres mas libres que tomaban el riesgo de la aventura, en

contraposicion a las mujeres mas dependientes del Art Nouveau.

Figura IV-62: Perfume Vol de Nuit., Frasco y caja. Guerlain. Coleccion
Museo del Perfume Buenos Aires. Nro 2001

22 Nariz: En el vocabulario de la perfumeria se denomina asi a quien disefia la fragancia. Las notas
olfativas principales de Vol de Nuit son hespérides, junquillos y vainilla.

3 De esta manera destacaba la importancia de la aviacion y las primeras grandes travesias de ese
momento. Este perfume fue también un homenaje a la empresa Air France, lanzada ese mismo afio. Por
su parte Saint-Exupéry -escritor y piloto de correo aéreo- habia trabajado también en Senegal, antes de
establecerse en la Argentina para organizar las postas de un correo aéreo en Sudamérica. En sus obras
relato las experiencias que reflejan la soledad de la noche en tiempos en que el objetivo principal era
superar la velocidad.
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En la Belle Epoque la imagen de la mujer como flor natural, priorizaba y
valoraba su inocencia, su delicadeza y su pudor. Los perfumes eran predominantemente
florales y suaves, de lo contario podian entenderse como indiscretos. Sus notas debian
recordar a la naturaleza y mas que sobre la piel se debian colocar sobre la ropa, los
pafiuelos y los abanicos. Por el contario entre los afios 1920 y 1940 los perfumes se
volvieron penetrantes e intensos. En el periodo que nos ocupa la mujer buscoé una
imagen mas provocativa y carnal. Los nombres de los perfumes acompaiiaron la actitud.
Tabl (Dana 1933); Sortilege (Le Galion 1932); Shocking (Schiaparelli 1935), Scandale
(Lanvin 1933) Hay algo de pecado, emancipacion y hasta de remision al llamado

e . , 424
“primitivismo” en el caso de Tabu.

Vemos un cambio que destaca el nuevo rol de la
mujer y variaciones en cuanto al concepto de los olores en lo relativo al cuerpo social.

Olores y perfumes son también temas culturales. En el ambito africano, los
bambara usan un jabon negro (hoy reemplazado por jabon de Marsella) y una resina
(digij) que se quema en las brasas en el interior de sus viviendas. También tallan esferas
para hacer un cinturén fragante, destinado a enmascarar los olores de los bebés. Los
bambara usan minutsculos potes de terracota con un perfume concentrado y volatil
como la lavanda, que se colocan en el pecho. Se preocupan por los olores pero no usan
perfumes cotidianamente a pesar de las propiedades aromadticas de las plantas del
entorno. Solo en los dias de fiesta, las jovenes se frotan con aceite de palma y agua de la
planta llamada tutluj.

Pero los estudios en el Africa en este terreno destacan como concepto mas
importante el del “olor del alma”, centro de las creencias de los Sercer Ndut de Senegal.
Alli, quien nace posee la proteccion de un ancestro y tiene con €l un atributo en comun:
el Kili u olor del alma inmortal. Se trata de un olor humano que lo caracteriza que es
como pertenecer a un grupo sanguineo espiritual.**>

Volviendo a Francia, en las sociedades democraticas pero aun diferenciadoras, el
elemento distintivo (en términos de Bourdieu) es entonces el gusto. La mujer Art Decd,
perteneciente a sectores de la burguesia, dejo las joyas tradicionales, se masculinizd,

calzd sandalias, us6 otro tipo de tacones, joyas de marfil, perfumes intensos “envueltos

de selva” y una gran variedad de estampados “abstractos” de inspiracion africana.

424 Avellaneda, Diana, “De perfumes que brillan y joyas que huelen”, Cuadernos del Centro de Estudios
en Disefio y Comunicacion, Especial Moda y Arte, n° 44, Universidad de Palermo en colaboracion con
‘Alma Mater Studiorum, Universita di Bologna’, 2010, p. 40.

42 Dupire, Margarite, “Des gofits et des odeurs: Classifications et universaux”, Revista L"Homme, n° 104,
1987, p. 6.
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Para destacar otros aspectos, siempre relacionados a las ideas de nuestro marco
teorico, destacaremos las aseveraciones de Sarah Morgan, para quien el Art Deco, debe
mucho al estilo precedente, el Art Nouveau de principios de siglo. Aunque no
reproduzca sus lineas sinuosas, Morgan sostiene que ese arte de la Belle Epoque era
regresivo en el sentido que sus exponentes hacian poco por hacerlo disponible a quien
no fuera prospero. Tampoco sus adeptos propiciaron lo adaptacion a la maquina, ya que
el disefiador-artesano fue elevado al estatus de artista y concentrd la produccion manual

26 Por su parte en sus inicios el Art Deco

en piezas Unicas para esa clientela de élite.
tuvo su razon de existir en el campo del grupo social de quienes se habian enriquecido
luego de la guerra. Lentamente se irda permeando como moda de imitacion a otras capas.
El estilo se desarrolld6 como respuesta a la presion general de adaptaciéon al mundo
moderno en el proceso de la revolucién en las artes decorativas.*’ Es decir, “el dinero
habia cambiado de manos y el nuevo rico en saludable deseo de demostrar su juicio y
buen gusto, contribuyd no poco a la buena voluntad de los fabricantes y venta por
menor para satisfacer las demandas™**®,

El artista Art DecO continud trabajando para una rica élite, usando materiales
caros y respondiendo a las preferencias con motivos con patrones abstractos. La clase
ascendida en esta época puso entonces el acento en una concepcion nueva del habitat.
Todo debia ser nuevo, el decorado mas funcional, méas adaptado a otras exigencias
nuevas, con materiales innovadores y que mostraran la adaptacion al progreso. La
renovacion fue casi una exigencia del estilo. Como vimos lo fue en el mundo de los
modistas. Tal el caso ya visto de Jean Patou (1880-1936), que contaba entre su clientela
a deportistas y nuevas celebridades aparecidas en esferas no tradicionales y de Jaques
Doucet (1853-1929) que recurriria para sus proyectos a los profesionales en boga.**’

Hemos iniciado este capitulo poniendo en evidencia la desemantizacion de la
que han sido objeto las formas de la plastica africana a partir de un taburete fali. Luego,
con la intencion de encontrar las claves de este vaciamiento de sentido, hemos analizado
el Palais des Colonies tanto en su programa arquitectonico como iconografico, exterior

e interior. Este andlisis en profundidad nos ha permitido, en especial desde la

comparacion de las Salas dedicadas a Africa y Asia, elucidar los modos diferentes a

*26 Morgan. Sarah, Art Deco: The European Style, New York, Gallery Books, 1990, p. 9.
427 1.
Ibidem.
28 Scarlett, Frank, Townley, Majorie, Art Décoratifs 1925: A personal recollection of the Paris
Exhibition, London, Academy Editions, 1975, p.10.
2 Morgan, Art Deco: The European Style, p. 9.
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través de los cuales Francia (y el mundo ‘civilizado’) concibieron el Africa
subsahariana. Esta idea se ve refrendada en la subsiguiente puesta en escena de disefios
y disenadores del Art DecO que han empleado profusamente diversos elementos
formales de las artes africanas. Concluimos que la riqueza y complejidad de las
costumbres, las religiones de los pueblos subsaharianos fueron confinadas al lugar de un
conveniente desconocimiento mientras se daba paso a la explotacion de sus habitantes y
de otro tipo de riquezas asociadas a los mercados comerciales de los paises centrales.
Consideramos que una de las razones de esta falta de interés en conocer para
comprender estas culturas se sustenta en el racismo cientifico y la jerarquizacion de las
razas, problematica en vigencia en el periodo.

En el siguiente capitulo nos trasladaremos a Estados Unidos para ocuparnos de

las expresiones del Art DecO y sus vinculaciones con el imaginario africano.
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Lamina IV-2: La fachada del Palais des Colonies. Escultor Alfred. Janniot. 1931
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Lamina IV-3: Pierre Legrain. Taburete Curul. C. 1923. Ebano, laca, dorado, galuchat (piel de manta raya) (55,9 x
53,3 x 30,5 cm) Brooklyn Museum of Art. Nueva York. Inventario N° 73.142.
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CAPITULO V

EL ART DECO EN LOS ESTADOS UNIDOS

El Renacimiento de Harlem. Personalidades embleméticas

Durante la década de 1920 el Harlem™, uno de los barrios que conforman la
ciudad Nueva York en Manhattan, fue centro de un notable florecimiento de la cultura
afroestadounidense. Este movimiento artistico y social, denominado Harlem
Renaissance, fue acompafado por el ritmo sincopado del jazz y por la apreciacion de la
escultura, las méscaras y otras artes que procedentes de Africa, guardaban la memoria
de esta comunidad. Sus formas fueron exploradas tanto por artistas afroestadounidenses,
como por disefiadores del Art Déco, no pertenecientes a ese grupo de poblacion. En este
periodo los afrodescendiente mostraron una nueva actitud. Su educacion, talento y
entusiasmo motivaron que se hablara entonces del New Negro (el Nuevo Negro)
apelativo surgido de un intelectual e integrante activo del movimiento, Alain Locke
(1885-1954). Todos ellos vieron en la cultura africana y en la historia de la
esclavizacion una fuente poderosa de conciencia racial redundaria en pautas creativas en
las artes, que luego se prolongaria en los aspectos decorativos, sumandose a las lineas y
énfasis geométricos del Art Deco francés.

Muchos de sus escritores expresaron problematicas raciales y culturales en sus
obras™'. Su principal demanda era terminar con la segregacion originada desde los
tiempos de la esclavitud y lograr la igualdad politica y social. Buscaban celebrar su
herencia y conseguir, por fin, respeto. Su concepto fundamental era despegarse de la
idea de servilismo e inferioridad.*? La figura mas destacada del movimiento fue el

mencionado Alain Le Roy Locke, profesor de filosofia de Harvard y autor dela

% Harlem fue 1lamado asi desde antes de que Nueva York recibiera su nombre. Originalmente New York

se llamé New Amsterdam. Harlem hacia referencia a la ciudad holandesa del mismo nombre. El territorio,
propiedad de Holanda, estaba habitado por sus colonos. En 1674 la isla fue entregada por el tratado de
Westminster, firmado entre los Paises Bajos e Inglaterra, al rey inglés Carlos I quien la otorgd a su
hermano el duque de York (de donde proviene su actual nombre). Durante el siglo XIX, el area de
Harlem habia estado ocupada por granjas y adinerados propictarios (entre ellos los Rockefeller). Después
de la Guerra Civil (1861-1865) y de la Gran Guerra (1914-1918), los afrodescendientes migraron hacia
las ciudades y formaron sus propios barrios. Se incorporaron a factorias y conformaron diversas
organizaciones. En los afios 20 su meca fue Harlem. Gran parte de ellos querian mudarse alli y por su
parte la llamada poblacion “blanca” acudia a los Night clubs de moda en la zona, en busca de diversion y
entretenimiento.

1 Weber, Eva, Art Dec6 in America, New York, Exeter Books, 1985, p. 147.

2 Entre sus poetas pueden mencionarse Arna Bontemps (1902-1973), Countee Cullen (1903-1946) y
Langston Hughes (1902-1967).
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antologia considerada el primer libro nacional afroamericano: The New Negro: an
Interpretation of the Negro Life (EI Nuevo Negro: Una interpretacion de la vida del
Negro), publicado en diciembre de 1925 por Albert and Charles Boni.

En este punto corresponde sefalar que, durante sus gobiernos Franklin Delano
Roosevelt,* desarrollé diversas acciones en pos de mejorar la situacion econdmica y
social generada a partir de la caida de la bolsa de New York en 1929, enmarcadas en lo
que se conoce como New Deal. Entre diciembre de 1933 y junio 1934 se implementd un
primer programa, Public Works of Art Project (PWAP), que buscaba dar trabajo a
artistas. Fue continuado entre 1934 y 1945 por el Federal Art Project, patrocinado por
la Work Progress Administration (WPA) no como un mero proyecto cultural sino, a su
vez, con vistas a palear la falta de empleo durante la Gran Depresion. Para ello se
contratd a artistas plasticos y artesanos con el fin de producir un importante corpus de
arte publico. Con frecuencia, los artistas vincularon motivos del Art DecO con ideas
relacionadas a la energia-dinamo, a la fuerza del trabajo, al transporte y al comercio.
Como parte del proyecto se pintaron murales en edificios publicos como correos,
hospitales, bibliotecas y escuelas.

Gran parte de los favorecidos por el programa fueron artistas afrodescendientes
que dejaron traslucir en sus obras mensajes de su historia cultural y social. Muchos de
ellos habian trabajado como aprendices con los maestros muralistas mexicanos,** como

435

Diego Rivera,”> David Alfaro Siqueiros*° y José¢ Clemente Orozco,*’ destacados por

.. . L. 438 . . ’
su reconocimiento y compromiso politico.”" Estos artistas afroestadounidenses habian

33 Franklin Delano Rooslvelt (1882-1945) Como candidato del partido demdcrata, se impuso en cuatro

elecciones presidenciales consecutivas (1932, 1936, 1940 y 1944). Falleci6 durante su ultimo mandato.

% El Muralismo fue un movimiento iniciado en México luego de la Revolucion de 1910 contra el
Presidente Porfirio Diaz (1830-1915) y de la Primera Guerra Mundial. Se caracteriz6 por una pintura a
gran escala, con un comprometido contenido politico y social.

3 Diego Rivera (1886-1957) El artista fue invitado a Estados Unidos en 1930 como maestro muralista
para llevar a cabo obras ptblicas. En 1933 el industrial John D. Rockefeller le encargé el mural para el
vestibulo del edificio de la RCA, en el complejo que lleva su nombre. La inclusion de un retrato de Lenin
(1870-1924), lider y dirigente de la Revolucion rusa de 1917 en el edificio que era emblema del
capitalismo, causaria el fin de su participacion.

% David Alfaro Siqueiros (1896-1974). Su actividad artistica siempre estuvo indisolublemente ligada a la
militancia politica. desde el inicio de su carrera se plante6 el problema de la relacion entre la
representacion y el lugar al que estaba destinada. Consideré rapidamente que no era posible crear
composiciones del todo modernas en espacios con un estilo ya existentes. En la década de 1930 trabajo y
expuso en Estados Unidos.

7 José Clemente Orozco (1883-1949). A fines de los afios *20 se traslada a Nueva York donde conoce a
la periodista Alma Reed (quien posteriormente escribird su biografia), y forma parte de un circulo amante
de la cultura griega; de estas relaciones saldra el tema de su proximo trabajo en el Pomona College
(California), “Prometeo”. Representa a este titdn en toda su grandeza heroica mientras se defiende del
castigo divino. Orozco permanece en Estados Unidos hasta 1934.

8 Weber, Art Decé in America, p. 147.
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crecido durante el Harlem Renaissance. Entre ellos pueden mencionarse al escultor
Sargent Claude Johnson (1888-1967), quien trabajé fundamentalmente en California,
como asi también a los artistas plasticos Aaron Douglas (1899-1979), Auguste Savage
(1892-1962), Charles Alston (1907-1977) y Vertis Hayes (1911-2000) y musicos de la
talla de Duke Ellington (1899-1972), Louis Armstrong (1902-1971), Dizzy Gillespie
(1917-1993), Billie Holliday (1915-1959) y Count Basie (1904-1984). Sin olvidar a la
cantante y bailarina Josephine Baker y su papel fundamental en Francia, transformada
en icono de modernidad, por su tipo de movimientos, vestuario y erotismo.

Sargent Claude Johnson fue uno de los pioneros del movimiento en lograr una
marcada reputacion. Trabajo como escultor, ceramista y acuarelista, destacandose por
las lineas sobrias y la tradicion del arte africano (Figuras V-1 y N° V-2). Entre sus obras
se pueden mencionar Chester y Mask. En ellas la forma oval de la cara, los labios
generosos y la nariz ancha, dan cuenta del intento de Johnson por mostrar al ‘pure

American Negro’. El artista expresd6 que buscaba representar la “natural belleza y

4 439

dignidad en ese labio caracteristico, ese pelo caracteristico, el porte y la actitu,

Figura V-1: Sargent Claude Johnson. Chester. 1930 Figura V-2: Sargent Claude Johnson, Mask. 1930-35.

Terracota pintada, 29,21x11,43x12,07 cm. Los Cobre y madera. 39,4x34,3x15,3 cm. Smithsonian
Angeles County Museum of Art (LACMA). American Art Museum
AC1997.71.1

En todo este fendmeno de crecimiento artistico fue de fundamental importancia
la llegada a Nueva York en 1913, del disefiador grafico, muralista y disefador de

interiores Winold Reiss (1886-1953), que introdujo, entre muchos otros maestros, las

49 Johnson, Sargent, San Francisco Chronicle, Sargent Johnson: Retrospective Sargent Johnson:
Retrospective, The Oakland Museum Art Division Special Gallery, 1971 p. 17. Disponible en:
https://americanart.si.edu/artist/sargent-johnson-2484 Consultado 20 de septiembre de 2020.
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formas del Art Deco. Nacido en Alemania, estudio en la Escuela de Arte de Munich y
fundé un establecimiento educativo en la ciudad de Nueva York. Interesado por los
aspectos decorativos de la etnografia, el folklore y las artes de los indios americanos,
incorpor6 formas angulares, planas y motivos de diferentes fuentes en sus propios
disefios. Reiss participo activamente del Harlem Renaissance. Ironicamente fue é1 quien
introdujo a los afroestadounidenses el arte africano.**® Ya en 1915 publico doce
numeros en impactantes colores del Modern Art Collectors, revista de la Sociedad de
Arte Moderno de Nueva York que cofundara en 1915. En 1925 realiz6 ilustraciones para

441

un nimero especial de la revista Survey Graphic™ dedicado al movimiento artistico y

literario y para la suntuosa antologia de poesia y prosa New Negro de Alain Locke, que

se convirtid en un verdadero manifiesto del Harlem Renaissance. Entre las obras mas

442

trascendentes de Reiss pueden citarse Jazz at Home™ (Figura V-3) e ilustraciones para

Opportunity. A Journal of Negro Life (Figura V-4).
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Figura V-3: Winold Reiss. Jazz at home 1925. Figura V-4: Winold Reiss. Opportunity. Tapa 1925

Pero, sin duda el principal pintor del movimiento del Harlem fue Aaron
Douglas, muralista del proyecto del New Deal, quien también realizé ilustraciones para

las revistas The New Negro y Vanity Fair. Aaron Douglas habia estudiado junto a

440 Rittelmann, Leesa, “Winold Reiss to Kara Walker: The Silhouette in Black American Art” en Maria L.
Diedrich, From Black to Schwarz: Cultural Crossovers between African America and Germany, LIT
Verlag Miinster, 2011, pp. 287-307.

“! Publicacion que incluia investigaciones sociologicas y politicas, y analisis de temas nacionales e
internacional.

2 Para profundizar el tema: Alain Locke Enter the New Negro” Survey Graphic 1925: Harlem Mecca of
New Negro. Disponible en: http://NationalhumanitiesCenter.org/pds/maai3/negretons/
text8/lockenewnegro. Consultado 2 de febrero de 2012.
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Winold Reiss y recibido una beca de la Fundacién Barnes*” en Pensilvania para
estudios sobre Africa y sobre las nuevas corrientes plasticas. También fue profesor
universitario y supervisor del proyecto Work Progress Administration Federal Arts
Project (proyecto PWAP). Enfocado en lo que podria Ilamarse una estética
“afromoderna” cre6 hacial930 una serie de cuatro murales para una de las sedes de la
Biblioteca Publica de Nueva York(New York PublicLibrary,en135th Street) titulada
Aspectos de la vida del Negro. Douglas explicaba que “sus murales proporcionan ‘un
panorama del desarrollo de la poblacion negra en este hemisferio’. Rastreando la
historia de los negros desde sus inicios en Africa a través de la esclavitud y la
Reconstruccién™ hasta la modernidad”.** En la Figura V-5 podemos ver el primero de
ellos, EI Negro en un entorno africano (The Negro in an African Setting), en el cual la
presencia de los tambores asociados con la danza y la musica, lo mismo que las lanzas
buscan dar cuenta de la vida en el lugar de origen. Es curioso observar en la parte
superior central de este mural una talla africana tradicional, de caracteristicas fang,**® lo
que demostraria el contacto con piezas de la tierra de los ancestros. El mural fue
realizado en Oleo sobre tela y se encuentra en el Centro Schomburg para la

Investigacion de la Cultura Negra, dependencia de la mencionada biblioteca.

*3 La Fundacion Barnes es una coleccion de arte y una institucion educativa sobre el tema con sede en
Filadelfia (Estados Unidos). Fue fundada en 1922 por el doctor Albert C. Barnes, quien amas6é una
fortuna al contribuir al desarrollo de uno de los primeros medicamentos antimicrobianos. Posee en su
patrimonio pinturas del impresionismo y post impresionismo francés y pintura afroestadounidense del
periodo en estudio.

% Se denomina Reconstruccion al periodo que se extiende entre 1865 Fin de la Guerra de Secesion,
conflicto en el cual la esclavitud tuvo un lugar central) y 1877. Unas de sus consecuencias fue la abolicion
de la esclavitud en todo el territorio y, por tanto, la ampliacion de derechos civiles a los
afroestadounidenses que pudieron votar y postularse como candidatos. El fin de esta era dio comienzo a
un periodo de segregacion racial en los estados confederados del sur, marcado por la promulgacion de las
denominadas leyes Jim Crow que se extendieron hasta 1965.

43 Bernier, Celeste-Marie, African American Visual Arts, Edinburgh University Press, 2008, p. 62.

446 Tipologia tratada en los byeri, ver capitulo II de esta tesis.
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Figura V-5: Aaron Douglas Aspectos de la vida del Negro. EI Negro en un entorno africano
Mural. Schomburg Center for Research in Black Culture.Art and Artifacts Division. Nueva York.

En otra obra de la misma serie titulada Un idilio del Sur profundo (Figura V-6)
Douglas combina “hechos histéricos con licencias artisticas para re-imaginar la vida
cotidiana de los afro”.**’ Si bien coloca en el centro de la composicion la musica, cuyos
elementos nos conectan en especial con el jazz, también expone aspectos dramaticos
como los linchamientos en las figuras desesperadas de la izquierda y el trabajo de los

esclavizados en los campos del sur, en la derecha.

Figura V-6: Aaron Douglas.Aspectos de la vida del Negro. Un idilio del Sur profundo. 1934. Mural.
Schomburg Center for Research in Black Culture, Art and Artifacts Division. Nueva York.

*Bernier, African American Visual Arts, p. 64.
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Un mural posterior, Aspiration (Figura V-7) realizado en 1936 para la Texas
Centennial Exposition*** plasma una secuencia cronologica de la historia afro desde el
pasado ejemplificado por las manos encadenadas en la parte inferior, el presente en las
siluetas de dos hombres y una mujer que dirigen su mirada a la ciudad, y la propia
ciudad elevada sobre una colina, representando el futuro. Una ciudad cuyo perfil remite
no soélo a la modernidad de sus rascacielos sino también a la existencia de fabricas,

posibilidades de trabajo para la poblacion negra.**’

Figura V-7: Aaron Douglas, Aspiration. 1936

En deuda con Reiss y sus experimentos con una suerte de vocabulario artistico
‘Afro-Deco’ (yuxtaposiciones de chevrones, mdscaras y colores intensos), Douglas
posteriormente desarrolld su propio estilo.* Entre sus caracteristicas encontramos el
empleo de siluetas, efectos de bandas de colores, alegorias épicas, planos repetitivos,
una paleta de colores restringida y figuras geométricas. Estas figuras -estrellas, circulos,
rayos- suelen yuxtaponerse y/o ser concéntricos, y en muchos casos se transforman en
focos de atencion luminica. En cuanto a las siluetas, Douglas sefiala que se inspird en la
‘forma egipcia’®' segun la cual la cabeza y las extremidades de perfil y el torso y la

cadera de frente.

8 Celebraba los 100 afios de la emancipacion de Texas de México y fue realizada entre el 6 y el 29 de
noviembre de 1936. Su diseflo y su arquitectura estuvo signada por el Art Deco. Los afroestadounidenses
formaron parte de ella a través del Hall of Negro Life.

%9 Un analisis exhaustivo de la obra en https://deyoung. famsf.org/files/collectionicons/index2.html

430 powell, Richard J., Black Art and Culture in the 20th century, London, Thames and Hudson, 1997, p.
35.

1! Douglas, Aaron, An Autobiography, p. 13. Citado en Bernier, African American Visual Arts, p. 61.
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Aaron Douglas dirigié luego las realizaciones de otros artistas del movimiento,
como Charles Alston y Vetis Hayes en el Hospital de Harlem, para el mismo proyecto

de Arte (Work Progress Administration) (Ver Figuras V-8 y V-9 respectivamente). **2

Figura V-8. Charles Alston. Magic in Medicine. 1940. Oleo sobre tela.
Fragmento del mural en el Harlem Hospital Center. New York

Sus formas plasticas nos remiten nuevamente a las propuestas geométricas que
evidencié el Art DecO y, su tema en el caso de Charles Alston, autor de Magic in
Medicine (La magia en la medicina, Figura V-8) refiere a tradiciones de los pueblos
africanos. En el hospital este panel comparte espacio con otro del mismo artista,
Modern Medicine. Ambas obras contrastan y dialogan, enfrentando comparativamente
la medicina africana y la occidental. En la medicina africana, se incluye nuevamente
una escultura fang, de Gabon, como pieza ritual, seguramente por ser de las mas
coleccionadas por los artistas de la época. Se observa también una mujer que, como en
sus practicas ancestrales, reparte hierbas curativas. La otra parte, frente a éste, alude a la
medicina occidental a partir de la representacion de un microscopio y de los Padres de
la  Medicina, rodeados de cirujanos y enfermeras, trabajando junto a

afroestadounidenses.

42 Sobre murales en el Hospital de Harlem. Disponible en: http://iraas.columbia.edu/wpa/murals.html
Consultado 5 de febrero de 2012.
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Figura V-9: Vertis Hayes. La
busqueda de la felicidad. 1937.
Fragmento del mural en el Harlem
Hospital Center. New York. Notese el
Zeppelin, simbolo de modernidad en
contraposicion a aspecto rural de los
personajes.

En The Pursuit of happiness (La busqueda de la felicidad) (Figura V-9), Vertis
Hayes, al igual que Douglas en su serie de murales de 1934, despliega en imagenes la
historia de los africanos, transportados como esclavos desde su continente hacia
América y el Caribe, para luego remitir a las migraciones de esas zonas agrarias a las
ciudades.

Ademas de los maestros muralistas del Harlem Renaissance, se pueden
mencionar otros artistas extranjeros como el mexicano Miguel Covarrubias*> cuyos
dibujos plasmaron los bailes “negros”, como ningtin otro.** Este artista serfa también el
responsable de la escenografia para la Revue Negre en Paris, en la que Josephine Baker,
multiplicada en las calles con los afiches de Paul Colin (ver Figura I-15), era la
protagonista indiscutida. Nuevamente las lineas del dibujo son geométricas, sintéticas y
estereotipadas en lo que respecta a la representacion de afrodescendientes. Grandes
sonrisas, dientes destacados, planimetrias.

Para muchos los denominados Afios Locos comenzaron en Harlem. La Jungle
Music (musica de la jungla, denominacion despectiva en su origen) se convirtio en la
preferida de la modernidad “blanca” y sus adeptos sostenian que “sélo los negros”

podian escribir musica como esa. A pesar de toda la riqueza literaria y plastica que

%3 Miguel Covarrubias (1904-1957) habia estudiado en la Escuela Nacional Preparatoria de México en

1923. En 1924 se traslad6é a Estados Unidos donde trabajé como ilustrador para Vanity Fairy, New
Yorker. Becado luego por la Fundacion Guggenheim viaj6 a Asia. Con su amplia trayectoria, se dedico a
la ensefianza de antropologia y fue director de la Escuela Nacional de Danza de su pais.

% Countee Cullen sefiald que Covarrubias, era particularmente exitoso en captar la ilusion del
movimiento. Los criticos celebraron sus imagenes que hacian referencias a ideas del “ritmo negro”. El
mismo Covarrubias comentaba que no consideraba sus obras como caricaturas, sino como dibujos desde

un punto de vista serio. Disponible en: https://africanah.org/miguel-covarrubias-negro-drawings-1927/
Consultado 5 de febrero de 2012.
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produjo, fue la musica la que hizo que este Renacimiento obtuviera fama mundial.
Harlem se habia convertido en la “capital negra o la capital de lo negro”. Alli una nueva
imagen de simplificada pureza —The New Negro- se convertiria en un icono de moda.
En este caso esa imagen fue producida por los afrodescendientes® y consideramos que
por su bagaje, acentud alin mas las formas ya puestas en vigencia por el Art Deco

francés.

Breve historia e hitos del estilo en Estados Unidos

Por lo antedicho, se observa que el estilo Art Deco cruzo el Atlantico y tomé un
nuevo impulso en Estados Unidos. Sus lineas limpias se aplicaron también a elevados
edificios particulares y publicos, a teatros, cines, hoteles y bares, con un cada vez mas
significativo sector medio en ascenso y una marcada monumentalidad, en comparacion
con las manifestaciones parisinas. En diversas ciudades, desde Nueva York hasta
Hollywood, desde Denver hasta Cincinnati y muy especialmente en el estado de La
Florida, pueden encontrarse ejemplos del Art Dec6. En especial la arquitectura vertical,
producida en mayor escala en Nueva York, fue llamada localmente estilo Twenty o Jazz
Age. El equipamiento del mobiliario, la vestimenta de moda y otros objetos de disefio no
quedarian fuera de esta renovacion.

Los nuevos paradigmas en la arquitectura fueron entonces los rascacielos. De
ello dan testimonio, entre otros, edificios como el Chrysler y el Empire State,
metaféricamente bautizados, como verdaderos templos del capitalismo. En esos afios,
las leyes edilicias en Nueva York determinaban que los edificios debian decrecer en
ancho a medida que ascendian a la cima. La proporcion que adoptaron fue, en general,
un cuarto de su base, adquiriendo por lo tanto el aspecto de una escultura casi
abstracta. **°
El edificio Chrysler®’ (Figura V-10), disefiado en 1930 por William Van

Alen,™® fue el mas alto del mundo por once meses. Una aguja como remate final

3 Para mas informacion sobre el tema, ver Lewis, David L., When Harlem was in vogue, Oxford, Oxford
University Press, 1989.

43¢ Bressi, Todd W., Planning and Zoning New York City: Yesterday, Today, and Tomorrow, New York,
Center for Urban Policy Research, 1993, p. 15.

7 Ubicado en 405 Ave Lexington (interseccion 42 Street), Manhattan.

% William Van Alen (1883-1954) estudié en el Pratt Institute de Brooklyn y en el atelier privado
fundado por el arquitecto franco americano Emanuel Louis Masqueray (1861-1917). En Paris fue
discipulo de Victor Laloux (1850-1937) y asisti6 también a 1’Ecole de Beaux Arts. Regres6 en 1911 a
Nueva York y participd en mas de doscientas firmas locales dedicandose a la construccion de los edificios
mas altos, por lo que fue llamado popularmente el “Doctor de las alturas”.
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acrecentaba su altura real. Entre las caracteristicas geométricas mas destacables que lo
hacen participar del estilo, mencionaremos las guardas decorativas de puertas, vidrios,
ornamentacion de los muros interiores, los detalles de las puertas de los ascensores vy,
fundamentalmente, la réplica de tapas de radiadores antes de su torre -en el piso 31-y
un revestimiento de aluminio que resalta los triangulos de las ventanas (ver fachada y

detalles en Figuras V-11 y V-12, y Lamina V-1).
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n. Edificio Chrysler. 1930

Figura V-10: William Van Ale

Figura V-11: Entrada del Edificio Chrysler. Juegos Figura V-12: Puerta del ascensor con
de geometria y metales. marqueteria y curvas acentuadas.
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Otros ejemplos que destacan como hitos de estas construcciones marcadamente
estadounidenses son el Empire State, el Rockefeller Center y el Radio City Music Hall
(parte del complejo del Rockefeller Center, Figuras Nro ).

El Empire State®® (Figura V-13), disefiado por William Lamb*®y realizado
entre 1930 y 1931, conjugd en sus 102 pisos (381 metros de altura), ornamentaciones
basadas en lineas verticales ascensionales. Por muchos afios fue el edificio mas alto de
la ciudad hasta la construccion de World Trade Center (1971). Luego de 2001, volvid a
serlo hasta 2012.

Figura V-13: Empire State. 1931. El edificio mas
alto de Nueva York y el mas alto del mundo por
varias décadas.

El Rockefeller Center (Figura V-14), en el Centro de Manhattan (Midtown),
retne, por su parte, diecinueve edificios comerciales que cubren una superficie de
89030,34 m, en el perimetro comprendido entre la Sta y 6ta Avenida y las calles 48 y51.
El conjunto fue un proyecto del magnate del petrdleo John D. Rockefeller (1839-1937)
y el arquitecto principal contratado fue Raymond Mathewson Hood, (1881-1934) quien
habia estudiado en el Instituto Tecnolégico de Massachusetts y en L Ecole de Beaux

Arts de Paris. El Radio City Music Hall, célebre teatro de obras musicales, forma parte

43 Ubicado en 350 Fifth Ave (y 34 Street), Manhattan.

40 William Lamb (1883-1952). Trabajo en el gabinete Shreve, Lamb and Harmon la prestigiosa firma
iconica en la construccion de rascacielos Art Decd. La sociedad se formé con Shrevey Lamb en 1924.
Harmon se uniria en 1929.
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de este complejo (Figuras V-17 y V-18). Volveremos posteriormente al andlisis de sus

caracteristicas y decoracion interior.
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Figura V-14: Raymond Mathewson Hood. Rockefeller Center. 1937. Una
ciudad dentro de otra ciudad. Posee obra de destacados artistas del Art Deco.

Figura V-17: Radio City Music Hall. Fachada Figura V-18: Escenario del Radio City Music Hall, parte del
complejo del Rockefeller Center
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El Rockefeller Center posee esculturas conocidas popularmente como el Atlas de
bronce,*'(Figura V-19) y el Prometeo*? (Figura V-20). El Atlas de bronce, con 14
metros de altura, es la de mayor tamafio, y fue realizada por Lee Lawrie*® y René
Chambellan.*®* Cabe sefialar que, como se dijo, el Atlas musculoso es tema frecuente en
el Art Deco, simbolo de la fortaleza del capitalismo. Prometeo, obra de Paul

.4 . . . .,
Manship,** se encuentra en la plaza interior. En ambas esculturas vemos la intencion de

aplanamientos y sintesis volumétrica que caracterizan el Deco.

1

O
Figura V-19: Lee Lawrie y René Figura V-20: Paul Manship. Prometeo. 1934.
Chambellan. Atlas.Bronce. 1937. Bronce dorado. Rockefeller Center

En la entrada del edificio de General Electric, RCA- Radio Corporation
American y National Broadcasting Corporation (30 Rockefeller Plaza) se destaca el
relieve Wisdom. A Voice from the Clouds (Figura V-21).Este mensaje que sefala
nuevamente la importancia del conocimiento y del progreso, apreciaciones destacadas
en la vida moderna y en el contexto general del estilo (ver capitulo III). El relieve fue

también creado por el mencionado Lawrie y de su trabajo impactan los pequefios

! Seglin la mitologia griega el titan Atlas fue condenado por Zeus a soportar sobre sus hombros los
pilares que mantenian separado el cielo de la tierra.

2 En la mitologia clasica, Prometeo es el titan que robé el fuego a los dioses para darselo a los hombres
para su uso. Por este motivo es considerado un gran benefactor de la humanidad.

43 Lee Lawrie (1877-1963). Nacié en Alemania de donde emigrd a Estados Unidos a temprana edad
junto a su familia. Sus obras pueden enmarcarse en diversos estilos: Neo gotico, Beaux Arts, clasicismo,
Art Deco.

464 René Chambellan (1893-1955) Sus obras suelen estar asociadas a la arquitectura

495 paul Manship (1885-1966) Creador de piezas a partir de temas mitologicos y clasicos. Uno de los
principales exponentes de la escultura Dec6 en Estados Unidos.
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tridngulos de la base, los volumenes aplanados de la figura y las lineas vibradas que

llegan a su barba.**®

Figura V-21: Lee Lawrie. Wisdom. A Voice from the
Clouds. Relieve. 1934. Rockefeller Center. Nueva York.

Como se observa, en los Estados Unidos el vocabulario del Art Dec6 fue en un
principio naturalista, con referencias a las metropolis modernas, pero incorpordé motivos
abstractos decorativos, con sugestivas angularidades repetitivas en lo visual que podrian
asimilarse al ritmo sincopado del jazz.

Otra de las construcciones significativas del Art Decd en New York es el Hotel
Waldorf Astoria (301 Park Avenue, Figura V-22) construido por la firma Schultze and

467
Weaver,

creada en 1921 y dedicada a la edificacion de hoteleria de lujo en los
Estados Unidos. Se destaca por su disefio que remite, por encima de la marquesina a la
vigencia de hierro artistico con abstracciones en los vanos y a esculturas clasicas a cada

lado. Este disefio puede atribuirse al arquitecto Lloyd Morgan (1892-1970).

%66 En el vestibulo se encuentra un mural del espafiol Josep Maria Sert (1874-1945), referido a la historia
de los Estados Unidos, quien asimismo trabajo en paredes de otro emblema del Art Decd, el Hotel
Waldorf.

%7 Leonard Schultze (1877-1951) participé en la construccién de la Grand Central Terminal y S.
Fullerton Weaver (1879-1940) fue uno de los constructores del Hotel Pierre en Nueva York. Como los
profesionales de su época habia estudiado en el atelier del arquitecto franco-americano Emanuel Louis
Mascaray (1861-1917).
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Figura V-22: Marquesina Hotel Waldorf Astoria.1931. Arquitecto Lloyd Morgan.

La costa oeste del pais, no quedaria al margen de la renovacion. Para Jorge
Ramos de Dios, Estados Unidos creo el “decollywood” con el sello de la desmesura, la
superproduccion en serie y el exitismo econémico.*®® Los nuevos métodos de negocio y
de publicidad habian producido cambios en la vida urbana y en el estilo de vida
estadounidenses. El cine que produjo Hollywood fue vehiculo de redifusion de
imagenes, incorporando el Art Decd de moda. Componian esta compleja industria los
sets y sus decorados, las salas de proyeccion, los estudios, la publicidad grafica, la
indumentaria, el equipaje y la cosmética y una multiplicidad de objetos de disefio.
Veremos mas delante de qué manera esto se manifestd como testimonio de nuestra
hipdtesis sobre la apropiacion de rasgos africanos en el estilo.

Por su parte, en el Old Miami Beach -barrio caracteristico por su arquitectura- el
estilo se relaciond con la naturaleza, alejandose del Art DecO mas industrial y
metropolitano, tomando una inflexion propia que Laura Cerwinske*® llama “Tropical
deco”. También fue en la peninsula de la Florida donde el Art Dec6 se re-latiniz6.*’’ .Se
advierte que los edificios del Art Decé tropical poseen referencias nauticas, invocan el
ambiente marino de manera literal, con ventanas circulares (“ojos de buey”) o con los
balcones al estilo de cubiertas de barco.*”!

Podriamos destacar que se tratd de una arquitectura, con medios econémicos y
austeros que utilizaba materiales como el cemento el ladrillo, revoque y carpinterias

metalicas simples pero que suplian con su colorido y fantasias la integracion con el

468 Ramos de Dios, El sistema del Art Dec6, p 19.

49 Para profundizar el tema: Cerwinsky, Laura, Tropical Decé: la arquitectura y el disefio de Old Miami
Beach), Rizzoli, Nueva York, 1981.

470 Ramos de Dios, El sistema del Art Dec6, p. 19

" Tbidem, p. 21
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océano.*” Segun John Caplan, esta arquitectura “fue originalmente disefiada para
cambiar ventajosamente una construccion extremadamente modesta, de bajo costo, con
una apariencia fulgurante, popular y moderna para atraer especialmente a grupos de
turistas de una nueva y solida clase media”.*”® Se comprueba de este modo lo que
Bourdieu sostiene sobre los procesos de imitacién.*”* Las clases sociales inferiores
intentan alcanzar la distincion de otras, situadas por encima de ellas. Mientras los
sectores mas poderosos podian disfrutar veraneos en la Riviera francesa y en los
transatlanticos, Miami, implementaba formas locales parecidas y posibles. Asi se
cumple la maxima que todo objeto de lujo genera otro mas vulgar.

Este Art Deco provincial fue pensado también para las exacerbadas relaciones
sociales, transcurridas el aire libre, de alli las terrazas retrocedidas y las barandas. Este
estilo us6 muros planos y curvos, ladrillos de vidrio, delgadas losas voladas sobre las
ventanas a manera de parasol y los colores pasteles fueron los méas implementados.
Entre los ejemplos mas notables de Miami se hace necesario mencionar el Cardozo
Hotel y el Collins Park del arquitecto Henry Hohauser (1895-1963) (Figuras V-23 y V-
24).

Figura V-23: Hotel Cardozo.
Henry Hohasuser, Old Miami. 1939

72 Ibidem, p. 19

473 Ibidem. Caplans John, “Introduction” en Project Skyline, Jewel Stern, Ohio, Akron Art Institute, 1979,
Citado por Ramos de Dios.

47 Bourdieu sostiene: “La oposicion entre lo "auténtico" y lo "imitado", la "verdadera" cultura y la
"vulgarizacion", que funda el juego al fundar la creencia en el valor absoluto de la apuesta, oculta una
colusiéon no menos indispensable para la produccion y reproduccion de la illusio, reconocimiento
fundamental del juego y de las apuestas culturales: la distincion y la pretension, la alta cultura y la cultura
media -como por otra parte la alta costura y la costura, la alta peluqueria y la peluqueria, y asi
sucesivamente- no existen si no es la una para la otra y es su relaciéon o, mejor, la colaboracion objetiva de
sus instrumentos de produccion y de sus clientes respectivos, lo que produce el valor de la cultura y la
necesidad de apropiarsela”. Boudieu, La distincion, p. 247
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Figura V-24: Collins Park.

Henry Hohasuser. 1939. Old Miami
Observar las ventanas ojos de buey a la
izquierda. Foto actual.

Dentro de este contexto, Estados Unidos produjo también una nueva
aproximacion al disefio Art DecO, el streamlining (forma aerodindmica) que se
identifico como un fendémeno propio y que transformo6 fabricas, productos y objetos de
moda. Esto respondi6é nuevamente a las demandas de los fabricantes, que sacudidos por
la crisis que generd la caida de la Bolsa de Nueva York en 1929, necesitaban una
produccion nueva y mas rentable. En este punto es importante sefalar que durante este
periodo el disefio industrial, estuvo en pleno proceso de taylorizacion 'y

5 . ~ .
7 Los disefiadores comenzaron a trabajar con formas curvas y

estandarizacion.’
horizontales, derivadas de las maquinas, transatlanticos, zeppelins, trenes, automéviles
que se adaptaban al proceso de la produccién en serie, sumando materiales nuevos como
el plastico y el aluminio. Este fendmeno fue visto como una estrategia para renovar la
decoracion. Eran formas que representaban metaforicamente la velocidad y el progreso
técnico a ultranza. Deseables por el sensual tratamiento de las superficies, mostraban el
gusto de la época.

Los tardios afos treinta representaron un llamado al consumo de las masas, de la
cultura estadounidense a lo ancho y largo del mundo y el streamlining se convirtio en la

Giltima etapa del Art Dec6.*’®

Testimonios de esta estética son la jarra de agua llamada
Normandie (como un renombrado transatlantico), del disefiador industrial Peter Miiller-
Munk (1904-1967), realizada en cromo y bronce plateado en 1935 y el encendedor de
cigarrillos, de cromo-plateado, acero y plastico blanco, producido por Art Metal Works

Inc., para Ronson, en 1925 (Figuras V-25 y V-26).

475 El proceso implicaba la optimizacion de la division del trabajo segun el estudio del ingeniero y
economista norteamericano Frederick W. Taylor (1850-1915).

#7® Maffei, Nicolas P., “The Search for an American Design Aesthetic: From Art Deco to Streamlining”
en Benton, Benton and Wood, Art Deco 1910-1939, pp. 361-369.
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Figura V-25: Peter Muller Munk. Jarra Figura V-,26 Encendedor Ronson en forma

Normandie. Altura: 30 cm. British Museum. de trasatlantico .1925.‘ Medidas 9,2x11,1x 5,6

Londres. Inventario: 1988, 1103.1 cm de ancho. Vlct_orla y AlbertMuseum.
Londres. Inventario N° 266-1971.

Asimismo, la produccion de objetos adopto el repertorio europeo a partir de una
estética vinculada tanto a descubrimientos arqueoldgicos como a culturas de los pueblos
que conformaban las colonias europeas ya mencionadas, pero tamizados por el gusto
estadounidense. Asi surgieron radios con formas escalonadas, planchas, con aspecto de
flechas, adaptadas a la siluetas aerodindmicas, reproductores fonograficos, con
ornamentacion metalica, cajas registradoras, adornadas con palmeras, encendedores con
contornos de trasatlanticos, y sacapuntas representativos del streamline.

De este modo, puede destacarse que Estados Unidos tendria no sélo importancia
en la gestacion de hitos replicadores del estilo sino también que aportaria lo propio,
modificaria e influiria en algunos aspectos fundamentales del periodo. Asi, el
cinematografo, que contribuyo a la difusion del Art Decd, la musica, el baile y las artes
del espectaculo (Music Halls,*”” Jazz Concerts, teatros etc.), brindarian al mundo la
quintaesencia de esos tiempos.

Tanto muebles, objetos y moda vestimentaria como artes aplicadas a la
arquitectura conformaron en el territorio estadounidense, una expresion integral, acorde

a canones, muy diferentes a la multimoda de los tiempos actuales.*’® Asimismo, al

77 E1 Music Hall es la forma estadounidense del Cabaret. Desde 1910 enfatizaron los nimeros musicales
y cantados, pero pronto entendieron la necesidad de agregarles el “dance floor”, es decir, la pista de baile
que terminaria por definirlos. En las ciudades norteamericanas, no tuvieron el toque satirico, social y
politico que compartian en Europa, aunque si participaban con ellos del ambiente para la fantasia de los
adultos. Uno de los mas afamados del barrio de Harlem fue el legendario Cotton Club. Alli
paraddjicamente el espectdculo era interpretado por negros pero no se los admitia entre el publico. La
Argentina y el mundo consumirian un gran nimero de las peliculas de Hollywood. Los salones de baile
incorporarian todos los nuevos ritmos mencionados. Josephine Baker tendria giras internacionales. Nos
ocuparemos de este particular en capitulos posteriores.

478 Término utilizado por el socidlogo Gilles Lipovetsky, especialista en moda y autor del mencionado
libro El imperio de lo efimero.
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habitarse departamentos modernos en las ciudades, la vida social exigi6é pronto que los
muebles se adaptaran a nuevas y diferentes funciones. El habito de los cocktails, dio
lugar al surgimiento de pequeiios muebles de guardado de bebidas (bares domésticos) y
mesas con superficies resistentes a las quemaduras de cigarrillos y al alcohol derramado
durante las fiestas. Aparecieron también sillones con compartimentos para revistas,
biombos divisores y nuevas luminarias. Se generaliz6 el uso del chapeado con placas
lisas de madera, la aplicacién de geometrias octogonales y el mobiliario recibié también
variadas influencias ,ademds de la africana, como la laca china y el uso de mesas y
asientos mas bajos, también provenientes de Oriente. Como en otros ambitos, se
agregaron elementos metalicos industriales y se emplearon colores vibrantes ya
impuestos por las vanguardias pict(’)ricas.479

Seria Donald Deskey (1894-1989) el disefiador de interiores mas reputado del
Art Decé estadounidense. Visitd la Exposicion Internacional de Artes Decorativas
realizada en Paris en 1925 y también la Bauhaus, absorbiendo su influencia y la de
otras instituciones germanas y destacando la idea de confort. Produjo biombos
plegables, mesas, sillones, bibliotecas y suplementos para la decoracion integral de
espacios habitables, entre los que se destacan los interiores del Radio City Music Hall
de Nueva York. Puede seguirse en ellos algunos rasgos africanos, asi como las
caracteristicas propias de los cambios locales del estilo (Figuras V-27, V-28, V-29, V-
30 y V-31). Para el diseno de estos artefactos se emplearon formas geometrizadas y

. . . . 480
guardas que los estudiosos han asociado estrictamente con el cubismo.

No obstante,
a partir de lo que venimos argumentando a lo largo de esta exposicion, corresponde
establecer la vinculacion con elementos de la plastica africana, ya presentes en el Art

Decd europeo.

" Uno de los motivos més originales del mobiliario Art Decd en Estados Unidos fue el estilo
‘rascacielos’, promovido por Paul Frankl (1886-1958) quien disefi¢ escritorios, bibliotecas y tocadores
con esta novedosa forma, de acuerdo con su teoria que sostenia que el mobiliario interior de un
departamento moderno debia armonizar con el perfil metropolitano que se veia desde las ventanas (ver
Figura IC-V-1 y 2 en Imagenes Complementarias).

480 Kaplan, Wendy, “’The Filter of American Taste’: Design in the USA 1n the 1920s” en Benton, Benton
and Wood, Art Deco 1910-1939, p. 340.
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Figura V-28: Donald Deskey. Lysistrata.

Figura V-27: Donald Deskey. Singing Women. Biombo. Laca sobre madera y cromo. c. 1930.
Alfombra. Lana. 1932. 172,7 x 165,1 cm. Xavier Roberts Collection. Mujer geometrizada
Metropolitan Museum, New York. con cabello resuelto cn lines vibradas

Figura V-29: Donald Deskey. Lampara de mesa. Figura V-30: Donald Deskey. Biombo.
1927. Acero cromado y vidrio. 31,1 x 11,1 x Coleccion Cooper Hewitt, Nueva York.

14,3 cm. Metropolitan Museum. New York.

Figura V-31: Donald Deskey. Papel de pared para la Sala Nicotine.
Papel de aluminio. Sala masculina para fumar. Radio City Music Hall.
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Estas creaciones para el Radio City Music Hall, realizadas conjuntamente con
un equipo de artistas, inducian al publico a penetrar en un mundo de ilusiones. En
este, baluarte de teatro palaciego, combind plantas de la naturaleza representadas
sobre murales con el uso del aluminio en los apoyabrazos o montantes del mobiliario,
la estética aerodinamica y la vigencia africana tanto en elementos figurativos como de
guardas y geometrias. Por ejemplo, el papel de pared para la Sala de fumar expone
esta conjugacion de elementos diversos. Por un lado el tema del disefio muestra la
produccién de tabaco en sus distintas etapas, trabajo realizado por hombres negros, sin
dejar de lado la presencia de la musica a partir de la representacion de instrumentos de
cuerda. Por otro lado, el soporte de este impreso es papel de aluminio, empleado en el
envoltorio de cigarrillos.481

Por su parte, el cine de Hollywood se convirtié en el medio que hizo del Art
Decd un estilo de masas internacionalmente. Como una particular “fabrica de suefos”,
acaparaba la atencién de un publico muy heterogéneo, en cuanto a edades y lugares
geograficos. Segin Ghislaine Wood, fue ademas el idioma visual para la modernidad,
represento las aspiraciones de millones de espectadores. Los hoteles, clubs nocturnos,
lineas de paquebots, rascacielos, mostraron toda su fastuosidad Art Deco a través del
cine. Es curioso observar que si bien los disefios del estilo fueron generalmente
europeos, y particularmente franceses, los valores trasmitidos a través del cine eran
estadounidenses. **

Con frecuencia, escenografias, vestuarios, mobiliarios cinematograficos fueron
realizados por disefiadores europeos. Cecil B. DeMille*™’ fue el primer director en
contratar exponentes del Art Decd como el mencionado Paul Iribe, pionero del estilo
para disefios y vestuario.”®* Para la pelicula Gran Hotel, la Metro Goldwing Mayer
recurrid a la direccion artistica del irlandés Cedric Gibbons (1893-1960), cuyos
matices justamente de blanco y negro fueron destacados con la nueva técnica

panchromatic. Este film de 1931, protagonizado por Greta Garbo y Joan Crawford,

8! Ver Hanks, David A., Jennifer Toher, Donald Deskey: Decorative Designs and Interiors, E.P. Dutton,
1987, p. 108.

82 Wood, “Art Deco and Hollywood film”, p. 325.

83 Cecil B. de Mille (1881-1959). Pionero del cine estadounidense, productor y director de films silentes
y SONOros.

% Paul Iribe (1883-1935) realizo el vestuario para el film de DeMille, Male and Female. Para el disefio
escenografico de Ziegfeld Follies, las revistas de Broadway que se extendieron exitosamente durante
veintitrés afios (de 1907 a 1931), se convocé al austriaco Joseph Urban (1872-1933) mas ligado a los
talleres vieneses (Wiener Werkstitte) y a sus formas geométricas.
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fue dirigido por el britanico Edmund Goulding.**

El espectacular lobby, con pisos
que impactan por el contraste y la combinacion Optica, marca el lujo de un Hotel Art

DecO para la burguesia, que cautivo al mundo (Figura V-32).

Figura V-32. Lobby de la pelicula Gran Hotel. 1932.

En lineas generales los argumentos cinematograficos mostraban a conspicuos
consumidores y el ascenso social de los protagonistas. En estas producciones se
usaban muebles reales, pinturas originales, esculturas artisticas y disefios que
incorporaban el estilo.**® Asi entonces la geometrizacion y la modernidad se iban
consustanciando. Se observa este binomio en la pelicula musical de 1933, 42nd Street,

con los rascacielos Art Decd de Nueva York (Figura V-33).

5 Una gran parte de las peliculas eran producidas por corporaciones como Paramont Pictures (1910),
Universal Pictures (1912), United Artists (1919), Metro Goldwyn Mayer -MGM- (1924), Columbia
Pictures (1924), Radio Keith Orpheum-RKO (1928), Warner Brothers (1928). Francia, Alemania e Italia,
tuvieron expresiones importantes con su cine y todos usaron la estética del Art Deco. El expresionismo
aleman jugé con luces y sombras y tematicas modernas y las producciones durante el periodo del Duce en
Italia, se destacaron por la busqueda de un cine nacionalista y el apoyo a complejos cinematrograficos
como Cinecittd en Roma, En Francia Marcel L'Herbier (1888-1979) utilizd en su produccion
cinematografica decorados Dec6. En L Inhumaine de 1923 y en Le Vertige de 1926, participaron artistas
de las vanguardias, como Fernand Léger (1881- 1955) y Robert Mallet-Stevens (1855-1945). También
artistas y disefiadores como Sonia Delaunay y Paul Poiret, fueron contratados para al vestuario. y a través
de ellos llegaron las formas geométricas de inspiracion africanas.

4 Wood, “Art Deco and Hollywood film”, p. 326 y Crafton, Donald, The Talkies: American Cinema
transition to sound 1926-1931, Los Angeles, UCP, 1999, p. 516.
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Figura V-33: Escena del Musical 42nd
Street. 1933

En el periodo de entreguerras, como hemos visto en Francia se emplearon
elementos apropiados de las culturas africanas tanto en las artes aplicadas a la
arquitectura y en el mobiliario, como también en el vestir. Textiles, flecos, pieles de
ese repertorio tuvieron como soporte la forma andrdgina de la silueta de la mujer.

En las décadas que nos ocupan, poco quedaria de las Gibson girls
estadounidenses de 1900 (primer ideal femenino de mujer,487 delgada, alta, con cinturas
marcada por el corset y muy recatadas). Aire varonil, cabello y faldas cortas, sostenes
reductores del busto, habian marcado los cambios més revolucionarios y equivalentes al
estilo de la gargonne proveniente de la capital de la moda: Paris. En los Estados Unidos

a estas mujeres independientes se las 1lamaba flappers (Figura V-34).

Figura V-34: Prototipo de una flapper.
Louise Brooks, actriz estadounidense
(1906-1985). Cabello corto a la gargonne
y actitud provocativa

El estereotipado vestido Charleston®® de “Los Afios Locos” no marcaba las

curvas del cuerpo femenino y el aspecto general, al bajar el corte de la cintura a la

7 Fye una creacion de un dibujante de revista llamado Charle Dana Gibson (1867-1944).
88 B] Charleston, oriundo de la ciudad de Carolina del Sur, surgié hacia 1903 y fue el baile social mas
emblematico y simbolico de la época. Sus formas, semejantes sobre todo a danzas tribales nigerianas y de
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cadera, describia un rectangulo, en lugar de la forma de reloj de arena precedente. Estos
vestidos dejaron ver, por primera vez en la historia de la moda, las piernas de la mujer y
adornaron con flecos el movimiento de las nuevas danzas sincopadas (surgidas de la
musica de los afroestadounidenses) a la manera africana de las faldas con rafia. Los

largos collares de perlas anudados a la altura del estomago, completaban su aspecto. **

Figura V-35a y b Letty Lynton, personificada por Joan Crawford. Vestido blanco y negro por Adrian.
Jean Harlow. Vestido color marfil de satin conforme a la forma mas cefiida que se impuso en esos afios.

En la década de 1930, los vestidos fueron mas ajustados al cuerpo y se
impusieron para la noche géneros como gasas, chiffones y satins, justamente en color
marfil. Y fue nuevamente el cine quien divulgaria estos modelos. Asi en 1932 se
vendieron medio millon de moldes del vestido de Joan Crawford para su personaje
cinematografico Letty Lynton, con amores contrariados. En una produccion de la Metro
Goldwyn Mayer, dirigida en 1932 por Clarence Brown (1890-1987) lucia elegante y
sensual en un modelo blanco y negro disefiado por Adrian,* el disefiador cuyo nombre

era el mas asociado a Hollywood (Figura V-35a y b).

Ghana, se presentaron en el espectaculo Runnin Wild 31 en 1923 y a partir de entonces se hicieron
famosas, no sin algunas reticencias de la alta sociedad europea, que las consideraban algo diabdlicas.
Alegre y frenético musicalmente se caracterizaba por la supremacia de los instrumentos de vientos,
especialmente trombones y clarinetes.

489 Avellaneda, Diana; Murad, Diana, “Cuando el Art Déco sedujo a la arquitectura y al disefio” en XLVI
Jornadas de Estudios Americanos, Buenos Aires, septiembre de 2014. Articulo publicado en Costa
Picazo, Rolando y Armando Capalbo (eds.), Rumbos y experiencias estadounidenses: lecturas culturales,
Buenos Aires, BMPress Editores, 2017, pp. 23-30.

%9(1903-1959) Adrian habia estudiado en la New York School of Fine Art, actual Parson School of
Design.Trabajo en 200 peliculas vistiendo a Greta Garbo, a Katherine Hepburn, a la mencionada Jean
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En todo el contexto del vestuario cinematografico se observa la inclusion de lo
africano y el mismo interés que despertaba en otras areas de la vida cotidiana. A veces
en la dicotomia de colores blanco y negro, otras en el uso de pieles, procedentes de
regiones colonizadas por las potencias europeas. De la mano del vestuarista Adrian, el
satin evocd entonces glamour y sensualidad y blanco y negro se convirtieron en pareja
cromatica no solo en la pantalla. La practica de usar el Art Deco en un vasto numero de
films entre 1920 y 1930 con acero, vidrio y espacios laqueados, proponia un nuevo
estilo de vida y sus decoraciones y el vestuario de las actrices protagonistas eran
imitadas en la vida cotidiana. El cine proporciond al publico un escape a las
problematicas econdmico-sociales y, especialmente el cine sonoro, popularizo

musicales otorgando importancia a las danzas y sobre todo al Tap dance®!

(tipo de
zapateo surgido junto al jazz) ejecutadas por bailarines y musicos afrodescendientes.*”
El género musical fue la mas distintiva y original creacion estadounidense*” en los que
los directores se preocuparon por ofrecer escenografias, decoraciones y vestuarios Art
Decd, evocadores de un mundo elegante. Peliculas como Top Hat (1935) y Flying down
to Rio (1933) (Swing Time (1936) entre muchas otras, interpretadas por Fred Astaire y
Ginger Roger (Figuras V-36 y V-37) y comedias con finales felices mostraban en la
pantalla el llamado White Look, y a las famosos “divas teléfonos blancos”.*”* Se hace
necesario destacar como en este periodo, la moda fue modificada por el baile (atin el

social), para destacar movimientos y permitir mayor libertad a la mujer.

Crawford y produjo, asociado a la Metro Goldwyn Mayer, vestuarios que perduraron en la historia de la
cinematografia como los de El Mago de Oz. Visti6 asimismo a la esposa de Rodolfo Valentino.

! Cuando los esclavizados fueron trasladados desde Africa al Sur de los Estados Unidos se les prohibié
tocar sus instrumentos, los tambores y sus practicas religiosas. Con el correr del tiempo se refugiaron en
las iglesias protestantes, donde podian seguir los cantos religiosos acompafiando el compas con las
palmas. Su prodigiosos oido musical posibilitdé que trasladaran estos ritmos a los pies, fuera ya del ambito
dominical, Bailaban improvisadamente sobre tablas de lavar o toneles de madera. Luego de la Guerra de
Secesion se mezclarian con otras tradiciones del zapateo irlandés. La incorporacion metalica de las chapas
en los zapatos para producir ritmo fue una necesidad posterior para los espectaculos.

%2 Vale recordar las figuras de zapateadores como Bill Bojangles Robinson compafiero de Shirley
Temple o los Nicholas Brothers (Fayard y Harold). Si bien la incorporacion de intérpretes
afrodescendientes o temas vinculados a la esclavitud podian encontrarse también en argumentos de tono
dramatico.

3 Entre las producciones musicales mas emblematicos del periodo pueden citarse: 42nd Street (1933).
(Figura N° 30), producida por la Warner Brothers, con direccion general de Lloyd Bacon y direccion
artistica de Bubsy Berkeley; Footlight parade (1933) de la misma productora, el mismo director artistico
y direccion general de Roy del Ruth; Broadway Melody (1936), producida por la MGM y nuevamente
conto con la direccion de Roy Del Ruth.

% The Jazz Singer (El Cantante de Jazz). Fue el primer largometraje con dialogos sonoros. Dirigida en
1927 por Alan Crosland e interpretada por Al Jolson, narra la historia del hijo de un rabino que no desea
seguir la tradicion y prefiere hacerse cantante de jazz, necesariamente negro. Por ello se apelo al uso del
blackface, de empleo frecuente en la época que implicaba la caricaturizacion de personas de ascendencia
africana no s6lo por medio de tiznarse el rostro de negro, exagerar los rasgos fenotipicos sino también a
través de una gestualidad estereotipada asignada a los africanos y afrodescendientes.
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El famoso vestido de Ginger Rogers en Top Hat, con el que baila junto a Astaire,
CheektoCheek, es de plumas de avestruz, justamente un animal africano. Fue disenado

por Bernard Newman, vestuarista de la RKO.

Figura V-36 y V-37 El Art Decb, el jazz y el blanco y negro llegaria a un publico masivo a través de los
musicales. Ginger Rogers y Fred Astaire en la pelicula Top Hat

Por otra parte fue distintivo en Hollywood el uso de nuevos mecanismos. En esta
€poca se mejoro la filmacion y la edicion. Busby Berkeley trabajé las tomas desde otras
perspectivas y puntos de vista y solicitd representaciones coreograficas mas geométricas
y abstractas que se asemejaban a las formas utilizadas en los objetos Art Dec6. Un
testimonio mas de la vigencia de estas formas producto de la apropiacion colonial de la

estética africana via Francia (Figura V-38).

Figura V-38: Busby Berkeley y las coreografias
caleidoscopicas del periodo

Berkeley buscé un nuevo repertorio de patrones y simbolos y compuso formas

calidoscopicas que, como la arquitectura de ese pais, mostraron ampulosidad, grandeza
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495
d.

y monumentalida El distintivo vestuario de sus bailarinas defini6 un estilo

glamoroso de la época dorada de Hollywood, también con inmaculados blancos.
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Figuras V-39a y b: Whiting and Davis, carteras de noche. Malla metalica esmaltada
con guardas geométricas. C. 1920. Medidas aprox: 18cm x 10 cm. Coleccion privada

Mas alla del cine, los accesorios, carteras y zapatos cumplieron también un papel
importante en la vida cotidiana. Segun Anna Johnson tuvieron influencia en la
emancipacion de la mujer.”® En los filmes, las modernas flappers podian portar sus
objetos preferidos o necesarios. La primera década del periodo de entreguerras
impusieron carteras mas pequefias para la noche, ya que el contenido fundamental se
reducia al maquillaje (lapiz de labios y polvos) y cigarreras. La misma preferencia del
plateado, sefialada en otros ambitos del disefio y plasmada a través del empleo de
metales, se reflejaba con la aplicacion de canutillos y lentejuelas. Para bailar, las
mujeres necesitaban algo pequefio que se sujetaba s6lo con una mano, y poder entregar
asi la otra a su partenaire. En la década siguiente se usarian las bandoleras, mas grandes
y colgantes.

La compaiia de joyeros y orfebres Whiting Davis Co., fundada en Boston en
1896, cre6 una serie de carteras de mano para fiesta, realizadas en malla metalica

(Figuras V-39a y b). Desarrollaron varios disefios al estilo parisino, vinculados a

9 Fuera de este género, el cine produjo peliculas de aventuras. La famosa pelicula King Kong de 1933,

producida por RKO Pictures —dirigida por Merian C. Cooper y Ernest B. Schoedsack, vuelve a oponer los
conceptos de primitivismo y civilizacion (Figura N° 34). El gorila Kong destruye los simbolos de
progreso: trenes, subterraneos, rascacielos, alusion contra la fuerza negativa de la tecnologia. Y el Empire
State, simbolo moderno de la construccion, y lo primitivo encarnado por el gorila. Wood, “Art Deco and
Hollywood film”, p. 332.

4% Johnson, Anna, Bolsos: el poder de un accesorio, p. 25 y p. 137.
http://www.antiquetrader.com/features/largest_mesh collection to_come to_auction Consultado 20 de
febrero de 2014.
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enaltecidos artistas de la moda como Paul Poiret (1879-1944) y Elsa Schiaparelli (1890-
1973) y aparecieron también en los films de Hollywood. Sus sucursales se encontraban
en Nueva York y Chicago. Los zigzags y la geometria fueron reproducidos ad infinitum
sobre estos tejidos' y se destacaron también en su ornamentacion cuadrados en blanco y

negro y disefios acebrados, una clara aproximacion a lo africano.

La designificacion

Como cabria esperar, los afroestadounidenses del Renacimiento de Harlem no
utilizaron las mismas pautas, ni los mismos sentidos interpretativos gestados en el
Africa subsahariana original. Pero, ;podria hablarse de apropiacion y, por tanto, de
designificacion en este caso? ;Existen diferencias respecto de la desemantizacién de
figuras y formas de la plastica africana que tuvo lugar en Europa y particularmente en
Francia? Habian pasado siglos de la didspora y si bien valoraron sus tradiciones y se
inspiraron en fuentes africanas, geometrizaron a partir del Art Dec0, ya desemantizado
al llegar desde Francia. En los tiempos de la Gran Guerra, estos artistas por lo general,
no se interesaron en representaciones de las culturas africanas, pero a partir de los afios
20, comenzaron a desarrollar una estética mas ligada con sus ancestros, aunque, por
supuesto diversa. Los artistas plasticos de ese Renacimiento, trataron de diferenciarse de
las representaciones caricaturizadas, estereotipadas que los” blancos” hacian de ellos,
con la creacion de un nuevo repertorio de imagenes.

Asi, Aaron Douglas, como vimos, quien habia recibido el aporte de Winold
Reiss ya influido por el Art DecO, adoptdé un vocabulario de figuras y formas
conformado por perfiles, siluetas para la representacion de figuras humanas, inspirados
en el arte egipcio. A su vez, esta inspiracion se vio presente en la falta de profundidad
espacial de sus composiciones, aludida por medio de planos superpuestos que se
diferenciaban por tonalidades y luminosidades. Douglas desarroll6 un estilo propio con
temas relativos a “lo negro”, categoria que incluiria aspectos de la historia de los
afroestadounidenses y, especialmente en relacion con el entorno africano, con el
objetivo de imaginar como habria sido la vida de quienes habian habitado en Africa
antes de ser esclavizados. Para ello no sélo fue importante una impronta artistica formal
sino también la inclusion de elementos de las culturas africanas, en particular tallas a las
que pudo acceder a través de las colecciones. Asimismo, debemos consignar que para

muchos de los artistas del Harlem Renaissance, Paris era un horizonte a alcanzar. En el
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caso de Douglas, habia estado formandose alli en 1931, periodo previo a la realizacion
de los murales que hemos analizado.

Asimismo hemos sintetizado como un nuevo aspecto del Art Déco, creado por
disefiadores industriales dejaria de lado las ornamentaciones del estilo en favor de
conceptos aerodinamicos. A su vez, el uso de materiales industriales contribuyd a
desemantizar los signos vinculados a las plegarias y los conceptos propiciatorios
originarios de Africa, aunque en verdad, en Francia, cuna del estilo, ya se habia
producido esa designificacion y los estadounidenses lo recibieron ya vaciados de
contenido.

Por otra parte si bien el fendmeno de la negrofilia fue un fenémeno europeo y
francés, del Renacimiento de Harlem también se desprenderia una fuerza nueva que
conquistaria a la mismisima “Ciudad Luz”, sobre todo eclipsada por la musica
sofisticada, contagiosa, bailable y totalmente nueva. Fue justamente el cine de
Hollywood quien, reconocié muy pronto el apetito voraz de los consumidores para lo
nuevo y lo estimulo a través de estrellas nuevas, nueva moda, muebles nuevos y nuevas
experiencias.

La monumentalidad de los edificios y la difusion del Art Deco le pertenecieron a
Estados Unidos. Por todo esto, la lectura de lo africano en el Art Deco es muy diferente
a la semantica original. Fue a través de artistas europeos y estadounidenses que los
diferentes detalles como rombos, zigzag y triangulos, que ya hemos sefialado, llegaron a
la pantalla impulsados por la apropiacion de lo subsahariano.

A su vez, Africa, poblada de sociedades sin moda, donde cada prenda marca la
etapa de la vida que la persona atraviesa, inspird no pocos recursos para la moda
occidental, en tanto las revistas y el cine las diseminaron.

Dada la importancia que revistid la cinematografia de Hollywood en el Art
Dec0, una mirada desde la teoria de Walter Benjamin, basada en su ensayo sobre la
reproductibilidad de la obra de arte, nos permite ver el cine, desde su perspectiva critica.
Se trata para ¢l, de la forma mas moderna y actual del arte y que acompafla una
profunda transformacion de la condicion auratica del arte anterior (como Unico y para
elites). El cine es visto por ¢l como la sintesis de mucha artes, como fotografia en
movimiento, un arte que puede recuperar y prolongar una imagen, usar la musica, la
danza y los actores de teatro. Es el arte mas nuevo, dominado por la técnica. Es masivo,
seriado y no artesanal, ni individual. En este analisis, el autor parte del paralelismo con

la Revolucién Industrial, afirmando que el hombre us6 como apéndice suyo los
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instrumentos y ahora el hombre es un apéndice vivo de los instrumentos, de la maquina
o de un sistema de aparatos. Como para Benjamin el cine utiliza maquinarias para crear
este nuevo producto artistico, la reproductibilidad técnica invirtié la funcion del arte
desde los griegos. Y, asi concluye que el cine es un arte para las masas.

El mérito que le otorga al arte cinematografico, es incorporar cada vez mas la
dimension artistica dentro de la vida cotidiana de los hombres comunes y, por ende, en
el vasto conjunto de las clases proletarias. Sostiene que en un futuro, la actividad que
llamamos arte podra disolverse en la vida misma de los hombres. El arte no sera
entonces una actividad especial realizada por hombres excepcionales. Todos serdn a la
vez productores y consumidores, y no existira la division entre alta y baja cultura.*”’

Esta generalizaciéon que destaca Benjamin de un consumo mas popular de
aquello que muestra el cine como productos altamente refinados, se puede apreciar en la
difusion y la masiva adquisicion de prendas, muebles y objetos de una moda que, en el
periodo de entreguerras, fue copiada por los grandes almacenes y reproducida en

magazines a gran escala.

7 Benjamin, La obra de arte en la época.
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Lamina V-1: Edificio Chrysler con triangulos y reproduccion en el detalle de los radiadores de automoévil de la época

(piso 31). Detalle.
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SEGUNDA PARTE

AFRICA EN BUENOS AIRES
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CAPITULO VI

LA INFLUENCIA FRANCESA EN BUENOS AIRES.
ART NOUVEAU Y ART DECO

La influencia francesa en Buenos Aires

En América Latina los fenémenos artisticos no autoctonos, siempre estuvieron en
relacion con lo sucedido fuera de su territorio. En palabras de Jorge Ramos de Dios, en
las ciudades-puertos del Cono Sur, se ha sufrido de forma reiterada la invasion de lo
ajeno con la adhesion entusiasta de las vanguardias europeizantes. Para este autor la
tradicion y lo nacional quedaron siempre marginados a los bordes o arrabales. Lo
europeo se adoptaba con entusiasmo acritico y la teoria de la modernizacion y su
pretendido caracter universal, estaba afectada por el etnocentrismo y su dicotomia
simplificadora (barbaros—civilizados, tradicionales- modernos).*® Este fendmeno de
adaptacion a las corrientes europeas, sostenido por Ramos de Dios, se arrastré a lo largo
de nuestra historia y continu6 vigente en tiempos del Art Deco.

Ya en las ultimas décadas del siglo XIX, la Argentina vividé grandes
transformaciones, influida fundamentalmente por Francia. Asi en el afio 1880 la ciudad
de Buenos Aires fue declarada capital de la Nacion y consoliddé los intentos
renovadores. La creciente necesidad de mano de obra aportada por los inmigrantes*”’
hizo imprescindible la construccion de viviendas para alojarlos. Aparecieron entonces
nuevos barrios y casas de inquilinato que prefigurarian los conventillos, viviendas
urbanas colectivas que agrupaba varias familias. Estas antiguas casas preexistentes,
denominadas con el diminutivo de convento (emulaban la forma en que vivian los
monjes en celdas religiosas), carecian de cocinas y el patio y los bafios eran

. 500 . . ~ o, q-
compartidos.”” Fueron habitadas principalmente por espanoles, italianos, franceses,

%8 Ramos de Dios, El sistema del Art Decé, pp. 39-40.

% Ya la Constitucion de 1853 apelaba “y para todos los hombres del mundo que deseen habitar el suelo
argentino” Sarmiento y Alberti consideraron también que se debian atraer inmigrantes de Europa (sobre
todo del norte) para ‘contagiar’ su trabajo industrial y lograr la ansiada modernizacion.

300 «Desde la perspectiva social, el conventillo se constituy en el tipo habitacional mas significativo, que
si por un lado daba cuenta de la faz mas inhumana del liberalismo con la desproteccion de la clase
trabajadora, el hacinamiento en tugurios céntricos de cuartos estrechos sin luz ni aire, pésimas
instalaciones sanitarias y alquileres abusivos; por otra parte se constituia en un espacio cultural
integrativo, de alta sociabilidad, donde convivian polacos, italianos y espafioles con criollos del interior,
compartiendo fiestas, comidas y luchas reivindicativas, generando nuevas expresiones estéticas,
musicales y de lenguaje (como el sainete, el tango y el lunfardo)”. Ramos de Dios, Jorge, “Arquitectura
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judios y arabes y polacos. Muchas de ellas en la zona sur de la Plaza de Mayo,
abandonadas por sus duefios luego de la epidemia de fiebre amarilla en 1871, pasarian a
ser alquiladas como habitaciones a familias muy humildes.

Al mismo tiempo la minoria selecta, que habia concentrado el ejercicio del poder,

abrazaria los canones del estilo Beaux-Arts>®

para la construccion de residencias y atin
en el marco del Estado implementaria la elegancia parisina asociada a planteos clasicos
para algunos recintos de gobierno. El crecimiento de la riqueza producida en el pais fue
absorbido por estos grupos liberales™ que, si bien respetaban los principios de
soberania popular, se trataba de una soberania mediatizada pues, en lo politico,
restringian la participacion de la mayor parte de la sociedad.’”

Respecto de la arquitectura y el urbanismo del periodo Eduardo Vazquez sintetiza:

Grandes obras urbanas como la construccion del puerto, las obras sanitarias, los
edificios publicos, las obras de embellecimiento, la apertura de La Avenida de
Mayo etc. tuvieron lugar en ese periodo que se vio en toda su magnitud, ya
entrado el nuevo siglo, al celebrarse los festejos del Centenario de la
Revoluciéon de Mayo. Para cristalizar estos cambios urbanos nuevos aires
estilisticos llegaron de Francia, especialmente los ocurridos en su capital a partir
de la segunda mitad del siglo XIX.**

La cuadricula fundacional de Buenos Aires, ya habia sufrido cambios posteriores
a su independencia y a lo largo del siglo XIX. No obstante, a partir de la federalizacion
de la ciudad en 1880, se profundizd el proceso de modernizacion urbana y la
arquitectura afrancesada conviviria con casas coloniales espafiolas y predios

italianizantes. Poco a poco el afrancesamiento se destaco cada vez mas. La fusion de las

del habitar popular en Buenos Aires: el conventillo”, Instituto de Arte e Investigaciones Estéticas. Buenos
Aires, FADU, 1999, s/n.

01 E] estilo Beaux-Arts se modelé a partir de las formas clasicas. La Ecole des Beaux Arts se remonta a
1648, cuando el Cardenal Mazarino (1602-1661) funda la Academia de Bellas Artes. Luis XIV
seleccionaba entre sus graduados, los aptos para la decoracion del palacio de Versalles. Las caracteristicas
del estilo son: la simetria, la utilizaciéon jerarquica de los espacios, las grandes entradas y escalinatas
(espacios nobles) y otros mas utilitarios. Se emplean también balaustradas, pilastras, paneles con
bajorrelieves, esculturas de figuras, guirnaldas, cartuchos, historicismos y eclecticismos. Los arquitectos
formados en esta escuela debian ser, ademas, muy precisos en el disefo.

%92 La llamada Generacion del 80 refiere a la elite local que tuvo a su cargo la direccién econdmica y
politica del pais entre 1880 y 1916, periodo conocido como Reptiblica Conservadora. Impulsaron la
inmigracion principalmente europea y establecieron un modelo econdémico y productivo agroexportador
de participacion en el mercado internacional. Sobre el tema ver Lobato, Mirta Zaida (dir.), Nueva Historia
Argentina, tomo V, Buenos Aires, Sudamericana, 2000; Gallo, Ezequiel y Cortés Conde, Roberto, La
republica conservadora. Buenos Aires, Barcelona, México, Paidos, 2005.

%% Botana, Natalio, El orden conservador. La politica argentina entre 1880 y 1916, Buenos Aires,
Sudamericana, 1994, p. 86.

% Vazquez, Eduardo, “La arquitectura francesa en Buenos Aires”. Diptico de la exposicion, llevada a
cabo del 26 de agosto al 17 de octubre de 2010 en el Museo de la Ciudad. La expansion econdmica
ofreci6 posibilidades a los inmigrantes y nativos para mejorar sus condiciones pero no ejercian derechos.
Este grupo se identifica con el pensamiento de conservadores y de la oligarquia.
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dos plazas (25 de mayo y de la Victoria) del centro historico, que dio lugar a la Plaza de
Mayo, y la posterior apertura de la Avenida de Mayo se inspiraron en el proyecto que el
barén Haussmann®® habia impuesto en Paris décadas atras.”®® Haussmann habia sido
responsable del cambio de aquella ciudad aiin medieval, de calles estrechas a una
moderna, con grandes avenidas e imponentes edificios que respaldaban el fasto del
Segundo Imperio y la exaltacion de Napoleén 111"

Asi fue como el academicismo francés convirtio a Buenos Aires en la “Paris de
Sudamérica”. Desde entonces y en los primeros afios del siglo XX, se construyeron, con
este estilo, los domicilios privados de las familias mas encumbradas como los Alvear,
los Anchorena, los Unzué o los Pereda, entre tantas otras. Aqui, estas nuevas residencias
hicieron gala de las pompas inspiradas en el siglo XVII y XVIII francés, que seria el
indicador del prestigio social de sus duefios, pertenecientes a estos grupos dominantes.
Basados en la vieja estructura agraria ganadera, se dedicaron sobre todo a las
exportaciones. Las construcciones de palacetes y petits hotels, siguieron a menudo
directamente el proyecto de arquitectos franceses.””®

Por ejemplo, la casa de José C. Paz (hoy Circulo Militar, que ocupa una superficie
de 12000 metros cuadrados) fue proyectada en Francia por Luis Maria Sortaris (1860-
1911). Entre los edificios publicos de esos afios que no escaparon a la concepcion
arquitectonica francesa, mencionaremos el del Correo Central (hoy Centro Cultural
Kirchner), el Palacio de Tribunales, el Colegio Nacional de Buenos Aires, realizados

509

por el arquitecto francés Norbert Maillart,” residente en Buenos Aires.

*%% George Eugéne Haussmann (1809-1891) fue funcionario francés, diputado y senador. Por encargo de
Napoleon III 1levo a cabo un programa para reformar Paris. Disend el Bois de Boulogne, logré un
alcantarillado gigantesco, construyd nuevos puentes y la Opera de Paris. Transformé el 60 % de los
edificios y creo largas avenidas que conducian a monumentos como el Arco del Triunfo y la mencionada
Opera Garnier.

%% Scobie, James, Buenos Aires del centro a los barrios. 1870-1910, Buenos Aires, Hachette, p. 165.

7 Napoleén III: Carlos Luis Napoleén Bonaparte (1852-1870), legitimo heredero de Napoleon
Bonaparte, fue Presidente de la Segunda Republica Francesa y emperador de los franceses de 1852 a
1870. Admiré y expandi6 la civilizacion clasica y fue defensor del liberalismo y del catolicismo.

>% 1 os petits hotels eran derivados de la vivienda urbana de la corte en Paris, en tiempos de la Regencia
de Luis XV.

309 (1856-¢?) Introductor del academicismo francés en la arquitectura oficial. Llegd al pais en 1890
contratado por el gobierno de Miguel Juarez Celman.
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Figura VI-la y b/ Figura VI-Ila y b: Palacio Ortiz Basualdo (proyecto de 1912), restauracion posterior y
su interior. El estilo Beaux-Arts se instaldo en Buenos Aires.

Este estilo francés clasicista, representado aqui por palacetes y petit hotels como
el Ortiz Basualdo®'® (Figuras VI-la y b y VI-2a y b), fue seguido con exclusividad por
los sectores mas altos de la pirdmide social local. En ellos, habitaba una unica familia y
su personal de servicio.”'' El mobiliario, principalmente ecos de la época de los Luises,
guard6 cierta correlacion con el estilo arquitectonico (ver también los interiores de
Palacio Errazuriz Figuras VI-3 y VI-4). A esto se plegarian los objetos ostentados, a
veces con un eclecticismo historicista, ligado a demostraciones cosmopolitas, producto

. . 12 - . . , . .,
del coleccionismo en boga.’'? Siguiendo a Bourdieu, podriamos decir que la nocién de

1% 1a residencia de la familia Ortiz Basualdo (hoy Embajada de Francia) se proyectd en 1912 con
direccion del arquitecto francés Paul Pater (1879-1966) También como testimonio de este periodo puede
citarse el Palacio Errazuriz, (actualmente Museo de Arte Decorativo: MNAD), obra de René Sergent
(1865-1927) con la participacion de otros disefiadores europeos como José Maria Sert (1864- 1945) y el
paisajista Achille Duchéne (1866-1947). Sergent, que nunca estuvo en el pais, proyectd también la
residencia de la familia Bosch (hoy Embajada de los Estados Unidos).

3! Tglesia, Rafael, “La vivienda opulenta en Buenos Aires 1880-1910”, Summa, n° 211, abril 1985, pp.
72-83.

>12 Sobre el coleccionismo especialmente artistico en la Buenos Aires de fines del siglo XIX y principios
del siglo XX ver la exhaustiva investigacion de Maria Isabel Baldasarre, Los duefios del arte.
Coleccionismo y consumo cultural en Buenos Aires, Buenos Aires, Edhasa, 2006.
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gusto convertia a las casas y areas donde se habita, a los muebles incorporados en los
hogares y a las obras de arte®"? y habilitaban la identificacion del grupo social con estos
“objetos trofeos”. Los propietarios de las mansiones también ofrecian bailes sociales
para sus relaciones, en los que se evidenciaban sus riquezas y bienes simbolicos.”'* Los
muebles podian traerse directamente de Europa, pero a la hora de proporcionarlos

locamente, la Maison Jansen" fue la aclamada, casi por unanimidad en este sector.

Figuras VI-3 y VI-4: Interiores del Palacio Errazuriz. Habitacion estilo imperio y sala de la Sra. Errazuriz
con mobiliario Luis XVI

Tanto en Europa como en nuestro medio esta actitud de preferencia por los
muebles usados en las cortes es paradojica, dado que se trata de un estilo ligado a la
monarquia del Antiguo Régimen y no a la burguesia defensora de las republicas. Pero
en esta adopcion jugaron como dijimos elementos de la cultura simbolica. El hecho de

que el mobiliario de los Luises fuera adoptado en Latinoamérica en los segmentos de

313 Bourdieu, La Distincion, pp. 172-173. El autor incluye ademés otras practicas como los deportes, las
elecciones culinarias, los lugares de veraneo, los espectaculos frecuentados.

14 Asi la fiesta en la casa de la familia Guerrico, en el predio de Marcelo T. de Alvear 1155, donde se
celebro el centenario de la Revolucion de Mayo, muy registrada por la prensa del momento. Los archivos
de Asociacion Biblioteca de Mujeres, guardan fotografias del evento, conservadas en el Repositorio de la
Direccion de la Biblioteca de Mujeres, que compro6 la residencia hacia 1920. Actualmente a cargo de
Carlos Cafiero.

315 Jansen fue una de las mas grandes firmas de interiorismo que decord residencias de importantes
personalidades (la de Cocd Chanel por ejemplo). La Maison Jansen, fue creada en 1880 en Paris por el
holandés Jean-Henri Jansen. En plena expansion abri6 talleres y tiendas en Londres, Roma, Milan, El
Cairo, Praga, Ginebra, La Habana, Nueva York, y Buenos Aires. La identidad de su produccion estaba
fijada en el gusto de los mas ricos del momento. Estudié el mobiliario francés, inspirado en el Antiguo
Régimen, en el rococod y en el estilo neoclasico, disefi6 muebles tradicionales y exdticos (incluyd los
japoneses y turcos) e importd maderas de distintas partes del mundo.
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familias social y econdémicamente encumbradas, muy acomodadas, pero no de origen
noble, era contradictorio con las concepciones republicanas.’'®

Dentro del marco tedrico que guia esta investigacion, este fendémeno de imitacion
en artes aplicadas a la arquitectura, el mobiliario y la moda indica que toda clase en
ascenso busca copiar las pautas del sector inmediato superior, es decir, nos remite a los
usos imitados de quienes estaban por encima en la pirdmide social. En lo que refiere a la
moda, Susana Saulquin sefiala: “el factor inseguridad se introduce dentro del juego de la
moda. Las personas que se ven envueltas en la agitacion que produce la movilidad
social, tienden a imitar constantemente a los demds para no quedar marginadas, movidas
por su inseguridad”.”"”

Ya en Europa, cuando luego de la Revolucion Francesa la burguesia tomd espacio
politico y detent6 el poder, nuevos historicismos en el disefio de muebles reprodujeron
formas del rococo y del neoclasico que remitian estilisticamente a las cortes y a los
nombre de los reyes. La burguesia, hasta legitimar su nuevo gusto, valorizo estilos como
el Isabelino espafiol, el Directorio, Restauracion o Imperio en Francia, el Chippendale y
los muebles del romanticismo inglés y el denominado Biedermeier en Austria y
Alemania (ver Figuras IC-VI-1a, b y ¢ en Imdgenes Complementarias). Todos ellos son
claros ejemplos de recuperaciones de tiempos pasados y, a la vez, de la utilizacion de
materiales mas econdmicos como las maderas frutales, técnicas menos sofisticadas y
menor cantidad de ornamentaciones, pero basados en el neoclasico y el Luis XVL.>"* La
perspectiva elegida en este estudio evidencia entonces las causas por las que, en nuestro
medio, desde los afios de la generacion del 80 y de sus sucesores se adoptod el mobiliario
aristocratico, representado fundamentalmente por el de los Luises y/ o algunas
variaciones del neoclasicismo.

Al igual que con el amueblamiento de las casas y los objetos, otro tanto ocurria
con la moda en el vestir. Trajes y vestidos, eran confeccionados en Francia (Inglaterra

en el caso de los hombres). Asi ecos del “vestido Imperio” y posteriores armazones y

316 Esto es sefialado también en algunos estudios como la Belle Epoque argentina. Ver Anderson, Ibar
Federico, Arte, arquitectura doméstica y disefio de muebles aplicados a la decoracién de interiores
burguesa (1860-al 1936). Tesis de Doctorado en Arte, Universidad Nacional de La Plata-Facultad de
Bellas Artes, 2013, pp. 5-8. Disponible en: http://sedici.unlp.edu.ar/handle/10915/35108 Consultado 2 de
octubre de 2020.

S Saulquin, Susana, La moda en la Argentina, Buenos Aires, Emecé, 1990, p. 72.

>18 E1 mueble burgués por excelencia, que no seguira estilos previos (historicismos), estara representado
por la firma Thonet, que hacia 1870 patentaria su técnica de curvar la madera en Austria. Capaz de
desplazarse a sectores medios en crecimiento, inundaria la plaza con sillas desmontables (entre otros
muebles), en los bares y restaurantes mas apartados del mundo y en los hogares con la famosa mecedora.
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polisones fueron los aditamentos que esculpieron la silueta de la mujer, mientras los
hombres comenzaban a usar galeras, chaquetas con levita y a esbozar ya el traje post-
romantico con pantalones que reemplazaron las calzas. También el gusto por lo francés
se habia ido permeando lentamente hacia otros grupos que estaban en estratos mas bajos
de la sociedad. Habia razones para ese temprano y prolongado sedimento de admiracién
por lo francés. Herederos de las utopias alberdianas,”’® Argentina tenia raigambre en
esta concepcion:

Nuestras simpatias con la Francia no son sin causa. Nosotros hemos tenido dos
existencias en el mundo, una colonial, otra republicana. La primera nos la dio la
Espafia; la segunda, la Francia. El dia que dejamos de ser colonos acabo nuestro
parentesco con la Espafia; desde la Republica, somos hijos de la Francia. (...) A
la Espaiia le debemos cadenas, a la Francia libertades.”*

La idea habia sido sustentada asimismo por otros hombres de la Patria.’*' El
afrancesamiento de los sectores culturales se remonta entonces a una larga data y aun
cuando Inglaterra se afianzo en el comercio, la elite argentina prefirio el francés a otros
idiomas.”* Francia y los franceses, fueron un modelo de civilizacion a seguir.

Mas actualmente Denis Rolland>*

analizo las razones del prestigio de Francia en
el siglo XIX y XX, la relacion con los paises de Latinoamérica y asimismo la crisis del
modelo francés. Este autor demuestra como América Latina habia anclado en el espiritu
de las luces y también en los principios emancipadores de la Revolucion Francesa

fundada en la adopcion de las formas republicanas.”** Muchos paises habian logrado su

>1% Hacia 1900, en un estudio filologico del castellano rioplatense, Lucien Abeille (1860-1949) un francés
radicado en la Argentina, descubri6 los galicismos y modismos franceses, que publicé en el libro Idioma
nacional de los argentinos. Peiro, Claudia, “Cuando Argentina pensé en adoptar el francés como idioma
oficial”, Infobae, 20 de Marzo de 2018 Disponible en:
https://www.infobae.com/cultura/2018/03/22/cuando-argentina-penso-en-adoptar-el-frances-como-
idioma-oficial/ Consultado 7 de mayo de 2020.

520 Alberdi, Juan Bautista, Fragmento preliminar al estudio del derecho, Buenos Aires, Imprenta de la
Libertad, 1837, p. 37.

>2! José de San Martin (1778-1850) habia manifestado el apego por Francia, poseia una enorme influencia
de su ejército y asi también lo demostraba su biblioteca con la mitad del acervo en ese idioma. Al
respecto ver San Martin y los libros. Catalogo de Exposicion (abril-mayo de 2014), Biblioteca Nacional,
Buenos Aires, p. 12. Disponible en: https://www.bn.gov.ar/micrositios/exposiciones/categorial/san-
martin-y-los-libros. Consultado 9 de julio de 2020.

322 Peir6, “Cuando Argentina pens6 en adoptar el francés como idioma oficial”.

333 Denis Rolland, profesor miembro del Institut Universitaire de France y Rector de la Academia de
Caen. Es autor del libro La crise du modéle frangais: Marianne et I'Amérique Latine. Culture, politique et
identité, Rennes, Presses Universitaires de Rennes, 2000. Hemos cursado su seminario de Doctorado en el
Centro Franco-Argentino de Altos Estudios en 2007.

324 La crisis del modelo francés estaria marcada por la instauracion del gobierno de Vichy que acuerda
con la Alemania nazi y por otra parte por la aceptacion de una ayuda no europea para que la Francia
republicana pueda ganar la guerra en 1945. De esta manera comienza su declinar y se inicia la primera
etapa de “norteamericanizacion” a través del cine y de la musica. Rolland, La crise du modéle frangais,
pp. 205-207.
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independencia a partir de estas ideas y, de manera recurrente, gran parte de los

protagonistas de la historia nacional se habian formado alli.

Art Nouveau en Buenos Aires: Arquitectura, mobiliario y vestimenta a principios
del siglo XX

También desde Francia la Belle Epoque (los prosperos afios antes de la Gran
Guerra de 1914) traeria con ella el Art Nouveau. En aquel pais, el Art Nouveau habia
sido una reaccidn contra la civilizacion industrial, basada en las ideas del simbolismo y
en un acercamiento a la morfologia de la naturaleza. Tallos, follajes y flores tomarian
protagonismo inusual en muros, ventanas y cupulas. Asimismo, fue una reaccion contra
los historicismos de los disefios que poblaron el siglo XIX (de alli su nombre, “Arte
Nuevo”). Nacido en Bélgica en la ultima década del siglo XIX y prolongado en Francia,
tomo diferentes nombres en cada pais en el que se instald. Se llam6é Modernismo en
Espafia, Modern Style en Inglaterra, Jugendstil en Alemania, Nieuwe Kunst en Holanda,
en Italia Liberty o Floreale y Secesion en Austria. Sus lineas latigazo y curvas
ondulantes se aplicaron tanto a la herreria de puertas y balcones, a las fachadas y a
muebles, como al cuerpo en “S” de la mujer. Llegaba nuevamente un espiritu particular
(Figuras VI-5 y VI-6a y 6b). En Buenos Aires, las expresiones mas notables del Art
Nouveau tuvieron lugar hacia los festejos del Centenario de la Revolucion de Mayo en
1910, especialmente en los pabellones para la Gran Exposicion Universal. Liernur
sefiala que este auge “no significaba su triunfo como corriente hegemonica en la cultura
arquitectonica argentina” pues “no se empled en edificios representativos del Estado o
en las arquitecturas mas significativas de la elite patricia. (...) sino que se liga a la
autorrepresentacion de sectores sociales emergentes y a las nuevas actividades
comerciales”.”™ En este sentido se destacan las galerias o pasajes comerciales,

comercios individuales (Figuras VI-7, VI-8 y VI-9) y oficinas.

53 Liernur, Jorge Francisco, Arquitectura en la Argentina del siglo XX. La construccién de la

modernidad, Buenos Aires, Fondo Nacional de las Artes, 2001, pp. 114-118.
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Figura VI-5, VI-6ay 6b: La linea latigazo recorre las fachadas de Buenos Aires (Casa Calise (1911), Arq.
Virginio Colombo, Hipolito Yrigoyen 2558) y el cuerpo de sus mujeres. Premio Carlos Pellegrini. Jockey
Club. Corset que curvaba la silueta en S

Al ser Argentina un pais agro-exportador, con industrias manufactureras en
muchos casos incipientes, el consumo de los productos europeos a la moda se vio
favorecido. Los sectores emergentes ascendidos comenzaron a seguir también los
dictados de la moda parisina. Podemos considerar que este fendmeno imitativo se
continuar4 atn después de pasado el estallido de la Segunda Guerra Mundial.”*

A su vez, los cambios producidos en las esferas de lo cotidiano, construirian una

nueva forma de vida. Otra vez, los muebles fueron indicadores de posicion y modos

326 Para profundizar ver Saulquin, La moda en la Argentina y Vaisman, Sara, “Buenos Aires siglo XX.
Las décadas del 20 al ’40” en Leonardi, Rosana y Vaisman, Sara (comps.), Indumentaria y Cultura.
Buenos Aires Siglo XX, Buenos Aires, Nobuko, 2012.
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diferenciadores de esos nuevos sectores medios relacionados también al lujo, la
suntuosidad y la modernizacion. No se trataba ahora so6lo de estancieros prosperos de
una acelerada europeizacion, sino también de sectores que suelen llamarse segunda o
pequena burguesia. Durante la vigencia del Art Nouveau, la posibilidad de vestimenta
de los sectores acomodados se caracterizo por la utilizaciéon de materiales suntuosos.
Encajes, plumas, sombreros y adornos en cantidad. Prendas y accesorios provenientes
de la capital parisina contaban siempre con el mayor aprecio. Por su parte, los estratos
sociales menos favorecidos econdmicamente, comenzaron a consumir lo producido por
la industria local. Otro aspecto a considerar es la llegada masiva de los inmigrantes que
marcarian usos y costumbres diferentes al adaptarse a una nueva realidad geografica y
climatica. En este sentido, si bien es cierto que hubo mezclas y variantes del
modernismo catalan y de arquitectos italianos,”*’ aun asi el gusto predominante era de

procedencia francesa.

Figura VI-7, VI-8 y VI-9: Farmacia Suiza de Buenos Aires. Tucuman 701 (y Maipt). Detalle de muros,
puerta de entrada y armario en el interior con la linea latigazo.

En la Argentina, la aficion por el Art Nouveau oscila entre la extravagancia y la
presuncion. Para la alta sociedad, es un divertimento de alcoba, casi a la manera
del tango. Para los inmigrantes transformados en enriquecidos burgueses, es el
traje de gala para demostrar su acelerada prosperidad. En muchisimos casos

527 La Galeria Giiemes y la Confiteria del Molino, proyectos del arquitecto italiano Francisco Gianotti,
constituyen ejemplos notables de la época que incluyen materiales importados y en los que destacan los
revestimientos de gran riqueza.
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aparece como la hibridacion entre tradicion e innovacion, el denominado
.. . . 2
eclecticismo modernista, de resultados amblguos.5 8

1920-1940. Art Decé en Buenos Aires: Aspectos sociales y (segunda)
desemantizacion

Pasada la Gran Guerra y hacia la década de 1920, en medio de otros estilos

529 530
1

historicistas, como el neocolonia y el racionalismo,”” también el Art Deco,
procedente de Francia, apareci6 en Buenos Aires. Hemos descripto sus caracteristicas
en el capitulo III.

En lo que respecta a esta arquitectura, para Federico Ortiz, el Art Decé fue solo
un cambio de habito de las tipologias consagradas principalmente en las casas
“chorizos”™' de origen romano que, a pesar de poder remontarse su origen en Buenos
Aires hacia el siglo XVII, tuvo su periodo de auge entre 1870 y 1930.7*

En su interpretacion en nuestro medio, Jorge Ramos de Dios va mas lejos en lo
que llama el sistema del Art DecO. Para el autor se hace evidente que la arquitectura del
estilo en los sectores urbanos de América Latina respondié a los objetivos de una

cultura emisora central dominante, que intentaba imponer patrones -culturales

. , . . 533
sustitutivos mas que complementarios o enriquecedores de los locales. Son

> Grementieri, Fabio, “Buenos Aires Art Nouveau”, La Nacion, 1 de febrero de 2013. Disponible en:
https://www.lanacion.com.ar/cultura/buenos-aires-art-nouveau-nid1550451/ Consultado 22 de abril de
2020.

¥ gl resurgimiento de la arquitectura neocolonial se vio impulsado por los festejos del Centenario de la
Revolucion de Mayo en 1910. La Generacion del 80, habia buscado alejar a la Argentina de sus origenes
hispanicos y siguié entonces, como vimos, la moda de Francia. Pronto como reaccion surgieron quienes
apoyaban la inspiracion tomada del periodo colonial. Entre sus seguidores pueden mencionarse a Martin
Noel (1888-1963), autor del Palacio del mismo nombre y hoy Museo de Arte Hispanoamericano. Se
inspiraron tanto en el Barroco espafiol, como en el Neoplateresco, el Barroco andino y el Barroco
hispanoamericano. Algunas restauraciones historicas siguieron estos lineamientos, que ademas fue
adoptado por la clase media-alta y alta para adornar sus residencias o instituciones. Son ejemplos del
estilo neocolonial la casa matriz del Banco de Boston en Buenos Aires (neoplateresco), el teatro
Cervantes y el Puente Alsina, entre otros.

339 E] racionalismo, fue un estilo arquitectonico que se desarrollé principalmente en Europa y Estados
Unidos y en distintas partes del mundo entre 1925 y 1965. Fue impulsado por Walter Gropius (1883-
1969), Ludwig Mies van der Rohe (1886-1969), Le Corbusier (Charles-Edouard Jeanneret-Gris 1887-
1965), Gio Ponti (1891- 1979), Oscar Niemeyer (1907-2012), entre otros. Buscaba una arquitectura
fundamentada en la razon, aplicando lineas sencillas y funcionales, destacando las formas geométricas
simples y materiales como el acero, el hormigén y el vidrio de orden industrial, oponiéndose a la
ornamentacion excesiva y priorizando el disefio.

1 Ortiz, “La Arquitectura Argentina (1900-1945)”, p. 108.

332 Aliata, Fernando, “Casa ‘chorizo’” en Liernur, Jorge Francisco, Fernando Aliata (comp.), Diccionario
de Arquitectura en la Argentina, Buenos Aires, AGEA, 2004, pp. 29-32. También Ramos de Dios, Jorge,
“La habitacién popular urbana en Buenos Aires 1880-1945: una mirada tipoldgica”, Seminario de critica,
n° 91, IAA/FADU, 1998. Disponible en: http://www.iaa.fadu.uba.ar/publicaciones/critica/0091.pdf
Consultado 16 de julio de 2020.

333 Ramos de Dios, El sistema del Art Decd, p. 40. Relacionamos nuevamente esta idea con los conceptos
de Pierre Bourdieu.
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numerosos los testimonios del Art Decd de Buenos Aires con empleo de lineas rectas,
cuadrados, tridngulos y espirales tanto en edificios nuevos como en existente, de estilos
previos, que se remodelaron para dar esta impronta y actualizarlos al gusto de moda.

En este momento en los barrios, suburbios y alrededores, los inmigrantes, que se
fueron integrando con la poblaciéon aqui nacida conformarian una cultura propia. La
clase media “moderna” aparecié como consecuencia de un nuevo sistema relacionado al
desarrollo econdémico, poseia una gran movilidad social y no tenia conciencia
clasista.™* Sin embargo ellos también buscaban la integracion y el ascenso social. Por

esto aceptaron nuevamente ciertos usos propios de las clases dominantes.

Al dejar de lado la vieja mentalidad tradicional, aparecid una nueva cuyas
motivaciones giraban en torno de pautas econdémicas y de utilidad. No competia
con la clase alta ya que sus origenes estaban en Europa, de modo que el ahorro
constituyo la via de todo tipo de progreso y ascenso social. Mientras los grupos
dominantes se sumergian al comercio internacional manteniendo la vieja
estructura agraria ganadera el inmigrante o bien se empleaba o bien se dedicaba
a la actividad comercial. Para la clase media inmigrante ésta fue la manera de
ganar posicion en la sociedad argentina.>*

Pude concluirse entonces que la nueva clase ya no estaba signada por los valores
tradicionales, en los que el prestigio estaba dado por los medios econdémicos y
antecedentes familiares. Sus valorizaciones serian otras.

En lo que respecta a la actividad que desarrollaba el inmigrante cuando quedaba
anclado en la nueva sociedad por casamiento, hijos, casa etc., los ahorros se volcaban en
talleres, fabricas o a la inversion en el comercio. La clase media ligada a la pequefia
industria y al comercio qued6 dentro de la estructura econémica enfrentada a la clase
tradicional ligada a la tierra y a la ganaderia.53 ® Resulta interesante observar las
caracteristicas y cambios del espacio interior de las construcciones locales de este grupo
social medio.

A fines del siglo XIX, la gran-burguesia europea habia conquistado un espacio
doméstico o habitat propio (los petit hotels), con las caracteristicas descriptas. En la
segunda década del siglo XX también lo haria la pequefia burguesia ya consolidada.™’
Su espacio, generalmente alquilado, se conform6 coincidentemente con los afios del Art

Decb.

>3* Mafud, Julio, Sociologia de la clase media argentina. Buenos Aires, Distal, 1985, p. 16.

>33 Vaisman, “Buenos Aires siglo XX, p. 47.

336 Mafud, Sociologia de la clase media argentina, pp. 41-42

337 Prost, Antoine, “Fronteras y espacios de lo privado” en Ariés y Duby, Historia de la vida privada.
Tomos V, pp. 13-154.
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En la Argentina previa a 1900, los inmigrantes que habian llegado quedaron
ubicados en la clase baja local. Pero el fenomeno de inmigracion europea se duplicaria 'y
ya hacia los afios 20, parte de este grupo de poblacion arribado al pais, mas
especificamente a Buenos Aires, daria forma a los sectores medios. En este caso, el
espacio habitacional generado fue mas pequefio que el de las casas con patios
precedentes, pero mas confortable. Sus progresos incluyen el acceso a cocinas eléctricas
0 a gas, heladeras, agua caliente entre otras mejoras. Y al mismo tiempo este mundo
empez6 también a poblarse de apariencias.

Para Norbert Elias, las organizaciones espaciales de las casas permiten una
lectura de las estructuras sociales que las habitan.”® En este sentido, y en continuidad
con la linea de pensamiento del citado autor, Rosa Aboy, al analizar la tipologia de
departamentos para las clases medias en la década de 1930, refiere a la existencia de una
relacion entre las dimensiones espacio material-espacio social que se construye
histéricamente, y, por tanto, con parametros cambiantes. Considera para ello una serie
de variables: “1) distincion de funciones dentro de las viviendas, 2) introduccion de
pautas de confort y tecnologia doméstica, 3) reduccion de superficies en consonancia
con el discurso modernizador y 4) introduccioén de criterios de privacidad familiar e
individual, ausentes en las casas de patios”.”” Este ultimo aspecto estaria ausente en las
casas anteriormente habitadas, por ejemplo en los conventillos.

Los indicadores hogarefios, econémicos y de estatus social son por ejemplo la
ubicacion geografica en la ciudad (microcentro, o suburbio), la arquitectura de la
edificacion, la disposicion, tamafio y cantidad de ambientes, el equipamiento de las
comodidades, la cantidad y calidad de los mismos (disefios, estilos y materiales de los
artefactos, objetos y muebles).”* Al analizar los nuevos espacios aparecidos y lo
contenido en ellos, puede observarse que para reducir costos se procedid a la
racionalizacidn, se utilizaron terrenos econdémicos en el caso de casas unifamiliares o
mas distantes del centro para las edificaciones de rentas, aumentando al momento de

proyectar la cantidad de departamentos en cada piso y reduciendo el nimero de

538 Elias, Norbert, La sociedad cortesana, México, Fondo de Cultura Econémica, 1996, p. 62
39 Aboy, Rosa, “Departamentos para las clases medias: organizaciones espaciales y practicas de
domesticidad en Buenos Aires, 19307, EIAL Estudios Interdisciplinarios de América Latina, Tel Aviv

University, vol. 25, n° 2, p- 41. Disponible en:
http://eial.tau.ac.il/index.php/eial/article/download/1138/1398/
> Ibidem
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ambientes.”*' El living paso a ser también comedor y por supuesto se eliminaron las
dependencias. En la decoracidn de las casas se acumularon adornos, producto de querer
parecerse al eclecticismo observado en las clases altas. Los sectores medios utilizaba
muebles y objetos de menor calidad combinando sus gustos personales y posibilidades
econdmicas. Sus precios eran accesibles, pero asi y todo muchos se cubrian con fundas
confeccionados por la misma familia, en un intento de cuidar lo que tanto ahorro y
esfuerzo habia costado obtener.>*

El mobiliario suele disponerse en cada época, correspondiendo a un modo de vida,
a comportamientos sociales, ilustrando su lenguaje, sus costumbres y su concepcion del
mundo. Asimismo, los muebles aportan una imagen de las estructuras familiares y
sociales. Pueden contribuir a la creacion de ambientes y determinan divisiones
espaciales que marcan la dimension privada de la casa en oposicion al espacio exterior y
social. Ordenan el espacio interior de forma simbdlica y pueden asimismo revelar la
division de clases. La cultura del habitar fue tratada por autores que han historiado la
arquitectura de la vida privada.>® Volveremos a este tema en los capitulos VII y VIII y
analizaremos la btisqueda del estilo propio de estos sectores nuevos con respectos a los
muebles, pautas que van a convertirse en sinéonimo de ascenso social. El concepto de
estilo de muebles y la decoracidon terminara por asociarse a la personalidad del
propietario o habitante. Los muebles podian ser originales en grupos ascendidos (Figura
VI-10), pero los mas frecuentes serian los recreados o reproducidos de forma mas
estandar. En estos disefios, la clientela elegia y combinaba, decidiendo el material que

mas se parecia a lo que estaba de moda.

541 : . e
Federico Anderson observa el consumo de los muebles como signo estético de valor, una

manifestacion del capital burgués. Ver Estética y tecnologia del paisaje interior doméstico moderno
Argentina: 1880-1980, Tesis de Maestria, Universidad de La Plata-Facultad de Bellas Artes, 2008, p. 37.
Disponible en: http://sedici.unlp.edu.ar/handle/10915/36746. Para profundizar, Carretero, Andrés, Vida
g:gtidiana en Buenos Aires. Tomo 2 (1918-1970), Buenos Aires, Editorial Planeta, 2000.
Ibidem

% Entre ellos Mario Praz (1896-1982) autor de La filosofia dell’arredamento, TEA, 1993 y Giglia,
Angela, El habitar y la cultura: Perspectivas tedricas y de investigacion, México, Anthropos/Universidad
Auténoma Metropolitana-Iztapalapa, 2012.
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Figura VI-10: Jacques Ruhlmann. Gabinete en madera de
¢bano de Macasar, enchapado en carey. Detalle en marfil.
Medidas: 110 x 93 x 43 cm. Estampillado. Marfil. Coleccion
privada N° 108 del catalogo de la exposicién Art Decd y su
tiempo. MNAD. Buenos Aires

También en las vitrinas de las casas medias se custodiaban bibelots, copas de
vidrio, que pretendian ser de cristal y ceramicas y lozas que imitaban las porcelanas.
Seria ésta una de las formas en la que la clase media procedia, en su busqueda de
ascenso social. Esto implicaria también, un esfuerzo por distinguirse y separarse, a su
vez de los mas pobres.

La posibilidad de la casa propia fue también calando hondo y los gustos se fueron
uniformando por medio de las revistas, que como veremos mas adelante (capitulo VII)
eran entonces de mayor circulacion.

Resulta importante observar estos mecanismos de los sectores medios, aplicados a
lo que ocurria en el caso de las fachadas de las casas Art DecO. La inclusion de las
geometrias por su sencillez eran también mas econdmicas y faciles de concretar, ademas
de asociarse con los nuevos gustos en un sector que no tenia tradiciones. Quienes las
adoptaban pretendian ser “los modernos” del barrio.

Entendemos por moda la adopcion rapida de un gusto, costumbre, uso o conjunto
de ellos, por parte de un grupo en un periodo y lugar determinados. Un mecanismo que
regula nuestras elecciones ya que ejerce presion social y un habito repetitivo que
identifica a un sujeto o a un grupo. Para Gilles Lipovetsky “la moda son siempre los
demés”.”* La entiende como una forma especifica del cambio social, y sintetiza: “es
ante todo un dispositivo social caracterizado por una temporalidad particularmente
breve, por virajes mas o menos antojadizos pudiendo afectar a muy diversos ambitos de

la vida colectiva”.>*

> Lipovetsky, El Imperio de lo efimero, p. 9.

> Tbidem, p. 24.
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Como moda, entonces y retomando nuestro argumento eje de esta tesis, la
cosmografia africana cubrié6 muchos objetos mientras, como asegura Sara Vaisman, las

pequetias viviendas se incorporaron mansamente al crecimiento urbano:

Su frente es el que se llevaba la mayor cantidad de atributos y beneficios del art
déco. El frentista fue el responsable de su realizacion. El muestrario de sus
formas geométricas eran herramientas que encontraban a mano y en muchos
casos su produccion industrial que, mediante catidlogos de formas, hacian aun
mas facil su utilizacion. La creatividad estaba en la manera en que estas formas
eran combinadas. Este lenguaje sin referentes histdricos estilisticos se manifesto
con riqueza y creatividad en cada composicion. Se repetian los elementos. Se
creaba en la sintaxis. Los hacedores del art deco en su version barrial estuvieron
lejos de postulados o manifiestos. No se plantearon preocupaciones estilisticas.
Su preocupacion estuvo mas del lado de la moda, del ser o parecer moderno. De
la mano de lo moderno, también lo practico, disponible y a precio accesible.>*

Al respecto podemos sefialar que los aludidos catdlogos, provistos por la
empresas de construccion para el disefo, invisibilizaban las procedencias de algunas
formas, por ejemplo aquellas de inspiracion africana, y que la combinacion arbitraria
carecia de referentes (al fin de cuentas Africa era entonces para los europeos un
continente sin historia). Es decir, el catalogo ofrecia meras formas sin sus significados
originales, algo que si bien sucedia en Europa, al menos alli se podian establecer
relaciones con formas de regiones colonizadas.

De este modo, a las geometrias empleadas en el Art Deco se le otorgaron otros
significados, relacionados con las vanguardias, que habian por ejemplo, adoptado los
facetamientos con formas mas sintéticas, impulsados también por las mencionadas
representaciones conceptuales del Africa subsahariana.>®’ La geometria era “lo
moderno” y la abstraccion, vacia de contenido, connotaba modernidad. Habia buscado
romper con las tradiciones representativas miméticas europeas y en sus variados
contornos las geometrias eran aplicadas sobre pisos, fachadas, textiles y joyas
occidentales.

Por otra parte, consideramos que puede observarse, de modo subyacente,
nuevamente la consecuencia de la dominacién francesa de este sector de Africa, cuyo
objetos abandonados en sus selvas, bosques o mesetas, luego de cumplir con su funcion
(tallas para la comunicacion con los ancestros o con las energias, pedido de lluvias, o

los llamdos fetiches para hacer mal o bien a la distancia) “shockeaban” la retina de los

346 Vaisman, “Buenos Aires siglo XX, pp. 62-64.

4 , . ..
47 Los planos descomponian dibujos o esculturas tradicionales.
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occidentales sometiéndola a un efecto visual multiritmico jamas visto. Como vimos, su
traslado a Paris como curiosidades invadi6 escaparates y estanterias por doquier.

Las geometrias materializadas por el Art Decd tanto en Francia, en otras
regiones, como localmente, dan cuenta entonces de una nueva significacion. Perdido su
contenido fundamental en tierras originarias -“la plegaria a los dioses”- las figuras
geométricas pasaron a ser una nueva construccién cultural, algo novedoso, una
visualizacidén distinta y, en el marco de la incipiente mundializaciéon, una mutacion
semantica de la que lo signos de las culturas africanas subsaharianas fueron actores
forzados e involuntarios.

Cuando José Luis Brea busca delimitar el campo de los estudios visuales, refiere a
la vida social de los objetos visibles, apoyandose en Arjun Appadurai,548 pero
agregando que “esta vida social no es nunca ajena a su inscripcién en unas u otras
constelaciones epocales, en unos u otros ordenamientos simbolicos y (trans)discursivos,
ni tampoco obviamente a su pertenencia a unas u otras «formaciones culturales»: a unos
especificos entornos cognitivo-disciplinares y los campos socialmente regulados de
practicas comunicacionales que se asocian a ellos”.** Vale decir, es necesario tener en
consideracién que compartir o no las formas de ver e interpretar objetos e imagenes
cambia segun los grupos sociales en cuestion. Como hemos sefialado, los sentidos de la
geometria simbolica africana ya habian mutado al llegar a Francia, desechando su
significado original y haciendo uso de la practica de la apropiacion cultural para otorgarles
nuevos significados. Por tanto, podemos senalar que, si los dibujos, tallas e incisiones ya
habian sido de-significados en su apropiacion en la Francia colonialista y etnocéntrica,
al llegar aqui, pueden considerarse una copia de segundo grado. Cada quien concentrado
en su propio juego (compra o alquiler de su primera casa), era poco probable que
pudiera saber lo que estaban haciendo propio y que, con no poca frecuencia bajo otras
consideraciones, pudiera haber desdefiado. Analizaremos mas adelante el contexto

historico.

> Appadurai, Arjun (ed.), La vida social de las cosas. Perspectiva cultural de las mercancias, México,
Grijalbo, 1991.

349 Brea, José Luis, “Los estudios visuales: Por una epistemologia politica de la visualidad” en Brea, José
Luis (ed.), Estudios visuales, p. 8.
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Figura VI-11: Revista El Hogar, 1925. Moda vigente. Lineas rectas sobre el cuerpo de la mujer.

En cuanto a la moda portefia en el vestir, que serd tratada especificamente en el
capitulo VIII donde destacaremos los elementos tomados de Africa, aqui
mencionaremos que, en lineas generales, cambi6 en consonancia con las pautas
internacionales. La mujer moderna abandon6 el corset y la acentuacion de sus curvas,
acortd las faldas, se maquillo, comenz6 a fumar y a usar perfumes mas “exoticos”,
medias de seda, electrodomésticos en el hogar y las mas afortunadas se atrevieron al
automovil en las calles (Figuras VI-11, VI-12 y VI-13). Las publicaciones periddicas
ilustradas dirigidas al publico femenino que hicieron su aparicién en las primeras
décadas del siglo XX dan cuenta de esto. Entre ellas encontramos la revista El Hogar
que “apuntaba al gusto femenino de la clase media y halagaba la vanidad de la clase
alta, dedicando numerosas paginas a reflejar fiestas, casamientos, viajes, ropas y lugares

o .. 550
de veraneo de las familias tradicionales”.

330 Mendelevich, Pablo, “Las revistas argentinas”, Coleccion La vida de nuestro pueblo. Las revistas,
fasciculo 3, Buenos Aires, CEAL, 1981.

273



Figura VI-12 y VI-13: Revista El Hogar, afio, XXII, 5 de enero de 1926. Moda para playa con estampas geométricas.
La escritora argentina Victoria Ocampo en la Playa. 1926. https://www.clarin.com/arq/casas-victoria-ocampo-legado-
vigente-escritora-vivio-tradicion-vanguardia_0_ SUrHICFpb.html

Contexto histérico

En Argentina, el contexto historico social del periodo da cuenta de gobiernos
radicales y conservadores que mantuvieron neutralidad en los conflictos internacionales
pero que, en momentos especificos del periodo, vieron aparecer huelgas y
manifestaciones obrerals,551 acorde con los movimientos internacionales. Hasta 1930 la
presidencia del pais estuvo en manos de lideres del partido radical como Hipdlito
Yrigoyen,552 dos veces elegido presidente (1916-1922 y 1928-1930) y Marcelo
Torcuato de Alvear (1922-1928).

A partir de 1920 el flujo de inmigrantes fue mas escaso, aunque muchos venidos
en periodos anteriores, permanecieron en el pais. Al terminar la Gran Guerra los
mercados europeos beneficiaron aspectos econdomicos de la Argentina y demandaron
sus productos. Entre los afios 1922 y 1928 las organizaciones obreras atravesaron un
periodo de relativa estabilidad y sin grandes huelgas. En consecuencia los obreros
vislumbraron, como ya dijimos, la posibilidad de ser propietarios de sus viviendas. El
ano 1924 fue particularmente préspero en cosechas y pudieron venderse al exterior
grandes porcentajes de cereales, carne, lana, cueros, etc. por lo cual los beneficiarios

directos pudieron adquirir productos manufacturados europeos y estadounidenses. Esto

! Como la denominada Semana Tragica en enero de 1919.

>>2 (1852-1933) Yrigoyen formaba parte de la Union Civica Radical (UCR), partido politico fundado por
Leandro N. Alem, durante la crisis de 1890 que desemboco en la Revolucion del Parque. Ver Alonso,
Paula, “La Union Civica Radical: fundacion, oposicion y triunfo (1890-1916)” en Lobato (dir.), Nueva
Historia Argentina. Tomo V, pp. 209-259.
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se observa particularmente en los materiales accesorios para la construccidon, que
acentuarian la distincién en metales, marmoles y otros detalles selectos.”™

Pero la caida de la Bolsa de Nueva York en 1929, que marcaria una crisis
internacional, tendria repercusion también en el pais. El 6 de septiembre de 1930 sefiala
un hito en la historia del pais. En esa fecha un golpe civico-militar derroco al presidente
Yrigoyen554 y fue el inicio de gobiernos nacionalistas conservadores que culminaran en
1943.7> No obstante, los momentos de cierta prosperidad permitieron ascensos sociales
y con ellos la adopcion del estilo en estudio. Y Europa seguia siendo el paradigma a
seguir.

Para el periodo que nos ocupa, Africa, los paises que la conformaban y sus
habitantes y culturas eran desconocidos para un altisimo porcentaje de la poblacion
argentina. A su vez, el coleccionismo, practica en vigencia desde el siglo XIX y que
derivo en muchos casos en la creacion de museos de arte, histéricos y e‘[nogréﬁcos,ss6
no estuvo interesado en piezas africanas sino hasta época posterior. A su vez, los
propios descendientes de africanos esclavizados que habitaban el pais eran relegados al
olvido y se los borraba del imaginario nacional (concebido como racial y culturalmente
blanco-europeo) a pesar de que la comunidad no habia mermado su niimero en relacion
con décadas anteriores. Su porcentaje respecto del total de poblacion se habia
necesariamente diluido frente a las inmigraciones masivas de europeos que venian

sucediendo desde la segunda mitad del siglo XIX. Monica Quijada sefiala que: “Todo

333 “Con respecto al libre cambio, la industria textil es la que merece una especial mencion. Hacia finales
de la década de 1920 existian cinco hilanderias de algodon que producian mas de cuatro millones de kilos
por ailo, con un capital de 70 millones de pesos y empleaban a 18.000 obreros. Ademas habia fabricas de
hilados y tejidos de lana que contaban también con capital importante, buena produccion y empleaban
cantidades importantes de obreros. Sin embargo no se dio la produccion esperada”. Vaisman, “Buenos
Aires siglo XX”, p. 16. Sucederia algo semejante con las industrias metalirgicas, quimicas, de cueros,
etc.

% Circunstancias del golpe de estado: crisis econémica (enmarcada dentro de la crisis economica
mundial iniciada en 1929), y por ende social, crisis politica interna del partido radical, una oposicion mas
endurecida que en su primer mandato, entre la que se encontraba el ejército. Ver Lobato, Mirta Zaida y
Juan Suriano, Atlas Historico de la Argentina, Buenos Aires, Sudamericana, 2000, pp. 350-369. Durante
la segunda presidencia de Yrigoyen era preocupante el nivel de desocupacion, 15272 desocupados segin
el informe del Departamento Nacional del Trabajo en 1930. Durante el gobierno de facto de Uriburu
aumenté la desocupacion, en 1931 a 50132, y en 1932 a 333997 (Ver Argentina. Departamento Nacional
del Trabajo, La desocupacion en la Argentina, 1932, Buenos Aires, Talleres graficos Compaiiia
Impresora Argentina, 1933, p. 19).

> En la llamada Década Infame (1930-1943) existié en el pais una democracia débil -exceptuando el
gobierno militar de José Félix Uriburu (1868- 1932), lider del derrocamiento de Yrigoyen. En 1931 llamo
a elecciones pero el fraude electoral era frecuente y publico. Tanto Agustin Pedro Justo (1876-1943)
como Roberto M. Ortiz (1886- 1942) fueron electos en un contexto de proscripcion de partidos politicos y
de fraude. Romero, José Luis, Breve historia de la Argentina, Buenos Aires, Fondo de Cultura
Econdmica, 2002, pp. 127-151.

>>® Museo Historico Nacional (1889), Museo Nacional de Bellas Artes (1896), Museo de La Plata (1882),
Museo Etnografico (1904), Museo de Lujan (1918), entre otros.
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parece apuntar a que el aluvion inmigratorio y la consiguiente percepcion colectiva de
una poblacion crecientemente aclarada en el color, unido quizés a una voluntad oficial
de «blanquear» la poblacidn, contribuyd a diluir el elemento africano en la mayoria
europea, generando su invisibilizacion”.>’

Consideramos importante aclarar que el papel que jugaron los afrodescendientes
localmente con sus manifestaciones expresivas (a diferencia de lo que ocurrié en
Estados Unidos) no tuvo relacion con las formas de origen africano que llegaban via
Francia con el Art Decé.”® No nos han llegado testimonios plésticos de la poblacion
afroportefia vinculados estrictamente con Africa con excepcidon de unas pocas piezas
halladas por la arqueologia urbana.>>’

Pero atn en aquellos paises americanos donde continuaron con sus tallas
ancestrales (Haiti, Estados Unidos, Jamaica etc.), el Art Decd hacia 1925 llegd ya con su
propio entramado visual inspirado en el continente africano y no se vio influido por la
incorporacién en el disefio de afrodescendientes locales. Los rasgos africanos que
destacamos en el Art Decd son totalmente independientes de los habitantes “afro”
locales. Se trat6 siempre de la importacion de una moda francesa.

No obstante fue en la musica del periodo donde pueden apreciarse
manifestaciones artisticas producidas por integrantes de la comunidad afroportefia. Si
bien se conservaban expresiones musicales y dancisticas provenientes del siglo XIX,
como el candombe género con el que aun en la actualidad se autoidentifican las
agrupaciones afroargentinas, estas se cultivaban en espacios privados, familiares, como

forma de resistir y negociar con una sociedad que los excluja.”® No obstante, la

temporada de carnaval se convertia en la oportunidad de llevar esa cultura a un &mbito

7 Quijada, Mbnica, “Imaginando la homogeneidad la alquimia de la tierra” en Quijada, Monica,

Bernand, Carmen y Schneider, Arnold, Homogeneidad y Nacién con un estudio de caso: Argentina siglos
XIX'y XX, Madrid, CSIC, 2000, p. 206.

>>¥ La causa que sefialamos seria el ya aludido efecto shock de Benjamin

3% Schavelzon, Daniel, Buenos Aires negra, Buenos Aires, Emecé¢, 2003. De las imagenes incluidas en
este libro consideramos que solo dos de las fotografias de pipas podrian tener impronta africana por los
entramados incisos. Por razones que hasta el momento s6lo podernos conjeturar, en Buenos Aires no hay
constataciones de tallas, mascaras u objetos ancestrales de peso. Entre estas conjeturas estarian tal vez el
poco espacio ocioso que el duro sistema esclavista implicaba. El empleo en tareas subalternas en el
ambito doméstico, conviviendo con sus amos, pudo mermar sus expresiones, contrariamente a lo que
ocurrié en otros regiones (Estados Unidos, Brasil y el Caribe etc.), donde el trabajo esclavo en las
plantaciones, construcciones ferroviarias o minas les permitiria una posibilidad expresiva mayor en las
barracas donde los alojaban.

369 Frigerio, “De la “desaparicion” de los negros a la “reaparicion” p. 129. También Frigerio, Alejandro,
“El Candombe Argentino: Crénica de una muerte anunciada”, Revista de Investigaciones Folkldricas N°
8, Buenos Aires, Facultad de Filosofia y Letras (UBA), 1993, pp. 50-60.
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mas publico. De ello dan cuenta los bailes del Shimmy Club, que se desarrollaron en la
Casa Suiza™®' entre 1922 y 1970.°%

Respecto de otros géneros musicales, en especial el tango, se destacaron
compositores e intérpretes afrodescendientes como Enrique Maciel, autor de La pulpera
de Santa Lucia, Ricardo Barbieri, guitarrista de Carlos Gardel, Oscar Aleman, también
guitarrista que acompaiio a Josephine Baker en sus presentaciones durante la década de
1930, entre otros. En cuanto al jazz, es interesante sefialar conceptos de Dina Picotti
para quien su repercusion local se debié mas que a una mera expansion de su fama
mundial “a que la presencia africana latente en nuestra identidad le prestara una firme
base de arraigo y de posibilidades de despliegue, a la vez que ella misma se enriqueciera
con una nueva manifestacion”.’*

Previamente sefialamos que quienes adoptaban el estilo Art Decd proveniente de
Francia y por tanto elementos plésticos procedentes de las culturas africanas, habrian
desechado probablemente su empleo si hubieran conocido esa vinculacion. En este
sentido, resulta interesante hacer foco en ciertas producciones artisticas del periodo
como la cinematografia, los carnavales, las letras de tangos o las publicidades en
publicaciones periddicas que permitiran dar cuenta de las concepciones locales sobre los
descendientes de africanos.

La cinematografia nacional, tan impulsada en los afios de entreguerras, da
testimonio del recurso de actores que se pintaban de negro, lo que implicaba refrendar el

/ 564
concepto de que no habia “verdaderos negros”

en nuestro pais. Un ejemplo de ello es
la pelicula Pampa Barbara de 1945 de Lucas Demare y Hugo Fregonese. Se trata de un
drama historico ambientado en la década de 1830, en la frontera con los pueblos
originarios de Buenos Aires. Interesa particularmente la secuencia en la que se pone en
escena un baile de negros, mas una milonga que un candombe, en la cual Maria Esther

Gamas aparece con su piel pintada de negro. No obstante, gran parte sino todos los

restantes participantes son afrodescendientes. Como suele ocurrir se recurre a la

*1 Fue demolida en 2015 a pesar de los reclamos de la comunidad afroargentina. Estaba ubicada en

Rodriguez Pefia 254 y contaba con una fachada Art Deco.

362 Frigerio, Alejandro, “Apropiacion cultural y blackface. Argentina siempre fue afro”, Anfibia, 2019.
Disponible en: http://revistaanfibia.com/ensayo/argentina-siempre-fue-afro/; Frigerio, “El Candombe
Argentino”.

363 Ppicotti, Dina V., “Un modo de pensar y de lenguaje” en Dina V. Picotti (comp.), El negro en la
Argentina, Presencia y negacion, Buenos Aires, Ed. de América Latina, 2001, p. 191. Para una
exhaustiva indagacion sobre jazz en Argentina ver Corti, Berenice, Jazz Argentino La mudsica “negra”
del pais “blanco”, Buenos Aires, Gourmet Musical, 2015.

364 En los espectaculos minstrel del Sur de los Estados Unidos, se recurria también a este maquillaje con
un significado imitativo y burlesco igualmente discriminatorio y racista.
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presencia de los negros en Buenos Aires en un tiempo alejado historicamente y que
ademas se corresponde con el periodo rosista. La insistencia en la vinculacién entre
negros y Rosas a lo largo del tiempo se ha convertido en estereotipica.565

La importancia que los carnavales cobraron desde 1910 y se prolongd en los
afios de 1920 para la clase media y los sectores obreros, permite un analisis de estas
celebraciones. Con el crecimiento de la ciudad comenzaron a desarrollarse los arrabales
y fueron definiendo su identidad. Entonces el barrio arabe de Once, los italianos en La
Boca, los judios en Palermo Sur y los afroportefios en San Telmo, prepararon sus
propios corsos. De todos ellos el més importante fue el de Avenida de Mayo. Las
familias tradicionales, en cambio continuaron festejando en el campo.

En carnaval era frecuente, el uso de antifaces, arrojar papel picado, mojar con
pomos con agua y tirar serpentinas. Entre los disfraces mas utilizados se contaban los de
Pierrot y Colombina, aportados por la Comedia del Arte de la comunidad italiana, los de
espaioles y los de ‘“negros”. Pero el entretenimiento mas significativo de estas
celebraciones era el baile y en el periodo coincidente con el Art Dec6,”*® también el
lugar de la visibilidad de la comunidad afrodescendiente. Justamente en este momento,
el corso seria la base del lanzamiento del tango a los escenarios. Recordemos el fuerte
sello africano, sobre todo siguiendo los estudios de Néstor Ortiz Oderigo que ubican su
surgimiento en las latitudes africanas de raigambre porteﬁa.567

Como sefialamos en parrafos previos, la presencia africana en los carnavales
estuvo ligada a disfrazarse de “negro”, lo cual no solo implicaba tiznarse el rostro o
utilizar una mascara sino también lucir un vestuario especifico, recurrente. Respecto de
esta presencia africana en los carnavales portefios, Lea Geler expresa que “las
performances de negritud devolvian a los negros masivamente a la esfera publica,
logrando simultaneamente que se consolidara un significativo consenso en cuanto a su
desaparicion (aparentemente desafortunada) y en cuanto a la blanquitud/civilizacion

resultante del pueblo argentino”.568

>%% Ghidoli, Maria de Lourdes, Estereotipos en negro. Representaciones y autorrepresentaciones visuales
de afroportefios en el siglo XIX, Rosario, Prohistoria, 2016, pp. 135-171.

366 Muchas letras recuerdan estos festejos al igual que los amores fugaces surgidos en esas noches (Asi
Siga el Corso de Alselmo Aieta™*® y Francisco Garcia Jiménez ®® de 1926, con su estribillo: “Te quiero
conocer, sacate el antifaz, alegre mascarita que me gritas al pasar...”).

7 Ortiz Oderigo, Néstor, Latitudes africanas del tango, Buenos Aires, EDUNTREF, 2009.

%% Geler, Lea, “;Quién no ha sido negro en su vida? Performances de negritud en el carnaval portefio de
fin de siglo (XIX-XX)” en Pilar Garcia Jordan (ed.), ElI Estado en América Latina. Recursos e
imaginarios, siglos XIX-XXI, Barcelona, Universitat de Barcelona-TEIAA, 2011, pp. 183-211.
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Por otro lado, el éxito de la difusiéon de ritmos afroestadounidenses que
acompafiaron la época de carnaval y del Decd, hizo también un resurgir de tematicas
propias que refieren a la comunidad aqui. Los testimonios de las publicaciones
periddicas de los afios 1920 (por ejemplo Caras y Caretas) hace mencion al cakewalk y
al charleston, y luego, en 1930 y 1940, al foxtrot y al swing, a la par del tango.

Las letras de algunas composiciones de tango del periodo permiten concluir
conceptos asociados a como era el imaginario blanco respecto de los afroportefios.
Suelen estar asociados con roles sociales y laborales estereotipicos construidos por la
sociedad mayor (asunto al cual me referiré en parrafos posteriores) que buscaban dar
cuenta de una supuesta inferioridad de este sector de poblacion. Asi la milonga Cosas
de negros que cantaba Edmundo Rivero (1911-1986) expresaba una fuerte agresion

desde su titulo:

Se van a una negra iglesia/de su negra religion/donde con negro manton,/un

negro fraile esperaba, negro un sacristan estaba,/sentado en negro sillon,/y con

negra devocion,/un negroa Cristo besaba/Negro es el novio y la novia, negro es

el suegro y la suegra, siendo la madrina negra, negro también el padrino, negros

también sus vestidos, y negra la concurrencia, que con su negra presencia, olian

a negro vino.

Facundo Posadas, profesor y bailarin de tango afroargentino, destaca la fuerte
discriminacion y la condena social vigente desde los tiempos en que su abuela Mercedes
Sumissa, esposa de Carlos Posadas (compositor del tango El Jaguel), frecuentaba el

Shimmy Club.*®

En otros casos, algunas letras refieren a la cadencia del cuerpo, el
baile, como referentes. Esto puede observarse en el repertorio de Sebastian Piana (1903-
1994) destacan muchas composiciones con ritmo “africano” y melancoélicas letras,
escritas por diferentes autores: asi Papa Baltasar o Pena Mulata, con letras de Homero
Manzi (1907-1951).°’° A su vez, encontramos el cancionero popular de Alberto Castillo
(1914-2002), con una impronta mas relacionada al ritmo, a la alegria, a las dotes
corporales de cadencia y la contagiosa onomatopeya.”’!

En nuestro medio, las caracteristicas asociadas a los afrodescendientes en las
letras de tangos, milongas y canciones, son también las constitutivas de las publicidades

graficas de la época (al igual que en Europa, ver capitulo I). Pueden inferirse los

% De entrevista personal efectuada a Facundo Posadas en 2015.

7% Ver en Anexo Aspectos linguisticos.

"1 A esta milonga despectiva se contrapone el candombe Siga el Baile interpretado por Alberto Castillo
con musica de Carlos Warren (1891-1953) y Edgardo Donato (1897-1963) y letra Carlos Warren, al igual
que el Baile de los morenos con letra de Carlos Imperio (1910-1995) y Ger6onimo Yorio (1891-1964) y
musica de Romeo Gavioli (1913-1957), en los que se destaca la alegria y el aspecto ludico.
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mismos estereotipos anteriores: leales, sumisos, ingenuos, poco educados y simpaticos,
de boca grande, contrastantes dientes blancos, cabello enrulado, fuerza fisica destacable,
etc. y aparecen asimismo tipificados como sinvergiienzas.572 En la gréfica y afiches, en
un alto porcentaje las figuraciones de los negros respondian a ciertos estereotipos:
representados de forma grotesca con la intencion de mover a risa, en el rol de criados en
muchos casos soportando grandes pesos, en actividades culinarias, asociados con
productos precisos como el chocolate o el jabon, poniéndose en escena en este tltimo
caso el juego recurrente de oposicion blanco-negro (Figuras VI-14, VI-15 y VI-16).
Asimismo se los suele presentar casi desnudos y de manera exoética, tropicalizados
(Figuras VI-17 y VI-18). Un repertorio en este sentido nos lo aporta la revista Caras y

Caretas desde las primeras décadas del siglo XX.”"

2 Tal es la imagen que se desprende en el Martin Fierro de José Hernandez (1834-1886), obra que

identifica a la Argentina en literatura.

> Ver Frigerio, Alejandro, ““Sin otro delito que el color de su piel”. Imagenes del “negro” en la revista
Caras y Caretas (1900-1910)” en Guzman, Florencia y Geler, Lea (eds.), Cartografias
Afrolatinoamericanas. Perspectivas situadas para analisis transfronterizos, Buenos Aires, Biblos, 2011.
pp. 151-172.
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Figura VI-14: Chocolate Aguila. 1917. Dibujo de Arturo Lanteri (en Un siglo de Publicidad de Alberto
Borrini, p. 103)

Figura VI-15: Jabon Reuter, Caras y Caretas, 4 de junio de 1904

Figura VI-16: Pasta blanqueadora para dientes, Caras y Caretas, 13 de agosto de 1910. Al igual que en
Europa esta desafortunada incorporacion se perfila desde finales del siglo XIX y principios del XX.

Respecto de las representaciones estereotipadas de los afroportefios, Maria de
Lourdes Ghidoli argumenta que la construccidon de estereotipos y su reiteracion en el
tiempo dieron lugar a una estrategia eficaz y poderosa en el proceso de invisibilizacion
de la poblacion afroargentina.”’® Esta estereotipacion reduce a los miembros de un
grupo a unos pocos rasgos (fisicos, morales, de conducta) simples, de facil
comprension, recordables, exagerandolos y haciéndolos inmutables y por tanto
ahistoricos. A su vez los estereotipos se vuelven representaciones naturalizadas
formando parte de un régimen representacional racializado funcionando al interior de

. . ., . . . 1575
nuestra sociedad que se centra en la naturalizacion de la diferencia racial.

3™ Ghidoli indica dos nociones primordiales, invisibilizacion y estereotipo: “En cuanto la primera, cabe
consignar que un proceso de invisibilizacion involucra diversas estrategias y mecanismos
historiograficos, estadisticos y culturales llevados adelante por parte de los grupos dominantes y en
ocasiones por parte de los propios grupos subordinados. Estos mecanismos conducen a la falta de
individuacion, la marginalizacion y la desocializacion. Ghidoli, Estereotipos en negro, p. 27.

373 Hall, “The spectacle of the «Other»”, p. 245.
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Figuras VI-17 y VI-18: Interior de diptico publicitario en la Argentina.>’® Otro afiche publicitario de la
cerveza Africana.

No obstante cabe consignar que el actual proceso de revisibilizacion de los
afroargentinos, impulsado por el movimiento social afrodescendiente local y por
investigaciones académicas esta permitiendo lenta pero firmemente poner en evidencia
la presencia y vitalidad de la comunidad a lo largo del tiempo, para nuestro caso
afroportena.

Por otro lado, también hacia 1920 se acentlia en los espectaculos la aparicion de
lo exotico y con ello predominantemente de lo africano. La musica y los vestuarios
mezclaron luego tradiciones caribefias y africanas en ritmos jazzisticos. Taparrabos,
faldas de hojas de palma, pieles de cebra, sombreros con frutas tropicales, aparecieron
en los escenarios.””’ Este despliegue fue eco del gusto impulsado desde Francia, y los
Estados Unidos y lleg6 también a sus calles.

Hacia los afios 1930 hubo nuevas apariciones de vertientes de musicas africanas
a las que se sumo la rumba y sus derivados, las guarachas, el son-pregén. Entrada la

década, los cantantes popular ejecutaron en sus repertorios rumbas. Carlos Gardel

37 Matthew Pratt Guterl sefiala que la mujer del afiche es Josephine Baker, quien visit6 Buenos Aires en
los afios 20 y participé en publicidades de la cerveceria Bieckert, en especial para su cerveza negra
llamada Africana. Si bien el autor no incluye imagenes, su descripcion concuerda con nuestro diptico:
“«Deliciosa y refrescante-Cerveza negra», confirma el anuncio con un garabato modernista. En el centro,
envuelta en exuberantes hojas de platano, esta Josephine, con el pelo corto peinado con una raya prolija,
con sus pendientes de aro y el esmalte de ufias perfecto. Sin embargo, su sonrisa coqueta y su mirada
directa estan dirigidas a un vaso largo y alto lleno de cerveza negra, con el borde superior ensanchado.
Mientras mira y sonrie, lo acaricia sensualmente. Si el simbolo original de la Cerveza Africana era una
mujer negra servil, en esta imagen tan diferente, Baker era instantaneamente reconocible como una
celebridad (...) con un efecto menos servil que sexual, menos convincente que excitante. Delicioso y
refrescante, tal vez. Pero también tentador y atrevido”. Pratt Guterl, Matthew, Josephine Baker and the
Rainbow Tribe, Cambridge/London, Harvard University Press, 2014, p. 71.

377 Cirio, Norberto Pablo, Augusto Pérez Guarnieri y DulcineaTomas Camara, “La tematica de la negritud
en el cine argentino. La narrativa audiovisual como estrategia para la deteccion, critica y visibilizacion de
la tercera raiz de la Argentina”, Quaderns, n°® 7, 2011, p. 118.

282



(1890-1935), en la pelicula El dia que me quieras (1935), incluye la rumba Sol Tropical
de Alfredo Le Pera (1900-1935), cuya letra exalta la selva y la sensualidad con musica
de Terig Tucci (1897-1973) La rumba implica maracas, vestuario con volados y evoca
el Caribe. Asimismo, Agustin Magaldi (1898-1938) interpret6 Cubanita Mia y Viva el
amor, donde también utiliza la metafora del “color carbon”, para referirse a la piel de un
afrocubano.’”

Con todo esto, Buenos Aires se hizo moderna. Al respecto, Beatriz Sarlo
comienza el primer capitulo de su libro en el que propone su concepto de modernidad

periférica,”” con el siguiente texto de la revista Caras y Caretas:

Erizada de torres, la ciudad proclama en altura el vigor de un pueblo. Ya tiene la
corona gris de las grandes metropolis, gris de humo -fundido con gris de humo-,
como Londres, como Paris, como las gigantescas urbes del mundo; ese humo
que se cierne hasta sobre las barricadas aristocraticas, hoy sacudidas también
por el dinamismo caracteristico del pueblo portefio.>*

En la nota, que cuenta con textos muy cortos, toman protagonismo las

fotografias de la ciudad con la intencion de ejemplificar esa modernidad (Figura VI-19).

78 . . . . . .
"8 En Brasil, las bandas musicales ejecutaban repertorios del jazz norteamericano pero agregaron otras

formas musicales que incluyeron géneros propios como el maxixe, el samba, la marcha y el choro. No
tardarian en imponerse también mundialmente y llegar a Buenos Aires. Giller, Marilia, “Breve panorama
historico del jazz en Brasil”, Revista. Musical Chilena, Santiago de Chile, vol. 72, n° 229, junio 2018, pp.
33-56. Disponible en: https://scielo.conicyt.cl/scielo.php?script=sci_arttext&pid=S0716 Consultado 2 de
diciembre de 2020.

°7 Sarlo, Una modernidad periférica, p. 13.

>80 «Buenos Aires. La gran capital portefia. Paz y trabajo”, Caras y Caretas, 11 de octubre de 1930. Cabe
aclarar que el numero corresponde a los festejos del entonces llamado Dia de la Raza. A su vez, el
ejemplar incluye notas e imagenes que homenajean el reciente golpe civico-militar que derrocoé a
Yrigoyen el 6 de septiembre de 1930.
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Figura VI-19: Caras y Caretas, 11 de octubre de 1930

Segun Beatriz Sarlo, en esta Buenos Aires los intelectuales mezclaban en la
cultura, modernidad europea y diferencia rioplatense, aceleracién y angustia,
tradicionalismo y espiritu renovador, criollismo y vanguardia. La autora se refiere a
Buenos Aires como el gran escenario de Latinoamérica y a esta peculiaridad, “cultura
de mezcla”. A su vez, el crecimiento espectacular de la ciudad en las dos primeras
décadas el siglo XX, habilita la figura del flaneur, acufiada por Walter Benjamin para
Paris, un mir6n hundido en Buenos Aires, el paseante andnimo que solo es posible en
una gran urbe, que pasa a ser una categoria ideoldgica ademds de un concepto

581

demografico o urbanistico.”™ EIl flaneur posee una atencion flotante y pasea por el

centro y los barrios:

En su itinerario de los barrios al centro, el paseante atraviesa una ciudad cuyo
trazado ya ha sido definido, pero que conserva todavia muchas parcelas sin
construir, baldios y calles sin vereda de enfrente. Sin embargo, los cables del
alumbrado eléctrico, ya en 1930, habian reemplazado los antiguos sistemas de
gas y kerosene. **

*¥1Sarlo, Una modernidad periférica, p. 16.
%2 Tbidem.
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Entre otras transformaciones urbanas también destaca la pavimentacion y los
medios de transporte entre ellos el tranvia y el sistema de colectivos. La velocidad, sin
precedentes en los desplazamientos mas rapidos arroja, segun Sarlo, consecuencias que

junto a “la experiencia de la luz modulan un nuevo elenco de imagenes y

. 583
percepciones”.

Para nuestro interés, conviene detenernos en lo que implicaba entonces el
término moderno, en especial para la arquitectura y las artes aplicadas. Sara Vaisman
sintetiza:

Con relacion a la arquitectura y las artes aplicadas este término, “moderno”, tan
usado en Buenos Aires en los afios veinte, no tiene una referencia estilistica
relacionada con las formas”. Sino que mas bien es la aplicacion de la definicion
que da un diccionario a este término: moderno es lo que existe desde hace poco
tiempo o ha sucedido recientemente, o lo que es acorde con el tiempo actual.
(...). Y en realidad, para esos afios, practicamente, arquitectos, ingenieros,
constructores, disenadores graficos y de modas actuaran movidos por la
intuicion ya que, en verdad, nadie tendra un concepto concreto y definido sobre
qué es ser moderno. Uno de los signos de modernidad corriente para ese
entonces estaba caracterizado, desde el punto de vista formal, con una estética

particular y sin antecedentes que llamaremos Art-Dec6.”**

En los capitulos siguientes nos ocuparemos en determinar cuéles son los rasgos
africanos en Buenos Aires, la denominada “Paris de Sudamérica”, la moderna y

“blanca-europea” ciudad capital.

3% Ibidem.
¥ Vaisman, “Buenos Aires siglo XX, pp. 52-53.
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Lamina VI-1: El paradigma francés del Art DecO en la arquitectura de Buenos Aires. “Ex-Banco El Hogar
Argentino”, obra de Alejandro Virasoro. Fotografia de Xavier Verstraeten.
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CAPITULO VII

EL REPERTORIO ORNAMENTAL FRECUENTE EN EL ART DECO
PORTENO Y SUS RASGOS AFRICANOS

El Art Decd aparecié en Buenos Aires luego de 1925°® y lentamente se
implementd en edificios de bancos privados, compaiiias aseguradoras, sociedades
mutuales, clubes, cines, mercados y garajes y se adoptaria también para casas de renta,
viviendas individuales de sectores medios, pequeilos comercios y en algunos casos, en
sectores ain mas populares.586

Hacia fines del siglo XIX y comienzos del XX, la Republica Argentina poseia
una prospera situacion como productora de granos (trigo principalmente) y carnes. Por
esta razon ocupaba el quinto lugar en la economia mundial, siendo muy activo su
comercio exterior. El sistema de transporte y la refrigeracion de las mercancias habian
mejorado, lo que afectaba favorablemente en especial los productos ganaderos.587 En las
primeras décadas del siglo XX, el pais goz6 de condiciones muy ventajosas, lo cual
trajo como consecuencia transformaciones significativas en la sociedad portefia y en las
vanguardias artisticas. En este contexto se dara la modernizacion. En el periodo fue
notorio el avance de un sector de la poblacion de Buenos Aires, especialmente
descendientes de inmigrantes, que mejoraron sus ocupaciones y profesiones y que
paulatinamente constituyeron la gran clase media generadora de algunos cambios que
llevaron a su participacion en la politica, la educacién, la industria, el comercio y la
cultura. Segin sostiene Diana Mondragon, eran los mayores clientes de esa misma

cultura que modificaron, siguiendo los estilos europeos: “Fue un grupo afanoso del

% Citemos a modo de ejemplos el edificio iniciado en 1926, que fuera luego sede del Diario Critica, de
los arquitectos hungaros Jorge (1894-1957) y Andrés Kalnay (1893-1982), la escuela Joaquin V.
Gonzélez del arquitecto Gelly Cantilo (1887-1942), comenzada a partir de 1926 y el ex cine Cataluiia,
encargado a Alberto Bourdon en 1928, de quien nos ocupamos mas adelante. Un edifico comercial que
anticiparia algunos rasgos del Decd fue el de la firma Brenta y Roncoroni, un almacén mayorista en
Vieytes 1655, en Barracas (luego sede del dancing Sr. Tango). Fue iniciado en 1921 por Alejandro
Virasoro (arquitecto que también incluimos en este capitulo) y posee ya estrias de marcada verticalidad.
%% Jorge Ramos de Dios, a lo largo de sus publicaciones, utiliza la terminologia de sectores populares
para referirse a los sectores medios que habitan las zonas barriales y suburbanas. Sostiene que estos
sectores aceptan practicas de la cultura hegemonica, pero inconscientemente pueden tamizarla con sus
experiencias pasadas. Sin embargo, este autor cita a otros (como Margulis) con una concepcion mas
estricta en cuanto a lo abarcativo del término popular. Para profundizar el tema sobre usos del término
popular y establecer esta diferenciacion con otras concepciones mas especificas y corrientes en la
sociologia ver Vitola, Verdnica Andrea, “El uso del concepto de Sectores Populares en las ciencias
sociales”, Revista Conflicto Social, afio 9, n° 15, enero-junio 2016, Publicaciones Sociales UBA, pp. 158-
187.

%7 Buresh, James, Jean Michel Frank in Argentina, New York, Gallery Bac, 2010, p. 13.
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progreso y la novedad, que adhiri6 con entusiasmo a todas las manifestaciones de la
modernidad y del que surgieron figuras representativas de la cultura argentina”.’®®
Segin sus investigaciones, los barrios caracteristicos de los sectores medios
economicamente ascendidos, eran tres. Uno de ellos era la zona de Retiro, otro el area
de Recoleta, cercana a la iglesia del Pilar, y el tercero el Centro o barrio de San Nicolas.
La copia seria uno de los moviles que plasmaria en los vecindarios la moda vigente en
Europa. Esta moda esencialmente francesa, el Art Decd, muchas de cuyas formas
plasticas fueron tomadas segin hemos visto de sus colonias en Africa, se habria
plasmado aqui de dos maneras. Por un lado, incorporando formas figurativas, que
incluyeron desnudos, elefantes, felinos y otros pobladores de las junglas concordantes
con el ambito geografico asumido como africano. Y por otro, relevante para nuestra
investigacion, el uso en las fachadas portefias de disefios no figurativas analogos a las
formas de la mayor parte de los objetos y las tallas de los pueblos ubicados entre el sur
del Sahara y el rio Zambeze, las regiones vinculadas a la colonizacion francesa. Ya
hemos dado cuenta del empleo de las formas geométricas y abstractas, a la manera de
tejidos decorativos, en las construcciones del estilo de las principales firmas y
arquitectos del periodo en Europa y EE UU. Podriamos suponer que llegaron a Buenos
Aires algo atemperados por carecer de contacto directo con los circulos, espirales,
triangulos, rombos y repeticiones de zigzag de las piezas africanas.

Recorrer la ciudad de Buenos Aires permite detectar algunos casos importantes
que dan cuenta de tal influencia. Por caso, los edificios realizados por el arquitecto
belga Alberto Bourdén (autor del teatro Presidente Alvear y del Opera) y los de
Alejandro Virasoro, pero también de algunos otros, de arquitectos menos conocidos
como Maurice Bouckenooghe, los de constructores andénimos y también los de los
estudios prominentes de arquitectura de la €poca. Cines y teatros, garajes y casas de

renta55 8

serian las nuevas tipologias constructivas de esta época, que destacan los
mismos tratamientos ornamentales. Es especialmente la herreria artistica de la puerta
principal y de las ventanas, la que muestran ecos de la estética africana. El influjo de

éstas y otras caracteristicas de la misma proveniencia se observan en emblematicos

o8 Mondragon, Diana, “Sociedad y Comitente”. Disponible en:

wWww.museoroca.gov.ar/virtual/virtualev.htm Consultado 9 de junio de 2009]. El estudio en el que se basa
Mondragoén fue relevado en 1958 y 1959, llevado a cabo por el socidlogo José Luis de Imaz, y publicado
posteriormente en su libro La Clase Alta de Buenos Aires, Buenos Aires, Eudeba, Instituto de Sociologia
de la Facultad de Filosofia y Letras, 1964, p. 87.

5% En estos afios, otro fendmeno fue que muchos acaudalados negociantes vieron la posibilidad de una
nueva inversion en edificios de rentas.
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Night Clubs y cafés: el Tabaris, la boite y grill Africa del Alvear Palace Hotel, o los
cafés La Puerto Rico y el Petit Café. Todos estos espacios, multiplicados en Buenos
Aires, son testimonios del afan de parecerse a los lugares de diversion y esparcimiento
de Berlin, Paris, Nueva York y Chicago. Desde el fin de la Belle Epoque, los Night
Clubs surgieron como un escape de la rutina y de la moral establecida, coincidiendo con
los comienzos de los gobiernos conservadores.

Alberto Petrina®” y Jorge Ramos de Dios senalan, entre otros autores, algunas
de las alusiones, a las que hace referencia la ornamentacion del Art Decd. Son
principalmente las relacionadas al rayo, la fuente de agua, la fuerza, la velocidad y la
electricidad.”' Todo esto asociado con la consabida caracteristica de simplificaciones,
lineas puras, volumenes aplanados y alusiones a la modernizaciéon y el poder del
progreso.””> Como sefialamos, por nuestra parte, destacaremos en este estudio las
formas del tejido visual que podemos identificar con los codigos delas artes de las
culturas africanas, es decir, con patrones abstractos y geométricos

Para el abordaje del Art Decd portefio seria necesario mencionar algunos otros
edificios emblematicos del estilo, pero nuestra atencion estara en aquellas arquitecturas
que atestiguan de manera evidente los lineamientos de nuestra investigacion. En
ocasiones se trata de arquitectos menos notables desde el punto de vista del patrimonio
arquitectonico, pero cuyas obras son relevantes para nuestra hip()tesis.593 Si bien las

apropiaciones de Francia y de Estados Unidos resultan evidentes en el Art Deco local en

% Alberto Petrina, al analizar la arquitectura que se construye en este estilo en Argentina y especialmente
en Buenos Aires, divide el material grafico ilustrativo de las construcciones en: instituciones culturales
(cines y teatros), educativas, de comercio y finanzas, de salud, de industria y servicios, de viviendas
colectivas y finalmente destaca algunos conjuntos de casas. Hubo ademas edificios Art Decd dedicados
al deporte (estadios, clubs), al consumo de bienes que generaron mercados y dado el aumento de los viaje
en la vida moderna, fueron frecuentes los aeropuertos. Ver Petrina; Katz; Brodaric, Guia Patrimonio
Cultural.

> Ramos de Dios, El sistema del Art Deco, p 19.

392 Petrina; Katz; Brodaric, Guia Patrimonio Cultural, pp. 10-14. En esta guia, no se hace referencia
especifica a la influencia africana entre las caracteristicas recibidas. No obstante, se refiere a la influencia
mesoamericana via Nueva York, entre las que cita los zigzags y los escalonamientos y lineas tomadas de
Frank Lloyd Wright (1869-1959) y acentua que tales rasgos gravitaran localmente. Mas adelante sefiala el
desarrollo de este estilo en centros urbanos de Argentina, como Buenos Aires, Rosario, y la provincia de
Buenos Aires y destaca que en San Miguel de Tucuman y en Santiago del Estero, es donde se exaltaron
sobre todo los mencionados elementos indigenas.

% No trataremos tampoco al prestigiosos arquitecto Francisco Salamone (1890-1959), que aunque
iconico por su obra Art Dec6, se desarrollé en la provincia de Buenos Aires y otras partes de interior del
pais y no resulta tan significativo en el tratamiento ornamental de programas con patrones de la influencia
buscada. Francisco Salamone construyo entre 1936-1940, sesenta obras en veinticinco municipios de la
Provincia de Buenos Aires. Formado en el Otto Krause cursdé sus estudios de arquitectura en la
Universidad Nacional de La Plata y en la Universidad de Cérdoba, de donde egresé en 1917. Entre sus
construcciones mas destacables pueden mencionarse las municipalidades de Rauch, Pringles, Guamini, el
Cementerio de Azul y el matadero de Guamini.
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general, hay casos con marcados elementos de procedencia africana. Por esta razon
dejaremos de lado en nuestro analisis obras relevantes como los edificios Kavanagh,
Safico, Shell, el City Hotel, La Union Ferroviaria, el Mercado del Progreso, el
Automo6vil Club Argentino, el Ministerio de Obras Publicas (hoy de Salud), aunque
podran aparecer algunas referencias esporadicas a ellos. Lo mismo ocurrird como
mencionamos algunos arquitectos emblematicos.

Las areas de los edificios que destacaremos para este andlisis son
particularmente las artes aplicadas a las fachadas, la herreria (puertas y ventanas), el
tratamiento de los pisos y la ornamentacién de los muros que se prolongan en los
vestibulos. Los barrios de estudios, como anticipamos en el capitulo precedente, abarcan
los mas céntricos (San Nicolds y otros cercanos al obelisco), Barrio Norte, Recoleta,
Retiro, Balvanera (zona que se denomina coloquialmente “Once” por la Estacion 11 de

. 594
septiembre

), San Cristobal, entre otros y algunos mas alejados, como Primera Junta,
Caballito y Flores, cuyas direcciones se especifican en cada caso y coincidieron con las
zonas de mayor crecimiento urbano en el periodo en estudio.

Una parte importante de las construcciones tratadas presentan el predominio de
coronamientos escalonados que sobresalen en forma piramidal o en remate mixtilineo
(Lamina VII-2 y Figuras IC-VII-1 en Iméagenes Complementarias), la terminacion en
dos torres (una a la derecha y otra a la izquierda) o en un solo pinaculo, coincidente con
el campo de la o las entradas al edificio, y, en casi la mayoria de las manifestaciones del
estilo, acanaladuras familiarmente llamadas “tablitas de chocolate” (ver Figura IC.VII-8
en Iméagenes Complementarias) y marcos rehundidos en los bordes de las ventanas y de
las puertas. Como veremos, en los casos seleccionados, la constante ornamental es el
planteo con predominio del uso de cuadrados, rectdngulos y tridngulos que a veces
contienen otras geometrias imbricadas en su interior.

Asimismo se observan en Buenos Aires otras representaciones de caracter
figurativo, como flores o floreros en la herreria de las puertas o relieves de las fachadas,
motivos éstos heredados de la arquitectura francesa historicista o atin del Art Nouveau,
en los que senalamos su interpretacion geometrizada a diferencia de las apariciones de
la Belle Epoque (ver capitulo VI). En los muros exteriores del Art Decd, plenos de estas

geometrias en revoques modelados, también pueden aparecer figuras aplanadas de

% La estacion ferroviaria 11 de septiembre fue inaugurada en 1882. La fecha recuerda el dia en que
estalld la Revolucion de 1852 encabezada por el Dr. Valentin Alsina, cuya principal consecuencia fue la
separacion de Buenos Aires, como estado autonomo, del resto de la Confederacion Argentina en 1852.
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personas o animales. Por caso, las esculturas de bulto de la fachada de la sede del ex
diario Critica, Avenida de Mayo 1333 (ver Figuras IC-VII-2 en Imagenes
Complementarias). Estos objetos son menos frecuentes en los barrios, dado que para su
realizacion se hace necesario recurrir a escultores especialistas.”” De todos modos, esto
ultimo no incumbe a nuestro estudio, dado que las figuraciones miméticas, no se
relacionan con el contacto africano.

Por razones de extension, centraremos nuestro analisis en tipologias
arquitectonicas especificas como casas de renta, cines, teatros, garajes. A su vez,
referiremos a las mismas caracteristicas en edificios dedicados al entretenimiento y a la
reunion de personas (como Night clubs y cafés) y al fendmeno que operé en los barrios

de clase media.

Casos particulares en barrios céntricos y otras areas de la Capital

El crecimiento urbano operado en la ciudad se dio tanto en edificios de rentas™°
céntricos como en casas unifamiliares, algo mas alejadas. Para la ejemplificacion de los
rasgos que consideramos pertenecientes a la cosmografia africana, citaremos algunos
casos de los estudios de arquitectura mas destacados y la labor de arquitectos

particulares.

%% Pefia, Luis Maria, Buenos Aires. Recorridos Art Decé. Promenades, Buenos Aires, Arau, Atelier de
Reconocimiento del Ambito Urbano, 2000 (Mapa desplegable).

3% «“Bautizadas indistintamente ‘Casas de departamentos’ (porque se buscaba destacar que, pese a formar
parte de un edificio colectivo, cada unidad estaba autocontenida, con su privacidad asegurada) o “casas de
renta” dado que por lo general eran construidas para ofrecerlas en alquiler”. Borthagaray, Juan Manuel,
Habitar Buenos Aires. Las manzanas, los lotes y las casas, Buenos Aires, Sociedad Central de
Arquitectos; Consejo Profesional de Arquitectura y Urbanismo, 2009, p. 141.
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Figuras VII-1 y VII-2: Vista general y Portal entrada. Estudio Sanchez, Lagos, de la Torre, 1932. Edificio Av.
Cordoba 1184

Figura VII-3a: Estudio Sanchez, Lagos, de la Torre, 1932. Puertas del edificio de la calle Cordoba 1184, con
disefos en hierro que remiten al tejido visual negro africano
Figura VII-3b: Simbolo de proteccion africano Citado por Clementine Zaik Nzuji (ver capitulo IT)

El edificio del Estudio Sanchez, Lagos y de la Torre en Avenida Cérdoba 1184,

fue un proyecto que determiné el uso de dindmicos escalonamientos en cada piso. El
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retiro de los muros generd asi sucesivas terrazas. Se evidencian entonces las formas
piramidales que seguian los modelos neoyorquinos. Este edificio recibié en 1931 el
Segundo Premio Municipal como “casa colectiva™ 7 (Figuras VII-1, VII-2 y VII-3a).
Para nuestro andlisis, en este caso, es relevante la herreria artistica de sus puertas, dentro
de vanos abocinados. Sus formas geométricas, d&ngulos que intercalan los vértices hacia
arriba, remiten el estilema de proteccion en el mundo africano (ver puertas del edificio,
Figuras VII-2 y VII-3a y el signo africano tratado en el capitulo II). La firma estaba
integrada por Gregorio Sanchez (1891-1944, ingeniero UBA), Ernesto Lagos (1890-
1977, arquitecto UBA) y Luis Maria de la Torre (1890-1975, sin finalizar su formacion
en arquitectura) y fue uno de los estudios del siglo XX que adaptd tempranamente las

. . .1 598
corrientes modernas, principalmente de los Estados Unidos.

De maés esta decir que
referencias a las culturas africanas estuvieron ausentes en la formacion de estos
profesionales y en los casos que mencionaremos, salvo excepciones de algin posible
contacto que ampliaremos oportunamente.’”

Asimismo, les pertenece el proyecto de la sede social del Automdvil Club
Argentino (1942) en Avenida de Libertador 1850 (logo del Automévil Club, Figura
IC-VII-3 en Imagenes Complementarias) y, sin duda, su obra mas trascendente: el
emblematico edificio Kavanagh®' (1934), del que trataremos, en el Gltimo capitulo, un
detalle de su interior al referirnos a muebles y decoracion por presentar algunos

elementos relevantes para nuestro centro de interés.

397 Petrina; Katz; Brodaric, Guia Patrimonio Cultural, p, 122.

>% Para profundizar el tema ver Revista Nuestra Arquitectura, afio 7, n° 4, abril de 1936.

> Este estudio proyect6 varias residencias particulares y junto a diferentes equipos fueron responsables
de los edificios de oficinas de Diagonal Sur 751 (1938) y de Diagonal Norte 938 (1949) y del Ministerio
de Industria y Comercio en Diagonal Sur (1954).

690 B esta obra trabajaron Antonio Vilar (1887-1966), Héctor Moxixe (1912-1999), Jorge Bunge (1893-
1961), la firma Calvo, Jacobs y Giménez, integrada por Héctor Calvo (1890-1936), Arnoldo Jacobs
(1892-1974) y Rafael Giménez (1891-1947).

891 E] edificio Kavanagh se encuentra en Florida 1056, frente a Plaza San Martin. Segiin los relatos la
millonaria Corina Kavanagh, por antagonismo con Mercedes Castellano de Anchorena, levanté en Plaza
San Martin el colosal edificio de rentas, verdadero icono moderno. Su rival habia financiado la
construccion de la iglesia del Santisimo Sacramento y podia verla desde su opulento palacio Beaux-Arts,
todos los dias. La nueva construccion bloqued este panorama. Los arquitectos Sanchez, Lagos y de la
Torre, viajaron a los Estados Unidos para estudiar los tres complejos mas importantes del estilo Art Deco:
el Chrysler (1930), el Empire State (1930) y el Rockefeller Center (1930-1939). El Kavanagh fue por un
tiempo el mas alto del mundo, el primero en tener aire acondicionado, en los treinta y tres pisos
(Grementieri, Buenos Aires: Art Deco y Racionalismo, p. 213).Sus formas cercanas también a una sintesis
del Racionalismo no presentan una marcada ligazon con la moda de Paris, ni con el Renacimiento de
Harlem, pero en su decoracion interior jug6 un papel importante la influencia del afamado disefador de
los tiempos del Art Decd, Jean Michel Frank, al que nos dedicaremos en el capitulo VIII.
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Palacios de ilusiones: fachadas e interiores de cines-teatros portefios

En este contexto surgi6 la necesidad de arquitecturas especificas para la nueva
concepcion espacial que demandaba la proyeccion de peliculas cinematograficas. Si los
edificios de renta en altura significaron un avance hacia la modernidad de la clase
media, que incorpor6 las formas y la idea de confort, un panorama general de la
arquitectura de los cines, entretenimiento masivo del mismo periodo, permitird nuevas
aproximaciones al tema en estudio. Y por tanto aparecieron también los arquitectos que
llevaran adelante esos proyectos: “Cabe recordar que en esta etapa [década de 1930] se
inicid la participacion de profesionales destacados en el proyecto de salas
cinematograficas, entre ellos el mencionado Andrés Kélnay, junto con su hermano,
Jorge, Claudio Caveri, y quien se convertiria en el arquitecto mas identificado con esta
tipologia, el mencionado Alberto Bourdon™.%"

A partir de 1930, luego de la irrupcion del cine sonoro a fines de la década
anterior, los edificios dedicados a este fin habian crecido hasta tener la capacidad de
albergar a dos mil asistentes.’” Para los espectadores, atn antes de ver la pelicula, el
cine significaba penetrar en un mundo de ilusiones. En consecuencia, la decoracion de
fachadas y foyers debia acompaiiar esta pretension, recibiendo los mayores tratamientos

. 604
decorativos.

En los teatros, los prolongados entreactos permitian al publico admirar
los trabajos en los vestibulos de la entrada, donde se desplegaban obras para su deleite,
pero la ornamentacion excesiva no se justificaba en la sala del espectaculo
cinematografico, con una posibilidad de paso mucho maés rapido y sintético.®” Al
analizar los pisos, barandas interiores y bajorrelieves en las paredes de esos espacios se
comprueban los aspectos distintivos de la modernidad y la inclusion de los grafismos
africanos. Cabe sefalar que, en algunos casos, los arquitectos utilizaron elementos mas
o menos generalizados, repetidos por simple imitacion, con total desconocimiento del

“motor” africano desemantizado y subyacente que se hace evidente en muchos de los

casos tratados.

892 Garcia Falco, Marta; Menéndez, Patricia, “Modernidad en pantalla grande. La arquitectura de los cines
portefios” en Garcia Falco, Marta; Menéndez, Patricia (dirs.), Cines de Buenos Aires. Patrimonio del siglo
XX. Buenos Aires, CEDODAL, Editorial Publicaciones Especializadas, 2010, p. 23.

693 Es curioso observar como estos edificios en el presente devinieron en muchos casos, bingos, templos
evangélicos y ferias de productos comerciales. Luego de la aparicion de los videos VHS (grabaciones de
imagen y sonido en cinta magnética) y de los DVD (discos digitales) para proyecciones en los hogares, la
merma del publico espectador hizo que las salas se subdividieran y se iniciara su decadencia.

6% Garcia Falco; Menéndez, “Modernidad en pantalla grande”, p. 23.

605 Lopez Chas, Abel; Zemborain, Federico, “Cine Los Angeles”, Arquitectura, marzo 1946. Citado en
Garcia Falco, Menéndez, “Modernidad en pantalla grande”, p. 29.
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Alberto Bourdon

Sin embargo, entre algunos de los profesionales de origen europeo que
trabajaron en Buenos Aires, la figura del arquitecto belga Alberto Bourdon nos
permitira refrendar nuestra hipotesis y el uso, a partir de un conocimiento mas directo,
de la estética africana conocida en su Bélgica natal y proyectada en el Art Decd. Es
probable que su trabajo pudiera haber influido posteriormente en otros colegas locales.

Por otro lado, los nombres que se le dieron a gran parte de las salas
cinematograficas repetian evocaciones del exotismo que ya imperaba en las grandes
capitales®. Fuera por esto Giltimo o bien por formas adoptadas, la moda francesa se
hacia presente.

El arquitecto Alberto Bourdon®”’ ocup6 un lugar trascendente en la construccion
de cines con su derrotero de Amberes a la calle Corrientes. Tuvo a cargo el disefio y la
construccion de los cine-teatro Astral (Figuras VII-4 y VII-5), Opera (Figuras VII-7,
VII-8, VII-9), Roca, Pueyrredon y Catalufia (Lamina VII-1). Para nuestro estudio,
haremos foco en las artes aplicadas a sus muros con sus particulares texturas y formas
geométricas, reiteraciones de dibujos en relieve que otorgan un sello de particular
modernidad a la simple construccion, al agregar un juego geométrico de suma
correspondencia con las estéticas subsaharianas como posibilidad ornamental. En este

sentido, al referirse a los cines y teatros Grementieri observa:

Las superficies de estos edificios hablan un esperanto decorativo con diversas
tonalidades e inflexiones. El repertorio iconografico es muy amplio e incluye motivos
de culturas antiguas, tales como la asiria, babilonica, la egipcia, la azteca y hasta la

696 T o5 cines mas importantes inaugurados en la época fueron: el Versalles, el Nilo, Los Andes, el Astral,
el Regio, el Fénix, el Real, el 25 de Mayo, el Hindd y el Renacimiento. Los estilos variaron desde el
neoclasico hasta otros mas eclécticos o exoticos. El Suipacha (Suipacha 442) de Andrés Kalnay y el Once
(Rivadavia 2862) de Alejandro Virasoro, fueron trabajados con la modernidad Art Decd. El cine Versalles
remitia a Francia y a los refinamientos de sus reyes y reinas, el Nilo y el Luxor, obviamente a Egipto, L0s
Andes, a la moda de lo precolombino y el Hindy, a la remota India

97 Albert Edmund Bourdon (1881-1965) nacié en Anseremme, Bélgical881-1965. Diplomado en 1902,
trabaj6 en Bruselas como dibujante junto al arquitecto George Hobé (1854-1936). Luego de un breve
paso por Bruselas llega a Buenos Aires en 1903 y trabaja como colaborador del arquitecto lombardo Luis
Broggi (1872-1965) hasta 1906. En 1907 instala su propio estudio de arquitectura. Dedicado a la
construccion de salas cinematograficas y a su modernizacion, su nombre esta ligado a los cines. Realizd
en 49 anos de construccion cuarenta obras entre petits hotels, escuelas y salas, abarcando también obras
en las provincias y proyectos muy diferentes como la capilla de Stella Maris en Mar del Plata. El cine
teatro Opera de las ciudades de La Plata y de Mar del Plata, también son proyectos propios. Bourdon
manifestd su pensamiento racionalista y desarrolld otros estilos. Clemente Lococo recurrié mas de diez
veces a sus servicios profesionales, por la modernidad de sus soluciones técnicas y la elegancia
decorativa. Fue condecorado y homenajeado por el rey de Bélgica y en 1964 recibid el premio profesional
fuera de su patria y merecié la ndbmina post mortem, como socio honorario de la Sociedad Central de
Arquitectos de Buenos Aires. De Groof, Bart; Geli, Patricio; Stols, Eddy; Van Beeck, Guy, En los Deltas
de la Memoria: Bélgica y Argentina en los siglos XIX y XX, Leuven Univerity Press, 1998, pp .184, 189.
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hindu (...) Pero también aparecen alusiones al arte africano, al arte popular eslavo o
. o 8
de diversos estilos arabes.®

El autor atribuye estos recursos formales, en los foyers y las salas, a la influencia
de Hollywood, pero creemos importante sefialar la influencia de Francia atn en el
repertorio decorativo, que subyacia en los Estados Unidos. Si atendemos nuevamente a
los nombres de los cines, especialmente los de la calle Lavalle, en Buenos Aires,
muchos refieren a ecos parisinos. Asi el cine Normandie (Lavalle 855) tomo la
denominacion del paquebot francés y el Trocadéro (Lavalle 820) fue un nombre
asociado al edificio del Museo Etnografico de Paris. Parece l6gico, por lo tanto, que la
ambientacion pueda relacionarse con la moda de la Ciudad Luz.

A su vez, Jorge Ramos de Dios asegura: “El mensaje de las fachadas, el
tratamiento de los “foyers” y de las bocas de pantalla, denuncia la mano de Hollywood,
casi sin excepcion. La identificacion Sala de Cine-Art Decd es caso excluyente en los

afios 307.5%

De esta manera, para el autor, el estilo influiria en casi todas las salas
barriales, dejando fuera otros estilos.
Tomando la fachada del cine Catalufia de Bourdon podemos establecer algunas

comparaciones con elementos de la plastica africana (Figuras VII-4).

58 Grementieri, Buenos Aires: Art Decé y Racionalismo, p. 253.
69 Ramos De Dios, El sistema del Art Deco, p. 31.
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Lamina VII-1: Arquitecto Alberto Bourdon. Detalle fachada del cine Catalufia en el que pueden observarse las
semejanzas con las ornamentaciones de tallas africanas. Fotografia Daniel Goglino. Avenida Corrientes 2046/2052
(Hoy Cine Cosmos dependiente de la UBA).
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Figura VII- 4b: Mascara punu. Madera y pigmentos. Musée du Quai Branly Jacques Chirac. Inventario:
73.1964.10.2 Disponible en http://www.quaibranly.fr/fr/explorer-les-
collections/base/Work/action/show/notice/293281-masque-anthropomorphe/page/1/  Consultado 4 de

noviembre de 2020.

Figura VII-4c: Arquitectura congolefia. Muros de cafia (ver también Figuras Boite Africa en Anexo II-
Aspectos Lingiiisticos)
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El primer gran cine-teatro construido con este criterio de importancia fue el
Astral, también de Albert Bourdon. Es este el cine mas representativo para testimoniar
la apropiacion africana en el Art Decd en nuestro medio (Figura VII-5, Figura VII-6 y
Lamina VII-2 foyer).

Figura VII-5a: Arquitecto Alberto Bourdon. Cine teatro Astral. 1927. Fachada clasica para un interior
innovador.

Figura VII-5b: Arquitecto Alberto Bourdon. Cine teatro Astral. Remodelacion 1938.
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Es de destacar que Bélgica, lugar de nacimiento de Bourdon, dominaba el Congo
y habia abierto el Museo de Tervuren (Figuras IC-III-10) en la primera década del siglo
XX, con una importante coleccidon centro africana, muy visitada.®'* Es probable que
Bourdon hubiera conocido esta estética -a la vez moderna e imperialista- y la trajera
consigo plasmandola en algunas partes de sus edificios en Buenos Aires.

En este sentido, a pesar de que en la bibliografia del Art Deco local son muy
escasos los comentarios formulados respecto de la influencia de piezas africanas.
Grementieri abre esta posibilidad y se refiere a la arquitectura del arquitecto belga via

Tervuren:

[Respecto del cine teatro Astral], inaugurado en 1927 y disefiado por el
arquitecto Belga Alberto Bourdon, importante proyectista de cines que trabajo
mucho para una de las dos mas importantes empresas propietarias de salas de la
Argentina. La fachada original sobre la calle Corrientes es un tradicional
gjercicio de estilo Luis XVI que contrasta abruptamente con el frenesi
decorativo de los interiores, plagados de frisos arcaizantes, poliedros
esculturales y juegos de policromias. En el resultado quizéds se hayan filtrado
influencias del pais de origen de Bourdon: justo antes de la Primera Guerra se
inaugura en Bruselas el Museo de Tervuren, un palacio de arquitectura
dieciochesca que alberga una fabulosa coleccion de arte del Congo belga.®"

810 Ver capitulo I de esta tesis.

11 Grementieri, Buenos Aires: Art Decd y Racionalismo, p. 253.
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Figura VII-6a: Arquitecto Alberto Bourdon. Interior del Cine teatro Astral. Platea y escenario.

Figura VII-6b: Arquitecto Alberto Bourdon. Interior del Cine teatro Astral. Platea y escenario (detalle) Patrones
geométricos en las molduras.
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p. 266.

Figura VII-6¢: Rene Herbst. Interior de comercio y despacho. Exhibidos en Exposicion Internacional de 1925.
Fotografia publicada en Revista del Centro de Arquitectos, Constructores de obras y anexos, afio I, n° 11, abril 1928,
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Lamina VII-2: Alberto Bourdon. Hall del Cine Teatro Astral. La superficie del piso y los techos, la herreria de los balcones recuerdan las formas esenciales de algunos pueblos del Africa
subsahariana. Fotografia publicada en Revista CACYA, afio I, n° 11, abril 1928, p. 251.
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Asimismo, el estilo Luis XVI del edificio del Museo de Tervuren (Figuras IC-
IT1-10), se corresponde con la fachada del cine teatro Astral. Nos interesamos
especialmente las referencias a este museo debido a las colecciones de piezas africanas
alli expuestas y que sin duda pueden haber influido en los estilemas Art DecO, como por
ejemplo el del cine Cataluia, también de su autoria (Lamina VII-1). En el Cataluna (cito
en la Avenida Corrientes 2046, luego cine Cosmos) se hace evidente el juego de
triangulos y acanaladuras verticales tipo “cafias”, junto a tridngulos que contienen
reticulas cuadradas mas pequefias en el arranque del motivo, y otras figuras imbricadas
y texturas combinadas. La ornamentacion de esta fachada sorprende por su tratamiento
con motivos semejantes a los signos que reproducen en piezas, utensilios, armas, tallas y
escarificaciones, en el Africa subsahariana (capitulo II). Es en el piso del foyer donde un
dibujo con zigzags en colores contrastantes que se continta en el primer piso remite a
formas y ejercicios técnicos y simbolicos de objetos y piezas africanas, tal vez vistas en
el mencionado Museo y en otras construcciones de su pais por el autor (Lamina VII-2).

A su vez, al analizar la labor del arquitecto pudimos observar la semejanza con
disefios parisinos del momento. Ejemplo de ellos son las puertas de la casa de pianos
franceses Gaveau, exhibida en la Exposicion de Artes Decorativas de Paris en 1925
cuyo disefio presentaba un rectdngulo central del cual emergian triangulos truncados,
encerrados en otro rectangulo mayor. Estas puertas, son idénticas a las de la sala de

espectaculos del Astral®"

(ver Figura VII-7 y Lamina VII-2). Y especialmente la
moldura que remata la sala (Figura VII-6b) que remite a otros disefios (Figura VII-6¢)
que René Herbst®" present6 en la Exposicion de 1925. Si bien como hemos sefialado,
Bourdon habria recurrido a formas en relacidon con su pais de origen, en este caso existe
una estrecha correspondencia con obras francesas. Conjeturamos que el arquitecto
podria haber visto estos disefios en publicaciones impresas que circularan en Buenos
Aires o tal vez haber asistido a la exposicion parisina de 1925 pues segun registros de

inmigracion de Uruguay, Bourdon realizo viajes a Francia en la década de 1920.°™*

%12 Herbst, René, Devantures, vitrines, installations de magasins & I' Exposition des Arts Décoratifs de
Paris 1925, Paris, Editions d'art Ch. Moreau, 1926, p. 4.

613 (1891-1982) arquitecto y decorador francés. Fue un pionero del movimiento, cofundador de la Union
des Artistes Modernes UAM, trabajo por la industrializacién del mueble y por la llegada de los bienes de
disefio a las masas, defensor del metal y del vidrio, fue ademas creador de vitrinas para exposiciones.

61% Uruguay, listas de pasajeros, 1888-1980 https:/familysearch.com Consultado 28 de enero de 2021.
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Figura VII-7: Puerta del local Gaveau (fabricantes de pianos) en Paris, similar a la empleada por Bourdon en la
entrada a la sala del Teatro Astral. Ver Lamina VII-3. Fotografia publicada en Revista CACYA, afio I, n° 11, abril
1928, p. 264.

Otra de las obras mas significativas de Alberto Bourdon fue el teatro Opera (hoy
Opera Orbis) monumental y moderno como las salas de Europa y los Estados Unidos
(Figuras VII-8, VII-8a). A ambos lados de la fachada, el Opera contaba con una
marquesina geométrica, con bronces y volumenes escalonados. Presenta alli circulos
espiralados ademas de circulos concéntricos en la luz difusa del techo de la entrada
exterior (Figuras VII-7 y VII-9a). La aparicion de circulos similares puede verse a su
vez en la fachada del cine Grand Rex de Paris construido en 1932 (Figura VII-9b).
Construido en 1935 sobre el mismo solar que habia ocupado el antiguo Teatro de la
Opera de 1887 -destinado a representaciones liricas- tenia capacidad para 2500
personas. Est4 ubicado en avenida Corrientes entre Esmeralda y Suipacha y fue un hito

. 615
de la época.

815 El Teatro Colén y el Cervantes, pronto superaron la calidad de la programacion del primitivo Opera,
que como consecuencia se dedico a otro tipo de obras. En el primer Teatro de la Opera se habian
presentado la actriz Sarah Bernhardt (1844-1923) y la legendaria vedette Mistinguett (1875-1956). El
espacio fue adquirido posteriormente por el empresario Clemente Lococo (1893-1980), fundador también
de una productora cinematografica. Completaron el panorama de las artes del especticulo la
norteamericana Ava Gardner (1922-1990), el grupo de coristas francesa, Fue Lococo quien decidid
construir un edificio Art Decd para todo tipo de espectaculos teatrales musicales y cinematograficos. El
complejo tenia calefaccion y refrigeracion ademas de teléfonos, publicos, algo muy novedoso para la
época. Habia, asimismo, una nursery para dejar los nifios durante la funciéon y expendedores de agua
filtrada. Toda la decoraciéon era muy innovadora, con lo que puede constatarse la importancia del
proyecto. Sobre los espectadores se extendia un escenografico cielo pintado, con nubes y estrellas, con
efectos luminicos que semejaban su movimiento. También se presentaron en las décadas en estudio Folies
Bergere y el show del Lido de Paris, ademas de los iconos del periodo.
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Figuras VII-8: Arquitecto Alberto Boudon. Cine Teatro Opera. 1936. Av. Corrientes 860

Figuras VII-9a y b: Fachadas cine Opera (Buenos Aires) y cine Grand Rex (Paris). Uso de circulos espiralados. ®'®

816 Sobre el uso de circulos espiralados en el Art Decd y en signos africanos ver Anexos-Cuadro
Comparativo en esta tesis.
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En las paredes interiores de la sala, se reproducian fachadas de edificios,
ventanas y balcones, destacados con luz difusa.®’’ Para las imponentes escaleras los
materiales utilizados fueron marmoles belgas y africanos, bien conocidos por Bourdon.

En cuanto a los espectidculos que alli se presentaron en relacion a la moda
musical internacional, actuaron Josephine Baker, Ella Fitzgerald (1917-1996) y Louis
Amstrong (1901-1971), proyectando el gusto por los espectaculos de raiz africana, tan
difundidos en el momento. En el foyer interior esta presente el marmol africano.

Otro de los arquitectos relevantes del periodo fue Alejandro Virasoro,®'®
promotor de la renovacion y uno de los mas importantes referentes nacionales del Art
Deco, tanto de cines como de unidades de renta y casas particulares. En las fachadas de
sus obras se destaca el uso de formas geométricas de manera sugestiva e innovadora. En
cuanto a las salas cinematograficas podemos mencionar, el Once y el Capitol (en los
que predominaba el juego de lineas paralelas) y el edificio de la Casa del Teatro (Figura
VII-10). Mas adelante aludiremos a otras de sus obras que no corresponden a esta
tipologia. La construccion de la Casa del Teatro (encargada en 1927 e inaugurada en
1938, Avenida Santa Fe 1243) tuvo como comitente la cantante lirica Regina Pacini
(1871-1965), esposa del presidente Marcelo T. de Alvear. El inmueble cuenta con
comercios, una sala de teatro (Teatro Regina), oficinas y pisos reservados para el
alojamiento de artistas retirados. La silueta general ofrece una forma escalonada.
Excepto por el uso de la geometria, posee algunos ecos griegos, asirios y babilonicos
(mas que africanos), por los escalonamientos y las mascaras de la tragedia y comedia
del coronamiento. Puede decirse que los elementos de nuestro interés solo estan
presentes en las manifestaciones con cuadrados y tridngulos absorbidos por el estilo Art
Decd. Utiliza, ademas, las caracteristicas lineas vibradas.

En un estudio sobre este arquitecto publicado por José Javier Martini y José
Maria Pefia, los autores plantean en profundidad su concepcion arquitectonica y algunos
testimonios especiﬁcos.619 Aunque Virasoro, estéticamente pareceria ligado al estilo del
arquitecto Joseph Hoffmann (1870-1956) de la Secesion Vienesa (como ya se dijo

movimiento de ruptura con las artes historicistas y que aplicaba hacia 1900 la linea recta

817 Esta decoracion interior fue obra catalan José Maria Sert (1874-1945) quien disefi6 también la sala Art
Decé del Museo Nacional de Arte Decorativo y el mural del Rockefeller Center de Nueva York. En el
subsuelo, se encontraba un microcine privado, el Petit Opera.

618 (1892-1978) arquitecto argentino, uno de los principales exponentes del Art Decé local. Se gradu6 en
1913 en la Escuela de Arquitectura de Buenos Aires. Desarrollo su actividad profesional en el pais entre
1910 y 1960.

819 Martini, José Javier; Pefia, José Maria, Alejandro Virasoro, Buenos Aires, Instituto de Arte Americano
e Investigaciones Estéticas, 1969.
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en oposicion a la linea latigazo del Art Nouveau Belga y Francés) y con la Exposicion
de Paris de1925, ¢l mismo no adscribia a ninguno de ellos aunque si enfaticamente a la

: 620
nueva arquitectura.

Figura VII-10: Arquitecto Alejandro Virasoro. Casa del Teatro. Santa Fe 1243 (1927-1938). Presenta tres niveles
retirados y un cubo con las mascaras griegas de la Tragedia y la Comedia en la parte superior. Hay ventanas
cuadradas en recesos y una gran pantalla de vidrio (que se corresponde con el nivel en el que se encuentra el teatro
Regina) con casetones y molduras con triangulos que la rodean.

Otro arquitecto belga Maurice Bouckenooghe, también dard cuenta de la
inclusion de elementos de origen africano. En Anexo de Iméagenes Complementarias

(Figuras IC-VII-16a y b) se incluye brevemente una de sus obras.

Otros cines-teatros y sus arquitectos

Como hemos dicho, muchos arquitectos adoptaron el Art DecO para la

621

construccion de cines y teatros.”” En este sentido puede mencionarse el cine

620 petrina; Katz; Brodaric, Guia Patrimonio Cultural, p. 14. Su texto titulado “Tropiezos y dificultades al
progreso de las nuevas artes”, una suerte de manifiesto vanguardista publicado en 1926, es la primera
manifestacion publica de disconformidad por el estado de la disciplina y el predominio que sobre ella
continuaba ejerciendo la Academia, y sirvié de estimulo para el desarrollo de la Arquitectura Moderna.
Vallejo, Gustavo, “Alejandro Virasoro” en Liernur y Aliata (comps.), Diccionario de Arquitectura, pp.
172-175.
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Normandie (Lavalle 855), obra de 1940 del ingeniero Domingo Bianchi con
caracteristicas mas racionalistas, pero que presenta un mural laqueado de Enrique
Albertazzi (artista italiano activo en Uruguay y Argentina en estos afios), con un felino

tal vez una version africano o “puma” con palmeras y uvas (Figura VII-11).

Figura VII-11: Cine Normandie. Interior con mural de Enrico Albertazzi.
Laca con felino Fotografia Cristina Driussi

En 1929 el estudio Calvo, Jacobs y Giménez®* proyecté el cine Palais Royal,
con la variante britanica del Art Dec6°”, en la Avenida Santa Fe 2440/50 casi esquina
Pueyrredon. Hoy el cine devino galeria comercial. Este ejemplo, como el anterior nos
acerca a imagenes figurativas en relacion con la fauna africana.

En los distintos pisos de la fachada del Palais Royal aparecen bajorrelieves
ilustrativos de figuras femeninas asociadas al mundo clasico que remiten a Diana
cazadora y a su vez, relieves en los que se representan gacelas, especies de antilopes

.. . . . 24 . .
originarios del continente africano.®** Como vemos, en este edificio se trata el tema por

621 Andrés Kalnay (1893-1982) hungaro de nacimiento, autor del cine Suipacha (Suipacha 442), su
hermano Jorge Kalnay (1894-1957), que edifico el cine Broadway y la sede del diario Critica en Avenida
de Mayo 1333, edificio también con elementos de influencia precolombina, calificado como un
“decocubismo” con espiritu centroeuropeo de Praga o Viena; Claudio Caveri (1892-1973), autor del cine
Monumental perteneciente a la vertiente “decoazteca”, con formas piramidales, fueron algunos de los que
plagaron de formas Dec0 la ornamentacion de los llamados palacios de ilusiones (ver Figuras IC-VII-4 en
Imagenes Complementarias).

622 Calvo, Jacobs y Giménez fue un estudio de arquitectura de graduados de la Escuela de Arquitectura,
de la Universidad de Buenos Aires, que trabajo activamente en las décadas de 1920 y de 1940, con estilos
diferentes, desde el academicismo francés, el eclecticismo y Deco. La firma estuvo integrada por Héctor
Calvo (1890-1936), Arnold Jacobs (1892-1974) y Rafael Giménez (1891-1947).

623 Petrina; Katz; Brodaric, Guia Patrimonio Cultural, p- 170. Clasifica de esta manera el estilo del
edificio.

624 Como destacamos en el capitulo III, hubo en el Art Deco temas de la mitologia clasica, como
representaciones de Apolo y Diana, siendo célebres sus representaciones Chiparus. El uso de las figuras
de estos dioses, en especial Diana (Artemisa para los griegos) cazadora (ver Figura IC-III-8 y 9 en
Imagenes Complementarias), podria relacionarse con la alabanza de su gracia atlética y de su fuerza, una
de los destaques del siglo, que hacen pensar en la emancipacion femenina. Como ya sefialamos, en este
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separado, por un lado, la Diosa de la caza (en los paneles del centro de la fachada) y por
otro solo de gacelas o antilopes. Debemos sefialar que el animal atributo tradicional de
la diosa es el ciervo, por tanto es para destacar la sustitucion, operada en el Art Deco
europeo y, como vemos local, de un cérvido (propio de tierras europeas) por un antilope
(especie caracteristica del continente africano). Cabe preguntarse si esta decision podria
deberse a la moda que destacaba mas lo salvaje (Figura VII-12). En el cornisamento
pueden observarse también cabezas de elefantes que nos remiten nuevamente al mundo
exotico -africano o asiatico- (Figura VII-13a y b). A su vez, cabe destacar la inclusion

de los repetidos patrones de espirales y zigzags en la herreria de los balcones.

Figura VII-12: Estudio Calvo, Jacob, Giménez, Avda Santa Fe 2440/50. Construido en 1929/30. Edificio de vivienda
y Sede del Cine Palais Royal. Gacelas, atributo de Diana cazadora, motivos muy utilizados en el Art Deco.

periodo por un lado se abandona la representacion de la mujer de aspecto fragil, como habia tenido hacia
principios de siglo, y por otro, se representa al hombre con la potencia de los titanes y de los atlantes.

310



wl
Figura VII-13a y b: Estudio Calvo, Jacob, Giménez, Avda Santa Fe 2440/50. 1929/30. Detalle. Notense los elefantes
debajo del cornison superior del edificio. Decoracion exotica que contrasta con los motivos mas clasicos de otros
pisos del mismo edificio. La herreria de los balcones muestra figuras espiraladas como los africanos. En este caso la
decoracion figurativa refuerza la vinculacion con lo africano
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Otros lugares de entretenimiento

Los lugares de esparcimiento, Night Clubs como El Tabaris y la boite y grill
Africa del Alvear Palace Hotel, y cafés como Café La Puerto Rico o El Petit Café,
testimonian también esta abrumadora moda capaz de abarcar areas muy dispersas.

Como en Berlin, Francia, Nueva York (ver Figura IC-V-6 en Imagenes
Complementarias) y Chicago, los cabarets o Night Clubs fueron en Buenos Aires, un
lugar de diversion y placer, que pronto se multiplicaron y asociaron con el champagne,
los trajes smokings, los vestidos largos, las joyas y constituyeron una marca de clase
social e imagen. Se habian difundido desde el fin de la Belle Epoque y los tiempos de
comienzos de los gobiernos conservadores, como un escape de la rutina y de la moral
establecida.

Los mas frecuentados en la Buenos Aires de entonces, fueron el Tabaris, con sus
ondulantes palcos (Avenida Corrientes 831) y El Marabl (Maipu 365) que si bien
arquitectonicamente no poseia caracteristicas de nuestro interés, su nombre deriva de un
ave africana (especie de cigiiena llamada cientificamente Leptoptiloscrumeniferus) con
lo que constatamos que Africa estaba presente en el discurso y en el imaginario que
destacamos en este estudio. Nos remitimos también al uso de las plumas de marabu para
las boas de vedettes en el periodo. Estos ejemplos se analizaran en el capitulo VIIL

Asimismo la bofte y grill Africa del Alvear Palace Hotel deslumbraria, en el
elegante barrio de Recoleta (Avenida Alvear 1891), para un publico distinguido y de
alto poder adquisitivo, avido por algo que recordara el bullicio de Montmartre, el ritmo
de Nueva York o la sofisticada aventura de ir de safari al Africa. La Revista de
Arquitectura®® publico en junio de 1934, un articulo sobre esta boite-grill construido
por el estudio Mansilla Moreno y Tivoli**® que contd con la colaboracidén del pintor
Juan del Prete (1891-1987). El edificio, que atn persiste, no es Art-Decd, pero el
interior de este sector, presentaba una actualizacioén decorativa al estilo (Figura VII-21).

En la revista se expresa que el proyecto proponia trabajar sobre ideas inspiradas
en el arte africano. Las fortalezas de Zimbawe, los palacios de Benin, las chozas zulues,
los grupos botsuanos fueron el punto de partida para una creacion muy libre. Estaba
pensado en tres espacios en distintos niveles. Creemos que es importante destacar que la

antigua Botsuana, Zimbawe y la region ocupada por los zulues, no eran dominios

623 Revista de Arquitectura, afio XX, n° 162, junio de 1934, p. 248.
626 Estudio que formé parte de la empresa de muebles Comte y construy6 ademas la Asociacion Cristiana
de jovenes (Reconquista 439).
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franceses sino britanicos en el sur de Africa y dependiendo del periodo también lo fue el
reino de Benin. De modo que la influencia de la moda europea en el caso del grill del
Alvear Palace fue mas proveniente de regiones africanas bajo bandera inglesa. Si bien
el conjunto era una fantasia, ya que no remitia a un pueblo africano concreto, el efecto
general estuvo logrado. Hemos aplicado analisis del discurso a la narracion de la revista
(sintesis total en Anexo) donde detectamos un repertorio de palabras (libaciones, selva,
idolos) que nos remiten otra vez a la moda del periodo y al imaginario sobre Africa

circulante. Tomaremos aqui solo el siguiente ejemplo:

Vista desde la entrada, Muros revestidos de junco y arpillera, pintados color

habano y ladrillo. Cielo raso del mismo material, color azul cobalto, de diversas

pendientes. Al fondo, el antepecho de las libaciones, revestimiento de arpillera y

junco color azul, apoyo de cafia tacuara y bambu y proteccion de cabo de

Manila. A la derecha se abre un ventanal alto, sobre la selva virgen.®*’

En su conjunto la boite Africa (lugar de esparcimiento de un sector distinguido
de la sociedad) no se ajustaba ni a la reproduccion real de ambientes africanos, ni a la
forma francesa del imaginario de representacion, pero fue un testimonio muy iconico de
la moda en su version local. Tal vez porque sin colonias cercanas, ni intereses

econdmicos como si tenia Europa, tanto valia como escenografia Zimbabwe o el reino

Ashanti, regiones con artes tan diferentes.

827 Tbidem, p. 255.
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Figura VII-21a y b: Boite Africa. Alvear Palace. Vista interior. Piso alto entrada. Piso de coco muros de junco.
Espacio llamado La Choza del cacique. Revista de Arquitectura, junio 1934, p. 250 y 254.

Por su parte los cafés formaron parte de la vida portefia y casi con exclusividad,
en estas décadas, de las costumbres de los hombres. Y en tanto que las avenidas Alvear
y Quintana s6lo veian el desfile de los distinguidos vecinos, la avenida de Mayo, con
sus cafés de espanoles, como el Tortoni o el Colon y la calle Corrientes, con sus cafés
bohemios y sus cafés de tangos, sus teatros y restaurantes, se transformaron en polo de
atraccién de la gente de los barrios”,*”® recordara Romero. Eran sinénimo de encuentro
amistoso, de historias sentimentales y de comentarios politicos. Algunos de ellos fueron
designados, por su impronta arquitectonica y relevancia, patrimonio urbano y bares
notables, por el Gobierno de la Ciudad de Buenos Aires, en las Gltimas décadas.

Roberto Arlt les dedico relatos en sus Aguafuertes y Beatriz Sarlo los caracterizé
en la ciudad moderna como un espacio publico con referencias infaltables a la obra de

Scalabrini Ortiz. En esa época, coincidente con el Dec0, énfasis nuestro, en la que la

ciudad comienza a crear defensas ante el vendaval inmigratorio, las mujeres fueron

628 Romero, José Luis, “La ciudad burguesa” en Romero, José L. y Romero, Luis A., Buenos Aires,

historia de cuatro siglos. Tomo II, Buenos Aires, Editorial Abril, Tomo II, 1983, p. 12.
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enclaustradas por decision familiar, impidiendo la conexion entre los sexos,
generandose asi un mundo masculino.”” Al comienzo de los afios 30 crecian los
hombres de Corrientes y Esmeralda, que estaban solos y esperaban. En ese contexto se
ensamblan los espiritus de los portefios y de los recién llegados para quienes el trabajo
es la Unica salida. Esta cultura masculina impone lealtad a los amigos. Los cafés
ocuparon lugar en identidad en la ciudad y los hubo literarios, politicos y musicales

Por su parte, refiriéndose a la calle Corrientes, Arlt decia: “bajo esas luces
fantasmagoricas, mujeres estilizadas como las que dibuja Sirio, pasan encendiendo un
volcéan de deseos en los vagos de cuellos duros que se oxidan en las mesas de los cafés
saturados de jazz band”.®"

Por demas curioso resulta el Café La Puerto Rico, en la calle Alsina 416, que
cuenta con esta designacion. El edificio data de la segunda mitad del siglo XIX, pero
sufri6 remodelaciones efectuadas con los sucesivos duefios. En los afios treinta fue
modernizado al estilo Art Decd del momento. De ahi que el piso, en sectores parciales,
aun reconocibles a simple vista, mantiene imagenes del estereotipo de personas
africanas, frecuentes en Occidente en los afios de entreguerras y aun hasta nuestros dias.
Su forma es geométrica y sintética con grandes bocas y amplia sonrisa como se figuraba
a los afrodescendientesn en este caso, a los afrocaribefios empleados como trabajadores
en la produccion de café (Figura VII-22). También se observa en el panel de vidrios, hoy
colocado detrds del mostrador principal, la vegetacion de un ambiente de selva

tropical.®'!

Figura VII-22a y b: Baldosas del café La Puerto Rico. Afiche de 1942.
Representacion estereotipada de afrodescendientes, en este caso, caribefios

629 Sarlo, Una modernidad periférica, p 286. Se refiere a EI hombre que esta solo y espera de Scalabrini
Ortiz.

9 Tbidem, p.27

831 Segun su actual duefio, el Sr. Manuel Vésquez, es proveniente de la claraboya del techo en su ultima
refaccion. Comunicacion oral. Entrevista personal 1 de diciembre 2009 y visita al lugar.
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Otro ejemplo fue el Petit Café ubicado en Santa Fe 1800, con proyecto de Anton
Gutiérrez y Urquijo (activo en los afios de entreguerras). Ubicado en Santa Fe 1800,
daba cuenta en 1930 de formas geométricas, que enlazan sobre todo en pisos y techos
con la relacion que buscamos con el origen africano (Figuras VII-23). Gremetieri
expresa:

También las esquinas portefias remozan sus instituciones. Muchas hacen
cambios solamente cosméticos, otros mezclan ensayos de lineas tradicionales e
innovadoras y algunos ponen el Art Decd, mas alla de la mesa y el mostrador,
entre ellos el Petit Café de la Avenida Santa Fe, casi esquina Callao, en proceso
de transformarse en la Gran Via del Norte de la ciudad. Sus interiores proponian
el mejor surtido de decoraciones Art Decod en paredes, pisos y techos, todo
acompaiado por luces y espejos zigzagueantes. Y a ocupar esa escena salian sus
personajes “los petiteros”, especie de dandies con trajes a rayas y cuellos carton
y bombines o ranchos que enmarcaban caras acicaladas para las fotos del set
con aroma a café.®”

%32 Grementieri, Buenos Aires: Art Decd y Racionalismo, p. 244.
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Figuras N° 23a y b: Arquitecto Gutiérrez y Urquijo. Petit Café. Av. Santa Fe 1800, 1930. Hoy demolido,
Notense los pisos con guardas geométricas y los acentos verticales de la decoracion interior. Espejos con bordes
curvos (rectas en angulos biselados en su interior, espirales en plafones y apliques.

Viviendas unifamiliares

Alejandro Virasoro

Un apartado especial merece el ya aludido arquitecto Virasoro,”” en especial
algunas de sus viviendas unifamiliares. No obstante, mencionaremos otras obras de su
autoria en las que no nos detendremos. Ademas de las salas cinematograficas
nombradas previamente y la Casa del Teatro, también fue el artifice de los edificios para
la compafiia de seguros La Equitativa del Plata (1929, Florida y Diagonal Norte) y el
Banco El Hogar Argentino (1926, Bartolomé Mitre 575 actual anexo del Banco

Santander, ver Lamina VI-1). En lo que respecta a viviendas, es para destacar su propia

83 Liernur sefiala que: “En este clima de devocion por la geometria como un conocimiento capaz de
articular ciencia y poesia, mundo revelado y mundo oculto, debe inscribirse también la obra de Alejandro
Virasoro. Pero Virasoro era ante todo un inventor, un ferviente creyente en la capacidad de la Técnica
para dar respuesta a las necesidades masivas contemporaneas, que se forjaba a si mismo a imagen del
renovador/empresario moderno. (...) Para acelerar los procesos de obra recurrié a la prefabricacion de
partes, que procuraba realizar en sus propios talleres, y a la creacion de "trucos" e innovaciones grandes y
pequeiias en los procesos de construccion y montaje”. Liernur, Arquitectura en la Argentina del siglo XX,
p. 136.
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residencia ubicada en la calle Agiiero 2038 (1924-25) y la casa contigua, mas pequefia,
construida en 1927 para Pedro Ganduglia y que finalmente se convirtidé en su estudio
(Lamina VII-3). Otras viviendas emblemadticas se encuentran en Republica de Indonesia
26 (1929) y sobre la calle Puan en el barrio de Caballito.***

La ornamentacién exterior de la calle Agiiero posee, muros con tablitas
rehundidas en diferentes sectores y un remate ondulado en la parte superior. Hay
escalonamientos sobre la puerta principal y detalles en blanco y negro en ceramica
encuadradas en rectangulos. La puerta entrecruza tridngulos y los pisos del interior son
“tablero de ajedrez”. Puede destacarse en la ventana central del segundo piso, la herreria
con formas “abstractas” que nos remite a algunas de las mascaras teké de Africa (Figura
VII-15). Pero esta caracteristica se concreta también en la herreria de sus obras. Seglin
relata el arquitecto José Maria Pefa en su articulo sobre vitrales y herrajes Art Nouveau
635-, existian aqui las firmas francesas de herreria René Gueuder & Cia, como
representantes en el Rio de la Plata de herreria Bricard Fréres, Schwartz&Meurer y A.
Motteau de Francia. Es oportuno sefalar que los comercios, en las cuatro primeras
décadas del siglo XX, perduraban durante mas tiempos en sus actividades que en la
actualidad y dada una mayor estabilidad, padres e hijos continuaban en el ramo. Por
tanto, podria suponerse entonces, que estas firmas se prolongaron hasta abarcar los afios

del Art Deco. %3¢

634 Otras construcciones como el Bar Virasoro y el edificio de la calle Riobamba 739, serdn también
referentes incluidos en imagenes complementarias. En lo que respecta a la casa contigua, de Agiiero
2038, su domicilio particular posee un tratamiento geométrico es similar.

635 Pefia, José Maria, “Vitrales y Herrajes Art Nouveau”, The Journal of Decorative and Propaganda
Arts, Numero dedicado a la Argentina (Pamela Johnson, ed.), vol. 18, Miami, 1992, p. 118.

636 José Maria Pefa sefiala que el trabajo del hierro fue una labor destacada de los artesanos de Buenos
Aires desde el siglo XVIII. En el siglo XIX, el tratamiento de los disefios fue cambiando de las gruesas
rejas de seccion cuadrada, a un aligeramiento y a un mayor juego decorativo en las ornamentaciones.
Hacia 1850 el hierro se afind por el trabajo de forjado y se obtuvieron planchuelas, con una elaboracion
en cintas que fueron comparadas con los encajes. Su uso fue frecuente en las rejas de balcon, ventanas y
puertas cancel. Coincidentemente con este periodo, aparecen rejas de hierro fundido. Segun el autor, en
ambos sistemas esto fue utilizado indistintamente. Las de hierro fundido eran indudablemente industriales
y podian fabricarse en Buenos Aires o bien importarse de Europa. La fabrica extranjera mas importante
estaba representada por la casa A. Matteau, cuyos depositos se encontraban en la calle Garay 1272. Se
trataba de la fundicion Val D"Osne de Paris, que habia provisto a la ciudad de fuentes y estatuas. La
contrapartida local fue la fundicion Vasena que recibiera numerosos premios. Lamentablemente el
catdlogo Pedro Vasena e hijos fue publicado en 1902 y no brinda informacion posterior a esa fecha. Este
catalogo muestra balcones, columnas techos de estaciones del periodo precedente mas floreciente, ya que
Argentina atravesaba un momento de esplendor econdmico, paralelo al gusto de la linea latigazo y las
formas Art Nouveau, pero no incluye el periodo Art Decd. Sin embargo, ya insinta algunos cambios
siguiendo las formas mas geométricas de la Secesion Vienesa. Pefia, “Vitrales y Herrajes Art Nouveau”,
pp. 115-119.
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Lamina VII-3: Arquitecto Alejandro Virasoro, Estudio de Agiiero 2024 (1927). Obsérvese la impronta geométrica
total. Los escalonamientos en la entrada, los juegos verticales en los muros, y los detalles de pequefios cuadrados en
blanco y negro.
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Figura VII-14: Alejandro Virasoro. Hall de entrada Agiiero 2024. Puerta con serie de tridngulos concatenados y
damero negro y blanco en el piso.

Figura VII-15a y b: Alejandro Virasoro. Agiiero 2024. Detalle de ventana central con herreria con formas abstractas
(ver mascara teké Figura II1-6).

Otros ejemplos de uso de tridngulos y cuadrados -sus formas favoritas-, se
encuentran en la casa de la calle Republica de Indonesia 26 (Figuras VII-16a y b). Las
ventanas presentan prismas triangulares, en el balcon se observan cuadrados calados
(segundo piso y parte superior del edificio). Nuevamente el cuadrado aparece en
detalles en blanco y negro sobre los muros. Estas tramas coinciden con formas usadas

en el continente africano.
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Figuras VII-16a y b: Arquitectura Alejandro Virasoro. Republica de la Indonesia 26 (1927-1928). Notense las
aplicaciones de pequefios cuadrados en blanco y negro, los triangulo en prismas de la base de la ventana de la planta
baja. Arriba detalle de dos triangulos inscriptos en un rectangulo de doble borde y lineas vibradas.
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Hacia 1930 Virasoro y Grecco Hermanos (empresa activa en esos afos)
realizaron asimismo varias viviendas sobre la calle Puan (N° 87, 95, 108, 170) en el
barrio de Caballito. Remitiremos al ejemplo de Pudn 87 (Figura VII-17). La herreria
artistica de esta unidad, especialmente los dibujos de espirales contenidos dentro de los
triangulos en los balcones del primer piso, es la analogia relacionada a lo africano. (ver
simbologia de espirales en capitulo II) La puerta en madera presenta asimismo

tridngulos imbricados con la base hacia arriba. Grementieri sefiala que:

desarrolla todo tipo de sistematizaciones, desde el trazado de la planta hasta las
fachadas pasando por todos los detalles, siempre sobre la base de la geometria
para organizar las formas de sus edificios. En ese entonces parecia que la
redencion moderna pasaba por el uso de las figuras basicas y puras, por la
abstraccion decorativa.*’

Figura VII-17a y b: Arq. Alejandro Virasoro. Puan 87. Espirales en los balcones. Triangulos imbricados en la puerta.

Virasoro negd siempre el conocimiento de los contemporaneos europeos, ni
siquiera a través de las revistas. Rechaz6 cualquier definicion de vinculaciones con otras
corrientes locales o internacionales,”® pero uso6 anticipadamente el hormigén armado, v,
en un escrito temprano de 1926, califico de personas atrasadas, conformistas y
adormecidas en los canones de la academia, a los arquitectos y a los clientes que

; : fn L 639
requerian adefesios, como negadores de los avances de las técnicas constructivas.” Sin

%7 Grementieri, Buenos Aires: Art Decé y Racionalismo, p, 104.
838 Vallejo, “Alejandro Virasoro™, p. 172.

? Virasoro, Alejandro, “Tropiezos y dificultades al progreso de las nuevas artes”, Revista de
Arquitectura, afio XII, n® 65, marzo 1926, p. 179.
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embargo reconocia como inspiracion de las lineas modernas, el clima que rode6 la
Exposicién Internacional de Paris de 1925.°%

Este breve recorrido por obras de Virasoro nos permite dar cuenta de ciertas
caracteristicas reiteradas en las fachadas de las viviendas unifamiliares, que se
convierten en sello del arquitecto. Algunos de esos rasgos se vinculan con las hipdtesis
de este trabajo. Entre las improntas reconocibles encontramos: el uso de cuadrados o
rectangulos rehundidos, simplemente lisos o en ocasiones con algun ornamento en su
interior; accesos enfatizados a partir de marcos que van creciendo en ancho a medida
que se asciende por medio de escalonamientos; enmarcamiento de aberturas, en especial
las puertas con guardas decorativas que incluyen frecuentemente elementos geométricos
como zigzags, y en ocasiones elementos figurativos como flores o cabezas de animales;
empleo de cornisones y coronamientos a modo de frontones en la parte superior de los
edificios que presentan dinamismo a partir de ondulaciones. Este empleo de cuadrados,
triangulos y espirales coincide con las adopciones del Art Decd. No obstante,
consideramos que otros elementos presentes en sus fachadas como los detalles de
pequeiios cuadrados que contienen a su vez otros cuadrados en blanco y negro y el uso
de triangulos imbricados no han merecido demasiada atencion. Y alli estan, reiterados
en las viviendas, podrian pensarse como una suerte de signos protectores del hogar
Figuras VII-19 y VII-20). En este sentido cabe recordar las mascaras bwa y las
viviendas gurunsi profusamente decoradas en su exterior con signos propiciatorios y
protectores (Figuras VIL.18). Si bien es probable que Virasoro, al igual que sus
contemporaneos, desconociera los significados de estas formas o aun desconociera el
arte africano en general, la mirada puesta en la arquitectura europea que se apropia de

esos elementos permite establecer la conexion.

649 Consideraba que un pueblo que usa todo lo que la técnica moderna ofrece, pero piensa como si viviera
en otro siglo no merece esa técnica. Utilizd también el revoque simil piedra que permite relieves y el
premoldeado secos y rigidos tan usados en el Art DecO. En este arquitecto casi todo es juego de
geometrias, casa, edificios, oficinas, sedes institucionales y sepulcros, mantienen también la coherencia
entre exteriores e interiores. Vallejo, “Alejandro Virasoro”, p. 172.
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Figuras VII-18a y b: Mascara bwa y casa gurunsi (ver capitulo II)

Figura VII-19a: Fachada Puan 87 detalle

Figura VII-19c: Agiiero 2024

Figura VII-19b: Fachada Guatemala 4328 (actual Bar Virasoro)

Figura 20a: Puerta Puan 87
Figura 20b: Puerta Agiiero 2024
Figura 20c: Fachada Republica de Indonesia 26.

Para Fabio Grementieri tanto exteriores como interiores acaparan la atencion por
la modernidad y detalles de formas puras. Pero la apariencia de ese silencio no seria tal

para un africano en su contexto:

324



Los frentes actian como manifiestos, aunque generalmente aparecen mudos, ya
que la composicion de base académica, con ejes y simetria y el revoque simil
piedra, los mimetizan con las fachadas de los edificios circundantes, concebidos
sobre los mismos parametros y con los mismos materiales. La originalidad de
los cuadros y recuadros con llenos y vacios se amortiguan con las
reverberaciones de los biselados, chapetonados y escalonados, los cuales
otorgan una patina innata a los edificios, una imagen que combina lo arcaico y
lo nuevo, algo asi como una modernidad f6sil (...) Entre estos ensambles, las
siluetas de herreria sobresalen como telarafas, que resultan intrigantes y atrapan
la atencion. En los interiores, las paredes ofrecen juegos similares a la de los
frentes, pero aquéllos se potencian con la rotunda definicion de los recintos de
formas puras. Piedra madera y herreria se ajustan a la disciplina de los efectos
Decé y lo mismo sucede con la iluminacion. **!

Las manifestaciones de Virasoro con cuadrados, tridngulos y espirales son
coincidentes con lo adoptado por el estilo Art Decd. Utilizo, ademas las caracteristicas
lineas vibradas. Como sefialamos en el parrafo anterior, Virasoro se encontraria alejado
de los signos africanos, y es a partir de su cercania al empleo de estas formas que hace
el Decd, que proponemos una apropiacion de lo africano de segundo orden. Es decir, a
pesar de que el arquitecto haya afirmado no contar con influencias de arquitectos o
corrientes arquitectonicas extranjeras, si conocia esas obras a partir de fotografias o de
escritos de arquitectos europeos y estadounidenses incluidos ya sea en publicaciones
locales o del exterior que circulaban en el pais. Asimismo, podria haber conocido el
trasatlantico L’Atlantique (ver Figura IC-IV-10 en Imagenes Complementarias) que
arribaba a Buenos Aires procedente de Burdeos. Como hemos mencionado en el
capitulo IV, estos barcos condensaban el estilo Art DecO con el empleo de una gran
cantidad de elementos figurativos y abstractos apropiados de las artes africanas.

Nos referiremos a los muebles disefiado por Virasoro en el proximo capitulo.

Construcciones barriales anénimas

Si se estudia el desarrollo de los sectores urbanos fuera de la zona céntrica, se
observa que fue en estos afos cuando una creciente clase media de nivel mas bajo dejo

“los conventillos”**?

y comenzd a construir sus propias casas mudandose a barrios que
perfilaban nuevas opciones. Asi, Congreso, Balvanera, San Cristobal, Boedo, Flores y
Caballito. El fendémeno estuvo relacionado con los precios de los terrenos mas proximos

o mas distantes al centro de la ciudad, lo que implicaba el énfasis en la economia o en la

%41 Grementieri, Buenos Aires: Art Decd y Racionalismo, p. 106.

842 Los conventillos eras casas de grandes dimensiones, donde vivia toda una familia en una habitacion y
donde se compartian el bafio y la cocina con otros inquilinos, generalmente inmigrantes. La palabra
deriva de pequefio convento.
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o . : . . e 643
accesibilidad mas rapida a los trabajos, entonces mas nucleados en un area especifica.

Consideramos también que, ademas del fendémeno de la moda y la copia, la simplicidad
de las formas y su consiguiente abaratamiento, fue otra de las causas al momento de
adoptar el estilo Art Dec6.®* La posibilidad crediticia y de ahorro operd en la
concrecion de las casas propias y dado que en el ‘Centro portefio’, se empled un Art
DecO mas concordante con el internacional, la producciéon masiva y anénima en los
barrios, tomo estas pautas, aligerandolas. No obstante, la cultura popular reinterpreto
algunas formas y significados, de acuerdo a sus posibilidades e inquietudes.

Algunas busquedas de material documental y fuentes en el Archivo General de la
Nacion evidencian, asimismo, que la elite que detentaba el poder o estaba vinculada a
actividades de beneficencia (damas de caridad y otras asociaciones), habitaba barrios
como el de la Recoleta y casas estilo Beaux-Arts y que, al menos al principio, se
promovia el estilo en boga para edificios publicos como el caso de la maternidad Sarda
(ver Figuras IC-VII-12 en Imagenes Complementarias).

En cuanto al vaciamiento del sentido original de los tridngulos, rombos, circulos,
espirales etc., es decir los signos y simbolos africanos que revelan comunicacion con la
naturaleza, sus dioses o poseen un significado propiciatorio, como informa Clementine
FaikNzuji, la copia ya designificada procedia via Francia, creadora del estilo.

En lo que respecta a la arquitectura de los barrios (o popular), Jorge Ramos de
Dios indica que se la suele considerar como una simple reproduccion degradada de la
cultura instalada en el poder. Asimismo, estima que en el proceso de produccion de
obras Art Deco, operan varios de los mecanismos de la cultura de masas.®® Siguiendo a
autores como Juan Acha y Margulis, Colombres coincide en que esta cultura no es
producto de la interaccion directa de los grupos humanos (aculturaciéon) sino de “un
pequeio grupo de especialistas que difunden por medios de comunicacion masivos las
formas culturales dominantes.**® Vale decir, se trata de una cultura fabricada. En aras de

diferenciar cultura de masas y cultura popular, de acuerdo con esta linea de pensamiento

643 Al recorrer algunos barrios de la ciudad -se han tomado para este estudio las 4reas del Centro, de San
Cristobal, Caballito y Balvanera (Once), Recoleta, Barrio Norte y Belgrano- se observa que sin duda hubo
una fuerte presencia Art Dec6 en los sectores populares que coincidieron con el mencionado crecimiento
urbano.

644 Ramos de Dios, El sistema del Art Decd, p 37 y Gutiérrez, Ramén, “El Art Déco en Argentina” en
AAVYV, Arquitectura 1900-1930, Buenos Aires, Editorial Clarin, 2005.

%43 Estos conceptos estan en relacién con el marco teorico de nuestro trabajo y la teoria de Bourdieu.

646 Ramos de Dios, “Apuntes para una tesis del Decé popular barrial”, p.8. Para estas afirmaciones se basa
en Juan Acha. Para profundizar el tema ver de este autor Arte y sociedad: Latinoamericana. México:
Fondo de Cultura Econdmica, 1979.
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la cultura popular es fabricada por las clases dominadas a partir de su interaccion
directa, y como respuesta a sus necesidades.®*’ Por otra parte, si se continua el analisis
de la dinamica de la interaccion entre ambas culturas, en este sentido, es frecuente que
la cultura de masas, para penetrar mejor en la cultura popular, tome elementos de ella y
los resemantice. Los coloque asi en un nuevo contexto para empobrecerlos y
desactivarlos.**®

En este sentido, Sara Vaisman destaca también una mayor creatividad en los
barrios, en los que las formas se combinaban. Mediante los catdlogos de formas y
muestrarios utilizados estas producciones carecian de referentes historicos (ver Figura
IC-VII-7 en Imagenes Complementarias). Se mostraba riqueza en la composicion y se
creaba en una sintaxis. Estaban lejos de los postulados dictados y mas cerca de la moda
de ser o parecer “modernos”.” Esta separacion de los patrones originales (aunque
conservan la esencia) o bien las nuevas combinaciones, se producian por estar mas lejos
del control cultural del poder

Todo esto termin6 por dar una fisonomia propia a estas areas de crecimiento que
circundaban el Centro. La observacion aplicada a los suburbios demuestra por lo
general que no se utilizaba la estatuaria clasica ni el uso de materiales lujosos.®’

El estudio pormenorizado de los frentes Art DecO localmente, permite incluir
particularidades de algunos edificios que, si bien no son hitos, testimonian el uso de
elementos relacionados a la estética, a la geografia, a la fauna africana o a la
geometrizacion simbolica de estos pueblos que hemos ejemplificado.

Las construcciones seleccionadas muestran la misma tendencia internacional
pero algo mas simplificada, plasmando en los barrios, la moda vigente. Ademas del
mencionado predominio de coronamientos escalonados y de pilastras que sobresalen en
forma piramidal o en remate mixtilineo se observa en cuanto a lo decorativo, en casi la
mayoria de los edificios analizados, las acanaladuras llamadas “tablitas de chocolate” y
los caracteristicos marcos rehundidos en los bordes de las ventanas y de las puertas (ver

Figuras IC-VII-5a, b ,c y d y IC-VII-9 en Imégenes Complementarias).

847 Colombres, Adolfo, Sobre la cultura y el arte popular, Buenos Aires, Colihue, 2007, p. 20.

848 Citado por Ramos de Dios, El sistema del Art Decd, p. 40.

649 Vaisman, “Buenos Aires Siglo XX, p 63-64.

650 Al realizar muestras cuantitativas in situ, se detecté un promedio alto de casas de estilo Dec6 por
cuadra, en las calles estudiadas (Junin, Pasco, San Juan, Puan, Hipdlito Yrigoyen, Avenida Pedro Goyena,
etc.). Pero es necesario tener en cuenta que muchas han sido demolidas, por lo que el nimero podria
haber sido mayor.
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Las fachadas portefias no figurativas de estos barrios presentan elementos
decorativos andlogos a las formas de la mayor parte de los objetos y tallas de los
pueblos ubicados entre el sur del Sahara y el rio Zambeze, las regiones, como ya se dijo,
vinculadas a la colonizacion francesa. Podriamos mencionar los citados en los capitulos
IT y III (pueblos de Dahomey, Costa de Marfil, Ghana, Gabdn, los Fang (Guinea
Ecuatorial), el Congo (también via Bélgica).

Como se anticipo en el capitulo VI, la clase media dejé su sello justamente en
los barrios, donde ademas triunfo6 el objetivo de la “casa propia”: “Con mayor o menor
grado de destreza, las obras del ambito profesional se reducen a intervenciones
epidérmicas sobre cuerpos arquitectonicos conceptualmente clasicistas”® "

Si dentro del estilo, es la impronta totalmente geométrica la vinculada a la
estética africana del espiritu de los disefios textiles o de las escarificaciones de algunos

de sus pueblos, nos parece ilustrativa esta relacion en la puerta y los muros de la

fachada de la casa de la Avenida Belgrano 2470 (Figuras VII-24a y b).

Figura VII-24a y b. Avenida Belgrano 2470. San Cristobal Triangulos en sucesion vertical, encerrados en rectangulos
decrecientes. Relacion con obras de Virasoro

651 Ramos de Dios, El sistema del Art Decd, p 31. Por nuestra parte agregamos que la fachada Art Deco,
en los barrios, se construyo sobre las casas de origen italiano, las llamadas casas chorizo que eran las
preponderantes desde la época anteriores. Este tipo de vivienda tiene una forma alargada y es la que
corresponderia al prototipo de la casa romana. En la vista en planta, con forma cuadrada, todas las
habitaciones tienen puerta ventana a un patio central. En el Rio de la Plata, esta planta se dividi6
longitudinalmente por la mitad conformando una casa tipica. Fue a esta construccion con habitaciones
abiertas a una galeria, a la que se le incorpor6 la fachada Art Decd.
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Desde Caballito a Flores hay variados ejemplos de Art Decd, tanto de viviendas
unifamiliares, como de edificios de renta, en los que destacan muros, herreria y vitrales
que reiteran estas formas. Asi la casa de la calle Emilio Mitre 462, 466, 460 (Figuras
VII-25a, b y c¢), con un juego obsesivo de tridngulos (ver otras construcciones en

Avenida Gaona y calle Fragata Sarmiento en Imagenes Complementarias).

Figura N° 25a, b y c: Fachada Emilio Mitre 462.
Formas poligonales e ventanas y triangulos en
los muros

Hemos detectado en el barrio de Belgrano algunas curiosidades que aparecen de
manera desordenada y sin causa aparente, mas que el gusto particular de los comitentes
o de los arquitectos que eventualmente podrian haberse visto influidos por viajes o
revistas europeas (dejamos abiertas otras posibilidades interpretativas). Asi el edificio
de la calle Mendoza 1110 en Belgrano, destaca por encima de la puerta una pequeia

ceramica de un mono (medida 15 cm) (Figura VII-26 y Figura IC-IV-23). Asimismo el
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edificio impacta por los tridngulos en posiciones diferentes que encontramos en
opciones decorativas en distintas superficies y diferentes materiales, en algunos pueblos
subsaharianos (como se dijo ya, bakuba, bamun, entre otros) y que, aqui estan presentes
en las paredes laterales de la entrada (ver Figura IC-VII-15 en Imagenes

Complementarias).

Figura VII-26a y b: Mendoza 1110. Mono en ceramica vidriada. Detalle del edificio puerta. Barrio de Belgrano

Si atendemos a la herreria artistica en puertas y ventanas, el vocabulario
decorativo con estilemas que remitirian a la estética del Africa vuelve a hacerse
evidente en los barrios. La ornamentacion se completa ademas, con lineas rectas y con
otras de ondulaciones variadas

Son principalmente las puertas las que tienen un protagonismo vedette con
movimiento y ritmo, tal como el que ocupd metaforicamente el baile en las

mencionadas “Revues Negres” del periodo. (Figuras VII-23 y VII-24).

Figura VII-27: Puerta con espirales. Junin 145, c. 1930. Barrio de Balvanera (Once).
Figura VII-28: Circulos y lineas vibradas. Pasco 432. Arquitecto Nicolas Parisi (activo 1930). San Cristobal.

Las puertas habian tenido ya una importante significacion en el Art Nouveau.
Pero en el Art Decé hallamos ese disefio compositivo y entramado en barandas de

escaleras, balcones, protectores de ventanas con los consabidos circulos, espirales,
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rectangulos, tridngulos, rombos entremezclados con fantasias atemporales, que a veces
siguieron patrones importados y otras veces manifestaron creatividad propia.®

No hay que olvidar que lo figurativo dependia mas de la habilidad manual de los
artesanos y artistas y supone siempre un mayor lujo y exclusividad. Las formas
geométricas eran también mas convenientes para los nuevos materiales y la produccion

industrial con recientes tecnologias.

Figura VII-29: Puerta de hierro (linea vibrada) y vidrio del
predio de Azcuénaga 1854.

La puerta de hierro y vidrio del predio de Azcuénaga 1854 (Figura VII-29),
muestra la importancia otorgada a lineas y ondulaciones en forma vertical, en los lados
derecho e izquierdo. A la altura del picaporte (punto de convergencia) otras lineas
oblicuas parten en forma de abanico, hacia la parte superior (las ondulaciones en Africa
simbolizarian el agua). Algo modificado, el esquema se repite en el vano superior
formando un rombo central y &ngulos con vértice invertido en sentido descendiente.

Otras figuras de las imagenes complementarias reproducen puertas (como la de la
casa de la calle Nicolads Videla 545 Figura IC-VII-14) que muestra nuevamente las
ondulaciones frecuentes en el Art DecO. En estas particulares puertas, como en los
frentes barriales, el ritmo visual que adquiere el hierro, es comparable al de los objetos
subsaharianos. El juego de lineas puras produce un movimiento visual provocado por la
percepcion de acentos, pausas e intervalos, que confieren un gran dinamismo, como en

las piezas de Africa. José Maria Pefia expresa que:

852 para ampliar el tema ver los estudios del arquitecto José Maria Pefia.
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Lo importante del Art Decé es la caracteristica del tejido visual. Todo lo que
venia de Europa como influencia sufria aqui una vuelta de tuerca. Las puertas y
herrerias se realizaban en el taller de los mismos arquitectos, como en el caso de
Virasoro. Por lo demas en los catalogos y revistas que llegaban o se producian
aqui se seguian las tendencias o se tomaba la inspiracion. A este respecto se
pueden citar el catilogo: Herreria Artistica y Forjada Luis Pedroli.®*®

Los garajes y vitraux y pisos resulta también interesantes unidades de analisis.
Con el crecimiento de la industria automotriz, se desarrollaron en Buenos Aires lugares
para guardar los automoviles en tiempos en que las casas particulares y los edificios de
varios pisos no contaban aun con un espacio destinado a tal fin. En esta tipologia, solo
la fachada es testimonio del estilo. Las entradas y las ventanas del frente se jerarquizan

con escalonamientos y pueden presentar juegos de las formas de interés en los vitraux

(Figuras VII-30, VII-31, VII-32).

Figura VII-29: Edificio Art Deco en Sarmiento
1552. Pisos con rombos, cuadrados y
rectangulos en marmol africano y negro

Figura VII-30: El Garaje Candal, 1930,
Sanchez de Bustamante 2631. Rombos en
ventanales a manera de escudos con
formas sintéticas entramadas.

Figura VII-31: Vitrales sobre la calle ) )
Pedro Goyenal1394-1396. Formas Figura VII-32: Vitral azul y

geométricas principalmente triangulares, ~ Planco con triangulos y rombos.
Emilio Mitre 462, 466, 460.

63 De entrevista personal con el arquitecto Pefia, 21 de septiembre de 2009. (ver Figura IC-VII-8 en

Imégenes Complementarias)
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En cuanto a los pisos de las entradas de los edificios son también una
manifestacion del gusto de la época, generalmente en blanco y negro y a veces con
verdes y grises. Las superficies amplias se prestaban para la aplicacion de esta moda de
geometrias que abarcaban usualmente los muros laterales de los vestibulos (Figura IC-
VII-13a y b en Imagenes Complementarias).

En lo que concierne a estos ejemplos barriales de las distintas areas, algunos
resultados parciales nos predisponen a orientarnos hacia los siguientes acentos: formas
que se reiteran, orden de figuras que luego se invierten de manera opuesta (alternancia
por ejemplo de tridngulos en una direccion y después en otra. Diversidad de motivos,
espirales, espiralitas, flechas y rombos etc.).Variedad que presenta unidad e
interrelacion entre los componentes geométricos o independencia. Como en los pueblos,
también se descubre un tratamiento en las texturas de los muros que enriquecen
visualmente la superficie de las fachadas, produciendo un estimulo Optico en el
recorrido de ojo. Predominan formas imbricadas, sobrepuestas unas a otras (ver detalles
en los tridngulos calados del balcon del material fotografico Lamina VII-4). De los
mesoamericanos hay escalonamientos, tal vez la coincidencia de grafismos, como en
todas las cultura de pueblos originarios. Obviamente no hay duda de la semejanza en
algunos motivos compartidos por ambos pueblos también justificaron la adopcion. Asi
el colegio Joaquin V. Gonzalez (Pedro Goyena 984) fue pensado y construido con
motivos precolombinos (diaguitas y calchaquies, ver Figura IC-VII-6 en Imagenes
Complementarias).

Este tratamiento otorgd al Art DecO de Buenos Aires, semejanza con los
modelos transportados, pero también cierta individualidad y diferenciacion por la
calidad de la herreria de las puertas. Consideramos que las puertas Art DecO parisinas de
sectores medios, son menos elaboradas en general, que las locales (Figuras VII-33a, by
c). Tal vez porque aqui era lo mas rico del frente, y por el hecho de que otorgaba una
apariencia de suntuosidad que los interiores no tenian (Figuras VII-34a, b y c). Esto
puede ser analizado como ideas de competencia dentro de los vecinos, de la busqueda
de ser interpretados como los modernos del barrio, adhiriendo a concepto de Ramos de

Dios. En lineas generales, el frente era lo que llevaba mejor cantidad de atributos.®*

634 Vaisman, “Buenos Aires Siglo XX, p. 62.
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Figura N° 33a, b y c: Puertas de Paris Disponibles en https://www.architecture-art-deco.fr/plus-belles-portes-art-
deco-paris.html

Figura VII-34a: Junin y Arenales. Figura VII-34b: Jean Jaures 97 , puertay  Figura VII-34c: Curiosas puertas
Herreria con motivos semejantes ~ ventana con motivos de vegetacion Art Decd en Buenos Aires.
al anana. tropicales Av. Santa Fe 1341

Todo esto nos advierte del vinculo con la apropiacion de las mismas formas
provenientes de Africa, via Francia. No obstante debemos sefialar que en América
Latina en general y Argentina en particular, estas ornamentaciones fueron tomadas de
segunda mano y no directamente de Africa. Buenos Aires y otras ciudades se hicieron
eco de esta boga que, por otra parte, convino a sus intereses (busqueda de ascenso,
destaque de la importancia de un edificio y/o posibilidades econdémicas). Como se
anticip6 esta predileccion fue motivada también a través de publicidades y revistas de la
época que llegaban con los mecanismos propios de la cultura de masas.

Sefnalamos en parrafos previos, que en el Art DecO local se daria también un
proceso inverso, ya que la cultura popular toma, a su vez, elementos de la cultura de

masas, que emplea de otra manera, dandoles un sentido diferente, en su propio
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provecho. Esto conformaria lo que se llama “cultura apropiada”. Este término es
empleado por Guillermo Bonfil Batalla para quien “en la cultura apropiada el grupo no
es capaz de producir ni reproducir sus elementos, pero si de usarlos y decidir sobre
ellos. Los elementos extrafios son aqui incorporados a la cultura del grupo, puestos en
funcion de su proyecto social.” *°
En palabras de Jorge Ramos de Dios: “las ofertas estilésticas del Centro
fueron objeto de mimesis, pero también de apropiaciones y transformaciones,
selecciones, reinterpretaciones y transformaciones (tanto de formas como
significados) por los nuevos sectores sociales urbanos. Fue asi como estas
operaciones, realizadas muchas veces sin mediaciones profesionales y/o comerciales,
dieron por resultado simbiosis peculiares en la produccion masiva de barrios”.®
Para Jorge Ramos de Dios la cultura material urbano-rural en nuestro medio se
fue formando con elementos autoctonos y transculturados por ser dependientes. Esto
oblig6 a integrar lo foraneo y lo nacional, lo presente y lo pasado, buscando una
modernidad pensada y proyectada desde una realidad compleja, hibrida y
heterogénea.657

En el siguiente capitulo pondremos el foco en mobiliarios, vestimentas,

perfumes y otros objetos de disefio en la Buenos Aires decd.

833 Colombres, Sobre la cultura y el arte popular, p. 24.

6% Ramos de Dios, Jorge, “Apuntes para una tesis del Decd popular barrial” en Art Decd, aqui,
Summarios, n® 133, Buenos Aires, Summa. S.A., enero/febrero 1990, p. 4.

%57 Ramos de Dios, El sistema del Art Deco, p. 33.
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Lamina VII-4: Casa Art Decd. Emilio Mitre 462, 466, 470. Vitral en azul y blanco con tridngulos y rombos
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CAPITULO VIII

AMBIENTACIONES Y MOBILIARIO ART DECO.
IGNORADAS ADOPCIONES SUBSAHARIANAS EN INTERIORES
DOMESTICOS DE BUENOS AIRES

En el siglo XIX la Republica Argentina ostentaba una prospera situaciéon como
productora de granos (trigo principalmente) y carnes, ocupaba el quinto lugar en la
economia mundial y era la cuarta nacion importadora de muebles de Francia.®®

Como vimos, el sistema de transporte y la refrigeracion habian mejorado, lo que
afectaba favorablemente el comercio al exterior, especialmente de productos ganaderos.
Por esta razon en las primeras décadas del siglo XX el pais gozé de condiciones muy
ventajosas, lo que trajo como consecuencia transformaciones significativas en el seno de
la sociedad portefia y en las vanguardias artisticas. Es este el contexto de la
modernizacion. En el periodo fue notorio el avance de un sector de la poblacion de
Buenos Aires que descendientes de inmigrantes mejoraron sus ocupaciones y
profesiones y que comenzo a dar forma a la gran clase media aludida en el capitulo
anterior, generando algunos cambios que llevaron a su participacion en la politica, la
educacion, la industria, el comercio y la cultura.

Segiin sostiene Diana Mondragén fueron los mayores clientes de esa misma
cultura que modificaron, siguiendo los estilos europeos. “Fue un grupo afanoso del
progreso y la novedad, que adhiri6 con entusiasmo a todas las manifestaciones de la
modernidad y del que surgieron figuras representativas de la cultura argentina”.®>

Como consecuencia del fortalecimiento del grupo social de elite hacia 1900 y
del crecimiento posterior de los hijos de inmigrantes, integrados a sectores medios en
ascenso, Buenos Aires comenz6 a ser seducida por muebles de calidad. Hacia 1920 las

660

casas Maple®® y Thompson®' -ambas de origen inglés-, se instalaron localmente y

comercializaron muebles tanto de estilo como reproducciones. También Harrods, habia

6% Buresh, Jean-Michel Frank in Argentina, p. 13.

639 Mondragoén, Diana, “Sociedad y Comitente”, Disponible en:
www.museoroca.gov.ar/virtual/virtualev.htm. S/N. Consultado 9 de junio de 2009.

%0 Muebleria de origen inglés, ubicada en Suipacha y Viamonte, famosa por su calidad y por la mencion
en el tango “A media luz” que la cita como decoradora de un piso.

66! La fabrica Thompson, publicitaba sus muebles ingleses en las revistas locales de la época como El
hogar.
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663 ofrecia

logrado afirmarse en el mercado.’ Por su parte la muebleria sueca Nordiska
servicios decorativos y piezas Art Dec0. La casa parisina Jansen continuaba contandose
también entre las posibilidades al momento de equipar las casas®® (Catalogo Maple
Figura VIII-1). Pero sin duda la apertura en 1932 de la casa de muebles Comte de
Ignacio Pirovano, marcaria un hito para proveer el estilo que caracterizaria a esa

sociedad pujante.

MUEBLES ETtc

Figura VIII-1: Maple. Suipacha 658 Buenos Aires. Catidlogo de la
muebleria que testimonia la existencia de locales como en Londres y Paris

Mobiliarios portefios

Como mencionamos en el capitulo anterior, la clase media en formacion, pronto
continu6 los preceptos de la generacion del 80 y se incorpord a sus gustos
“deambulando entre el querer ser, el querer ascender y el miedo a descender”.®® Para
Mondragén en este estrato social se combinaba el materialismo moderno con el espiritu
de trabajo y el sentido del deber. Con la idea clara de progresar en la escala social,

integrantes de este grupo se fueron trasladando, de a poco, a areas de vivienda

consideradas mas prestigiosas.

Esta nueva burguesia deseosa de imitar a la tradicional “clase alta” se instala
preferentemente en el Barrio Norte de Buenos Aires y sus alrededores. Unos
cuantos se establecieron en esta zona, aunque no todos pudieron acceder al

%2 Inaugurada en 1914, Harrods fue la primera sucursal de la famosa tienda de Londres, que mostr6 el
prestigio que tenia Buenos Aires. Solo poseia sucursales en Manchester y Berlin. En 1920 esta tienda de
la calle Florida y Cérdoba se amplié a toda la manzana. Alli se daban cita la distinguida sociedad que
compraba joyas, muebles y productos de calidad.

% Fundada en Suecia como Nordiska Kompaniet, en el siglo XIX, arribo al puerto de Buenos Aires en
1917 con 15 cajas de muebles. Premiada en exposiciones internacionales amoblo sedes de gobierno, casas
residenciales, hoteles y empresas.

%4 Jansen de Paris (23 Rue de 1’Annonciation) decord en Buenos Aires entre otras residencias la de
Saturnino J. Unzu¢ (1863-1950) en Buenos Aires y el Palacio Paz como ya se vio en el capitulo VI.

%93 Mondragén, “Sociedad y Comitente”.

338



modelo residencial de la élite. Otros terminaron quedandose en el barrio, pero la
ilusion de ascenso perdurd durante mucho tiempo.**®

En este contexto los muebles también eran signos distintivos de un sector
deseoso de establecer un propio estatus de gusto.®®” Un interesante punto de encuentro
con muebles Art Decd que se conectan con alguna evidencia de la influencia africana en
boga en Europa y Francia es parte del patrimonio del Museo Roca de Buenos Aires,
representativo de este grupo econdmicamente poderoso. Su propietario el Dr. José Arce,
fue el comitente de la casa que hoy devino dicho Museo, en Vicente Lopez 2220. José
Arce era argentino, doctor en medicina y fue titular de la Céatedra de Clinica Quirurgica.
Ademas fue integrante del partido conservador, diputado (en 1916 y 1938), Rector de la
Universidad de Buenos Aires, Decano de la Facultad Medicina y diplomatico (se
desempend en Chile, y China y en la Representacion Argentina ante las Naciones
Unidas en Nueva York).*®®

El recorrido del museo permite constatar parte del patrimonio original que da
muestras del Decd francés y del uso de materiales exoticos. Asi el bureau a abattant
para dama, realizado en ébano de Macasar, con puertas recubiertas de pergamino,
presenta tiradores de marfil. (Figura VIII-2a, b y ¢). Una vez abiertas las portezuelas, surge
una nueva y lujosa superficie donde nuevos detalles de marfil subrayan la veta de la exdtica
madera.®” Cuando se baja la tabla para escribir, que estd forrada en cuero rojo se

descubren estantes recubiertos en madera de amboina.

Figuras VIII-2a, b y c: Bureau a abattant. Medidas 145 x100 x 35 cm. Procedencia Francia. Museo Roca. Instituto de
Investigaciones Historicas.

%% Thidem.

57 En este sentido consideramos nuevamente los conceptos de Pierre Bourdieu y la teorfa de la difusion
vertical de los gustos reformulada a partir de las ideas de Thorstein Veblen (Teoria de la clase ociosa,
1899).

58 B arquitecto de esta casa, Francisco M. Squirru (1894-1969), realizo los planos segiin los deseos del
Dr. Arce. La construccion (de estilo racionalista) en su origen poseia dos ambientes en la planta baja, un
salon de 64 m’ y la biblioteca de 96 m’. En la decoracion predominaba el color blanco y los cromados y
materiales de importacion, como el roble el Eslavonia y marmoles, para las fachadas y los bafios. Cuando
Arce se caso por segunda vez, en 1938, la casa se modifico y se compro6 el lote contiguo para la piscina y
el gimnasio. Mondragén, “Sociedad y Comitente”.

% Tbidem.
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Otro mueble Art DecO perteneciente al mismo patrimonio y que incorpora los
elementos en marfil taraceado en lineas zigzag es la comoda de nogal, con una cajonera
realzada por lineas geométricas. Los apoyos verticales son los que equilibran la masa
general del mueble, rectangular y horizontal. Un mecanismo secreto accionado desde un

cajon superior, permite que se abra el panel central (Figura VIII-3).

Figura VIII-3: Cémoda con zigzag de marfil. Museo
Roca.

Hay varios ejemplos de muebles que tanto por la decoracion como por los
materiales evidencian la influencia africana en el Art DecO y pertenecen a colecciones
particulares en Buenos Aires. Muchos conjuntos desintegrados pasaron a casas de
antigiiedades y remates. Entre ellos los que conformaron la coleccion Guevara®”®
(Figuras VIII-4, VIII-5, VIII-6, VIII-7). Grementieri describe asi el escritorio de la
Figura VIII-7):

Abstraccion africana. Escritorio de raiz de maple, ébano macasar, bronce
plateado e incrustaciones de marfil y ébano, producido en Francia c. 1930.
Coleccion Guevara.®”!

Figuras VIII-4, VIII-5, VIII-6, VIII-7:

Sillén de maderas exdticas. Altura aprox. 1,10m

Tocador de ébano y marfil. Medidas: 1m x1,15 m,

Bar con escultura de felino. Medida: Altura 90 cm.
Escritorio. Medida: Altura: 1,30 m.

Detalle Figura VIII-7

Coleccion Guevara. Procedencia Francia

670 Estos muebles figuran en el libro de Fabio Grementieri, Buenos Aires Art Decd y Racionalismo, p. 68.
La Coleccion Guevara se encuentra en la galeria cita en Defensa 982, San Telmo, Buenos Aires.
87! Grementieri, Buenos Aires: Art Decé y Racionalismo, p. 68.
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Los materiales empleados en la realizacion de este mobiliario como también el
motivo que ornamenta la tapa del escritorio (detalle Figura VIII-7) se vinculan con
nuestra investigacion. En este motivo central formas curvas concéntricas, vibratos,
lineas paralelas radiales, espirales nacientes, divisiones en secciones, coincide con el
lenguaje frecuente en pueblos del oeste subsahariano. Recordemos que en cada
comunidad africana hay distintas concepciones para interpretar el mundo a través de
convenciones combinadas. Pueden ser elementos de la naturaleza o creados, pero a los
que todos le atribuye una significacion, una funcion reconocida y compartida por los
miembros. Pueden ser manifestacion de lo sagrado, finalidad mediadora o equilibradora
y pueden referirse al reino animal, vegetal o mineral (ver capitulo II). También da
testimonio del uso de muebles que de alguna manera evocan a Africa, el bar de nogal,
con escultura de felino en peltre. Esta vez procedente de Alemania, de la misma
Coleccion Guevara (c. 1930, Figura VIII-6).

Los ejemplos citados presentan entonces la tendencia a formas geometrizadas y
materiales de procedencia africana, (marfil y ébano sobre todo). Desde el punto de vista
decorativo, las guardas verifican el parecido con la de los pueblos vistos en el capitulo
II. Los detalles mdas interesantes son para nuestro estudio los pomos y detalles
zigzagueantes.

Entre otras decoraciones y ambientaciones destacables puede citarse el rincon
con un bar, estilo jazz y una sala predominantemente africana, en la residencia Acevedo
Anchorena®” ubicada en Avenida Alvear 3019 (hoy Avenida del Libertador 2119)
esquina Ortiz de Ocampo. Fue responsabilidad del estudio de arquitectura Acevedo
(propietario de la casa), Becu y Moreno. El edificio en su exterior es de estilo francés
clasico con el que se evidencia el sector social de pertenencia de la familia y el “buen
gusto” tradicional (Figura IC-VIII-1 en Iméagenes Complementarias). En el altimo piso
se ubica la parte de la casa dedicada a Africa, contigua al estudio del arquitecto
Acevedo (Figuras VIII-8). La zona se divide en el ante-bar bautizado “Africa”,
decorado con tallas africanas, el bar propiamente dicho con imagenes de un saxofonista,

suponemos de jazz, afrodescendiente, y el “Bano Negro” (Figura VIII-9 y Lamina VIII-

1.

672 Edificada entre 1929 y 1932 fue la residencia del matrimonio Juan Manuel Acevedo e Inés de

Anchorena y su familia. Actualmente es sede de la Embajada de Arabia Saudita.
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XIX, n° 154, octubre 1933, p. 450. Pone en evidencia, tan marcada como para dedicar un espacio en el disefio total.
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Figura VIII-8b: detalle plano tercer piso.
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Lamina VIII-1: Arquitectos Acevedo, Becu y Moreno. Ante-bar “Africa”. Residencia Acevedo-Anchorena. Revista
de Arquitectura, afio XIX, n°® 154, octubre 1933, p. 463
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Nos atrevemos a clasificar la talla a la izquierda en la fotografia como Ty-wara
del pueblo Bambara (ver Figura 11-6) y la pieza, al otro lado del sofa, probablemente es
una figura de antepasado de pueblos yorubas. Por detras aparece el bar, con la imagen
que remite al jazz, y a la derecha el acceso al estudio del arquitecto. . La sofisticacion
diferenciadora se manifestd en casas privadas como esta residencia, con obras
auténticas. La posicion social de la familia, su coleccionismo, sus frecuentes viajes a
Europa (en particular Paris), vuelven probable que se permitiera compras en Francia.

Un remate del ano 1981 de la Casa Naodn, -registrado en Fundacion Espigas- los

presenta como coleccionista tanto de obras francesas como africanas y precolombinas

Figura VIII-9: Arquitectos Acevedo, Becu y Moreno. Bar. Residencia Acevedo-Anchorena. Revista de Arquitectura,
aflo XIX, n° 154, octubre 1933, p. 463.

673 Segun se puede constatar en publicaciones publicadas alli en las que se da cuenta de noticias sociales
de comunidades de América Latina. Por ejemplo Le Paris Times (15 de marzo de 1927), Comeedia (6 de
junio de 1929). Disponibles en el sitio https://gallica.bnf.fr Como referencia Patricia Artundo sefiala que
Oliverio Girondo, otro asiduo viajero a Paris, habria comprado piezas africanas y precolombinas en el
Hotel Drouot (casa de ventas de objetos de arte) entre 1927 y 1929. Artundo, Patricia (con la colaboracion
de Sofia Frigerio y Susana Lange), La biblioteca de Oliverio Girondo, Buenos Aires, Fundacion
Espigas/Fundacion Pan Klub-Museo Xul Solar, 2008, p. 9.
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Como sucedia en el Museo Tervuren observamos una contraposicion entre una
estructura clésica externa de la residencia y este sector de la casa que remite y contiene
expresiones de las artes africanas. A su vez resulta sugerente sefialar similitudes con el
Alvear Palace Hotel y su boite-grill Africa, a la cual nos hemos referido en el capitulo
VIIL. En ambos casos, dentro de una edificacion clasicista se han concebido espacios de
relajacion y diversion asociados con la construccion de un imaginario africano vigente
en Europa y trasladado a Buenos Aires. Este imaginario atravesado por ideologias
colonizadoras dio lugar a una concepcion estereotipada y racista de los pueblos del
Africa subsahariana y sus costumbres. Es decir, un ambito ‘africano’ habilitaria la
diversion, la musica y el baile de moda, y tal vez cierta desinhibicion por medio de la
ingesta de bebidas alcohdlicas.

Resulta interesante traer aqui una nota de Caras y Caretas, en la que se
documenta, con profusion de fotografias y muy poco texto, “una gran fiesta de fantasia”
ofrecida por Juan Manuel Acevedo y su esposa Inés Anchorena en el Golf Club Mar del

Plata en el verano de 1937.°7

Las imagenes que nos muestran a los invitados
disfrazados evidencian la época de carnaval que habra motivado el festejo. No obstante,
parece tratarse a su vez de una fiesta tematica en la que no encontramos diversidad de
disfraces sino casi un unico disfraz, que remite a la negritud, en especial a través de la
practica del blackface. Podriamos conjeturar, teniendo en cuenta ademas el espacio que
el arquitecto habia dispuesto en su casa, que la tematica de la negritud o de la

africanidad era un asunto de su interés y, al parecer estrictamente asociado al

entretenimiento y a la posibilidad de salirse de la etiqueta.

74 Caras y Caretas, “Una gran fiesta de fantasia”, 20 de febrero de 1937, n° 2003, pp. 62-63.
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Figura VIII-10: Caras y Caretas, 20 de febrero de 1937.

Al mismo tiempo algunas exposiciones testimoniaron el consumo, en la
Argentina del periodo que nos ocupa, de piezas de procedencia francesa que
incorporaban el gusto por una estética africana. Entre ellas se llevaron a cabo en el
Museo Nacional de Arte Decorativo: Art Deco y su tiempo en 1984 y posteriormente en
2004,°" la destacada Jean-Michel Frank - Eugenia Errazuri: Los creadores de un
estilo.®”

En la exposicion de 1984 Art Deco y su tiempo se exhibio el gabinete de autoria
de Emile Jacques Ruhlmann, en madera de ébano, enchapado en carey (Figura IV-10).
En el mismo catdlogo del Museo Nacional de Arte Decorativo, se incluyd un mueble de
asiento representativo también de la vertiente que destacamos que es patrimonio del
Museo de la Ciudad. Se trata de una banqueta en madera enchapada y pasta de color
crema, de autor anénimo. El asiento tapizado en seda rosa, segun la descripcion, posee
guardas zigzag con impronta africana. Pertenecid a la aviadora Myriam Stefford de

Bardén de Biza y figura en dicho Catélogo bajo el N° 11 (Figura VIII-11).

575 Desde el 11 de agosto hasta el 5 de septiembre.

676 Se deja de lado la coleccion del Museo Nacional de Arte Decorativo (Palacio Errdzuriz Alvear),
representativa del estilo Art Decd (correspondientes al boudoir de Matias Errazuriz 1897-1941 decoradas
por José Maria Sert) ya que no presenta influencia africana sino oriental con superficies laqueadas y
doradas de inspiracion china y japonesa.
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Figura VIII-11: Banqueta con guardas abstractas y zigzag africanos,
en seda rosa. Medidas: 44 x 4 x 41 cm. Perteneci6 a Myriam
Stefford de Baron de Biza. En Catalogo MNDD, N° 11 Exhibida en
1984.

Otro ejemplo de incorporacién de mobiliario con la estética de la ‘jungla’ en la
misma exposicion fue un biombo de cuatro hojas madera dorada y laqueada con
papagayos y flores (Figura VIII-12), firmado por Jean Dunand. Pertenece a una
coleccion privada y figurd en el Catalogo con el N° 99. Respecto de la asociacion
Africa-jungla, Frank Willet sefiala que se trata de una idea falsa del entorno natural del
continente qu suele imaginarse ya sea como jungla o como desierto. No obstante, el
bosque tropical (al que se denomina errébneamente selva o jungla) ocupa un porcentaje

.. 677
menor del territorio.

Figura VIII-12: Jean Dunand. Biombo. Madera laqueada. Medidas de hoja 84 x 52 cm. Coleccion privada.

877 Willet, Frank, African Art, London, Thames and Hudson, 1993, pp. 10-11.
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Todo esto habla de la plena circulacion de muebles originales, con estos temas,
comprados por una clientela con poder adquisitivo suficiente y deseo de estar a tono con
los gustos més vanguardistas.

Por su parte la exposicion de 2004 Jean-Michel Frank- Eugenia Errazuriz. La
creacion de un estilo, fue dedicada a la dama chilena y a la obra del célebre

disefiador.®”

Figura VIII-13: Jean Michel Frank. Biombo de paja
laqueada c. 1925. Medidas: cada hoja 203 x 51 cm. Ex
Coleccion Yves Saint Laurent,- Pierre Berger. Ritmica
africana. Bordes negros de ébano. Remate Christie’s
Paris, 23 de febrero de 2009. Lote 356.

Jean-Michel Frank y su produccién para la casa Comte

La obra de Jean-Michel Frank (1895-1941) que nos interesa (aquella que remite
a alguna influencia africana), puede ser indagada a través de su produccion francesa e
internacional y también en los disefios que realizé en Argentina.

La vida de Frank fue a la vez mundana y dramatica. Era hijo de un banquero
judio aleman, primo de Ana Frank.®”” En 1930 fue nombrado director de la firma
Adolphe Chanaux (1887-1965) para disefio de interiores en Paris. Le confiaron la
decoracion de boutiques, locales y departamentos de prestigiosos disefiadores de moda,
entre ellas Elsa Schiaparelli (1890-1973) y Lucien Lelong (1889-1958) y otras
personalidades como los integrantes de la dinastia de perfumistas Guerlain. En 1932

abri6 su atelier en Faubourg Saint Honoreé, donde se vendian accesorios disefiados por

678 Teitelbaum, Mo Amelia, Los creadores de un estilo: Minimalismo y modernismo cléasico 1915-1945,
Buenos Aires, Ed. Lariviére, 2010, p. 17.

679 (1929-1945) Joven alemana de religion judia que vivio oculta junto a su familia en una casa de
Amsterdam, ciudad donde residia. En 1944 la policia alemana descubri6 el escondite y la familia fue
trasladada a un campo de concentracion. Durante su ocultamiento Ana escribido un diario que fue
publicado por su padre (Gnico sobreviviente de la familia) en 1947.
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¢l. En ese afio estaba ya consagrado en Paris y habia crecido también su clientela
internacional. Influyentes formadores de gusto como Syrie Maugham (1879-1955) en
Inglaterra y algunos negocios de vanguardia en los Estados Unidos acrecentaron su
fama. Sus creaciones eran distribuidas en lugares como Saks 5fth Avenue en Manhattan
y en este mismo periodo comenzd a trabajar en proyectos para Nelson Rockefeller
(1908-1979).°* Su revolucion fue la creacion de formas simples, con un marcado deseo
de no ser tradicionalista y de olvidar el pasado. Pensaba como Eugenia Errazuriz
(Eugenia Huici de Errazuriz 1860-1950) que el espacio era el lujo: “Los dos habian
comprendido que el lujo supremo en la sociedad contemporanea era el espacio. (...) la intuicién
genial y el gusto exquisito de la Sefiora Errazuriz se habian ejercitado en la armonia de
las proporciones™.®®!

Asi su estética en general apeld al despojamiento y a la luminosidad (Figura

VIII-14).

Figura VIII-14a y b: Jean-Michel Frank. Smoking room. c. 1938. Inspiraciones africanas en la mesa baja (taburete
préximo a la chimenea

Sin embargo supo incorporar elementos de la plastica africana:

Existe un cierto nimero de creaciones que traicionan esta voluntad de retornar a
una forma primaria de las cosas y notablemente de muebles que hacen
referencia a las culturas africanas y oceanicas. Hay en ciertos muebles una
dimensién que podria calificarse de barbara y hace pensar en el mobiliario
africano. Pienso en la mesa de Aragon de 1928, realizada en castafio y que

80 Owens, Mitchell, “Jean-Michel Frank: the prolific genius of Modernist French design”. Architectural
Digest, 2000. Disponible en: http://www.architecturaldigest.com/story/frank-article-012000 Consultado 9
de abril 2010.

881 Beccacese, Hugo, “Los forjadores del gusto moderno”, La Nacion, 8 de Agosto de 2004.
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reposa en patas esculpidas. Tiene una dimension artesanal, muy grosera como si
. . . 2
hubiera estado realizada con pocos medios.®®

Resulta elocuente el andlisis de Martin-Vivier, que explica que no se trata de

conexiones a pueblos africanos concretos (Figuras VIII-15 y VIII-16):

Es interesante darse cuenta que estos muebles hacen pensar finalmente en
objetos africanistas (sic), pero que no tienen una referencia precisa, y que se
trata de un falso africanismo, de falsas referencia culturales, que perturban su
lectura. (...) Pero queda una dimension poética muy particular que invita al

propietario del mueble a buscar un suefio, una réverie, incitandolo a reconstituir

o a investigar una referencia cultural que no encontrara.*®

A su vez, el autor insinda un cierto contacto mas informal con el Surrealismo.
Recordemos que Frank realizd trabajos decorativos para Elsa Schiaparelli, modista,
relacionada a este ultimo movimiento.

Nuestro interés en la obra de Jean-Michel Frank reside en su actuacion en el
ambito local. Ignacio Pirovano,*®* fundador de la firma Comte, cuya cientela pertenecia
a clases de alto poder adquisitivo y su mujer Lia Elena de Elizalde (1908-1990),
conocieron a Frank en Paris hacia 1920 y en esa etapa los provey6 de una coiffeuse, una
mesa y varios ceniceros de espiral como los creados para Elsa Schiaparelli.

Como sefialamos en el capitulo VI, la década de 1930 fue un momento de auge
de casas de rentas, en los lugares mas selectos de la ciudad y en ese contexto, crecid
también el interés por la decoracion. Fue justamente en esta década, en 1932, cuando
Pirovano cre6 Comte en Buenos Aires. La primera direccion de esta casa de decoracion
fue en Av. Presidente Roque Sdenz Pefia 1129. Los muebles se traian directamente del
atelier de Frank en Paris, por ordenes y por items. Comte creci6é y en 1936 abrid otros
locales de venta de estilos franceses e ingleses en la calle Arenales 1079 y alli también
se comenzaron a producir por primera vez los disefios de Frank en Argentina.685 La

firma tuvo varios locales en la ciudad y en 1939 abrié en Florida 953 (donde residiria

%82 Martin-Vivier, Pierre-Emmanuel, “Autour de Jean Michel Frank”, Institute Francais de la Mode, 2009.

Disponible en: http://www.ifm-paris.com/fi/ifm/mode-luxe-design/.../112.html/ Consultado 3 de Julio de
2010.

% Tbidem.

6% Tgnacio Pirovano Lezica Alvear (1909-1980) fue pintor, coleccionista de arte, empresario. A partir de
1925 estudid pintura con una poética ligada al fauvismo. Su carrera de artista se extendié por 20 afios. En
la década de 1940 se convirtié en mecenas de artistas locales enrolados en la abstraccién geométrica y en
especial en el arte concreto. Entre 1937 y 1956 fue director del Museo Nacional de Arte Decorativo. Parte
de su coleccion fue donada luego de su muerte al Museo de Arte Moderno de Buenos Aires. Extraido de
Bermejo, “Ignacio Pirovano y el coleccionismo de vanguardia”.

585 Buresh, Jean-Michel Frank in Argentina, p. 25 y 33.
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Jean Michel, luego de instalarse en Buenos Aires). En 1943 se traslado a Florida

936/40, local que perdurd hasta 1950.

Figura VIII-15: Jean Michel Frank. Mesas de apoyo Diabolo (semejantes a taburetes africanos). Medidas: 40.6 x 59
cm x 39.4 cm Catalogo Jean Michel Frank in Argentina, p. 91.

Figura VIII-16: Mesa de Café en roble, llamada “anand” o Aragon. Ejecutada en Comte en 1937. Medidas: 39 cm
alto, 101 cm de largo y 53.3 cm de ancho.

Segin James Buresh, Frank habria tenido una influencia indirecta en el
mencionado edificio Kavanagh, inaugurado en 1936 y realizado por el estudio de los

686

arquitectos Gregorio Sanchez, Ernesto Lagos y Luis Maria de la Torre.”™ La guerra

desatada en Europa en 1939 hizo que Frank decidiera emigrar de Francia y llegara a
Buenos Aires a mediados de 1940 donde residi6 hasta los primeros meses de 1941.%%
Su relacion personal y comercial con Ignacio Pirovano derivé en que fuera nombrado
director artistico de la firma Comte. En este sentido, sefialamos entre la produccion
local de Frank dos piezas, las mesas Diabolo (Figura VIII-15) y la mesa de patas
semejantes a un tronco de palmera, ambas fabricadas previamente en Europa (Figura
VIII-16).°® En el comentario del epigrafe del Catalogo Jean-Michel Frank in Argentina
solo se indica: Dos side tables, disefiadas por Jean Michel Frank y realizadas en Comte
en 1942.°%° Es para destacar las similitudes con los taburetes o apoyanucas africanos.
Por su parte, la mesa cuyas patas semejan troncos de palmeras (Figura VIII-16),
presenta siete trapecios invertidos en los cuatro apoyos y tres ranuras paralelas en la

690

tabla, o parte superior que sirve de apoyo tabla.”” Esta estética nos remite a un

5% Tbidem, p. 14.

%7 En 1941 Frank viaja a Nueva York donde se suicida el 9 de marzo.

688 Martin-Vivier, “Autour de Jean Michel Frank”

5% Buresh, Jean-Michel Frank in Argentina, p. 59.

9 El mueble figura en la pagina 91 del mencionado catalogo Jean Michel Frank in Argentina.
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ambiente de tropico al igual que su nombre “Anand” (con el que a veces se remitia a

691
).

esta mesa también llamada Aragon

Figuras VIII-17 y VIII-18: Jean Michel Frank. Sillones Hotel Llao Llao. 1938. Medidas: 77.5 cm de alto, 88.9 cm
ancho y 108 cm de profundidad Curioso tapizado con piel de fauna del lugar. La fauna del lugar es exdtica par los
0jOs europeos.

Especial atencion merece los sillones, producidos en Buenos Aires, destinados al
Hotel Llao Llao, edificio con proyecto del arquitecto Alejandro Bustillo en 1937
(Figuras VIII-17 y VIII-18), ejecutados en Comte en el mismo afio, bajo disefio de
Frank, con madera de roble patagonico. La seleccion para el tapizado de piel de ciervo
patagdénico nos remite al uso europeo de otros materiales rusticos provenientes de las
colonias, frecuentes en el periodo. El parecido al orix africano es evidente y resulta

curioso que haya apelado en esta textura local, probablemente emulando a la cebra o al

! Remitimos a un video de la mesa Aragon (creada en 1934, también llamada Anand), con patas
torneadas. Disponible en: https://www.youtube.com/watch?v=PbEqfcaQFxw  Consultado 14 de
noviembre de 2015.
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mencionado orix.*?

Maestro en la combinacion de materiales de lujo junto a otros mas
rusticos como caucho y paja entre otros, Frank se consagrd a un estilo que acentua lo
austero. También de interés resulta el bisonte, animal africano, colocado a manera de
trofeo sobre la chimenea, cuando no es del hébitat la regién patagonica, pero resulta de
todos modos elegido por Frank (Figura VIII-19). Pirovano ha sefialado que el Hotel
Llao Llao fue “una obra cien por ciento argentina: para ello hubo que crear una linea de
muebles rasticos solidos y bien disefiados que no acusaran ninguno de los estilos
tradicionales extranjeros de campo o de montana” y para cuya confeccion se emplearon
maderas argentinas y tapizados en cueros de animales de la regi(')n.693 Sin embargo, la
labor de Frank en el disefio de este mobiliario matizaria esta afirmacion de Pirovano.
Por caso para la decoracion del Hotel Llao Llao, el disefiador utiliz6 los llamados
sillones “elefante” modificando el tapizado, usando piel de ciervo de la Patagonia®*
(Figura VIII-20). No podemos dejar de relacionar los mismos con los realizados por
Rulhmann para el Palais des Colonies de la Exposicion de Paris de 1931 (ver Figura

IV-9). No obstante, cabe consignar que el texto del coleccionista fue escrito con

posterioridad a la década de 1930, ya que se trata de dar cuenta de la historia de la firma

Comte.

Figura VIII-19: Cabeza de bisonte en el Hotel Llao- 1lao.

892 1 a fotografia figura en la pagina 105 del Catalogo Jean Michel Frank in Argentina.

3 Pirovano, Ignacio, “Resefia historica Comte S. A., 6 hojas” Dactiloscrito, Carpeta Pirovano 2, 31,
Fundacion Espigas, p.1. Citado por Mazza, Carlos, “Consideraciones sobre las nociones de cultura, forma
y mobiliario en Ignacio Pirovano”, Anales del 1AA, vol. 43, n° 1, 2013, p. 64. Disponible en:
http://www.iaa.fadu.uba.ar/ojs/index.php/anales/article/view/102/html_59 Consultado 29 agosto 2020.

694 Referencia en la pagina 21 del catalogo citado.
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Figura VII-20: Jean Michel Frank. Ambientacion del Hotel Llao Llao con sillones “elefante” Bariloche

La vigencia de las estéticas africanas en el periodo es refrendado por las palabras

de la decoradora Celina Arauz de Pirovano (1915?7-2010):

Contaba la decoradora Celina Arauz de Pirovano que Frank habia disefiado un
cenicero muy particular. Era, en realidad, una pulsera de marfil, sobre la que se
apoyaba un platillo de plata. Las pulseras las compraba en Africa, pero debian
haber sido usadas por negras. Seglin Frank, el sudor de las negras les daba una
coloracion especial al marfil. De modo que las pulseras sudadas se convirtieron
en una moda en los salones portefios.*”

Asimismo, consideramos que la anécdota de la decoradora explicita la idea de
apropiacion cultural que venimos proponiendo. En un sentido proximo, esta cita resulta
también impactante: la idea de que el sudor de una mujer negra diera un color particular
a un material resulta absolutamente racista. Hugo Becaccese, autor de la nota de La
Nacion, expresa: “El comunista Jean-Michel podia llegar a tener ocurrencias racistas en
su afan de excelencia”.®®

Como se dijo, Jean Michel Frank habia trabajado para Elsa Schiaparelli y

también para Nancy Cunard,®” junto a artistas como Alberto Giacometti (1901-1966),

con quien desarrolld especialmente lamparas. Tanto Cunard como Giacometti estaban

893 Beccacese, “Los forjadores del gusto moderno™

% Thidem

697 (1896-1965) Escritora y activista politica britanica. Luché contra el racismo y el fascismo. Se trasladé
a Paris en 1920 y se puso en contacto con el modernismo literario y los surrealistas. A menudo fue
fotografiada luciendo sus pulseras de inspiracion africana (Figura IV-51).
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muy ligados con la exaltacion de lo africano. Como venimos sefialando en esta
investigacion, las formas romboidales y los rebordes en ébano y el uso del marfil en
algunas producciones de marfil recuerdan en algunas de sus producciones el arte de los

pueblos subsaharianos.

Alejandro Virasoro y sus muebles

Como se ha visto precedentemente, otro arquitecto que acaparo la atencion en el
periodo fue Alejandro Virasoro quien realizé en muchos casos los muebles para sus
edificios y no quedaria, a pesar de negarlo, fuera del gusto de la época. La que fuera su

residencia particular se encuentra hoy vacia y despojada de ellos.

Figura VIII-21a: Alejandro Virasoro Mesa baja. Medidas: Alto 62 cm tapa 136 x41 madera de raiz de nogal, lisa con
estantes inferiores y dos cajones cortos en sus lados, al dorso chapa de Nordiska. Venta Bullrich Gaona. 13 de Mayo
de 2005. Lote 502. Decoraciéon geométrizante. “Remates de arte y antigliedades” Disponible en:
https://bullrichgaonawernicke.com/R111/R111 muebles.htm Consultado 10 de abril de 2009.

Figura VIII-21b: Alejandro Virasoro. Agiiero 2038. Revista de Arquitectura, afio XVI, n° 109, enero 1930, p. 25.

Una de las empresas que produjo sus disefios fue justamente, Nordiska. Esto

pudo ser comprobado en la subasta de muebles Bullrich Gaona Posadas, en Mayo del
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2005 (Figura VIII-21). A su vez, la Revista de Arquitectura de enero de 1930%® muestra
una mesa biblioteca enchapada con lineas y guarda geométricas y otros muebles de su
autoria que se incluyen en Imégenes Complementarias (Figuras IC-VIII-2 y 3).

Segun datos relevados en la revista Nuestra Arquitectura de abril de 1936,
que dedica todo el namero al edificio Kavanagh, hay evidencia que en la decoracion de
algunos de los departamentos existian bibliotecas en roble decapé, con marcos de
madera lustrada en negro €bano. En ese mismo numero de la revista, refiriéndose a los
estantes de bandejas de los placares del edificio se destaca: “todos los placares de
dormitorios cuentan con estantes de cedro, bandejas y cuelga-perchas para los cuales se
empled en las partes macizas cedro y terciado de okoumé”.”™ El okumé, ocume o
akumen es un arbol centroafricano, que crece especialmente en Guinea Ecuatorial y
Gabon, cuya madera es muy apta para enchapados.

Hemos completado el relevamiento de muebles con la visita a anticuarios y ferias
de antigliedades, asi como con la busqueda de remates, que reflejan la presencia de un
patrimonio de piezas y muebles en linea con las caracteristicas descriptas. Destacamos
asimismo algunos muebles de calidad inferior, ligados al consumo de los sectores
medios por imitacion, resultados del relevamiento de piezas en venta por Internet. (ver
Figuras IC- VIII-4 en Imagenes Complementarias, relevado entre 2010 y 2011).

Refiriéndose a las artes aplicadas, Grementieri expresa: ‘“Pocas veces en la
historia de la arquitectura y del disefio sucedié que el origen de un estilo o de un
movimiento comenzara por la decoracion o el interiorismo (...) En general, fueron
monumentos, templos y palacios, todos artefactos de escala mayuscula, los que
sefalaron el camino y pusieron los ejemplos por seguir”.701 Desconcertadas frente a la
industrializacion, destaca que las artes aplicadas exiliadas del protagonismo artistico y
social que habian tenido durante casi un siglo, tomaron revancha en las grandes

702

exposiciones internacionales en el siglo XX.™ Alli desplegaron su seduccion frente a

multitudes.

5% Revista de Arquitectura, afio XVI, n® 109, enero 1930, pp. 25 a 39.

899 Nuestra Arquitectura, afio 7, n° 4, abril de 1936, p 117-177.

7 Thidem

! Grementieri, Buenos Aires: Art Dec6 y Racionalismo, p. 61.

792 Un analisis sobre las artes aplicadas y decorativas en Argentina en las primeras décadas del siglo XX
en Mantovani, Larisa, “Arte, oficio e industria. La institucionalizacién de las artes decorativas y aplicadas
en la historia del arte argentino a principios del siglo XX, 19&20. Rio de Janeiro, vol. XI, n°® 1, jan./jun.
2016. Disponible en: http://www.dezenovevinte.net/arte%20decorativa/ad_argentina.htm Consultado 20
de noviembre de 2019.
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Buena cantidad de argentinos visitaron la exposicion de 1925, pero muchos més

la conocieron por revistas. Pocos afios después, en 1931, llega por primera vez a

nuestro pais una sucursal flotante de la ya famosa exposicion. Francia seguia

arremetiendo con exportaciones de Iujo y con refinamiento tangible y parte de

esa estrategia eran sus fabulosos trasatlanticos que unian puertos de dos

continentes. Asi comenzaron los frecuentes amarres del formidable Atlantique,

un enorme paquebote integramente disefiado segln el ultimo grito de la moda

“Art Dec6” con boutiques plagadas de tentaciones (...) Fue muy visitado por el

publico y muy publicitado en los diarios y revistas, tanto que la decoracion

‘imperial Decd’ de la embarcacion tuvo notable influencia en el interiorismo

portefio de edificios publicos y privados.””

Los muebles eran una demostracioén del buen gusto. En los grupos de alto orden
econdmico, la estadia en Paris y frecuentar Biarritz era una costumbre reiterada. Ya en
Buenos Aires, luego de los infaltables periplos, enaltecia mostrar el contacto con la
estética de las vanguardias y prolongar este consumo en la casa del Mar del Plata y los
nuevos hoteles de Cordoba o los paseos por Bariloche. La extension de este trabajo nos
impide dedicarnos detalladamente de este particular en otras ciudades del pais.

Los grupos renovadores, comprendieron que la ostentacion era cosa del pasado.
Se habia aprendido a prescindir de lo superficial. Eugenia Errdzuriz y Jean-Michel
Frank habian sido los conductores hacia la luminosidad, a los colores claros y al espacio
despojado entendido como lujo.

Pero también “el buen gusto” argentino, se mostraba entonces en todos los
detalles y por lo tanto en muebles con lacas, madreperla, madera nuevas, pieles, telas y
texturas que evocaban aqui también tierras lejanas. Y aunque sin colonias en Africa u
Oriente, Buenos Aires y las provincias siguieron en amalgama con el Art Decd francés,
y el artesanado local observo sus directivas. La estética industrial y los objetos para el
consumo masivo copiaron, en otros materiales mas baratos, el exotismo instalado.

Otra muestra elocuente de las preferencias establecidas la constituye la silla Safari
(Lamina VIII-2), algo mas tardia, disefiada por Amancio Williams (1913-1989,
arquitecto autor de la popular Casa del puente en Mar del Plata, provincia de Buenos
Aires). Sus lineas sobrias estan inspiradas en sillas desmontables en tubos y piezas de

cuero como las de las expediciones al Africa, excursiones poco frecuentes desde

Argentina pero acorde a la tendencia.

793 Grementieri, Buenos Aires: Art Decé y Racionalismo, p. 62.
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Lamina VIII-2: Amancio Williams (1913-1989). Silla Safari. 1945. Inspirada en las expediciones o safaris de moda.
Su nombre connota el Africa y la colonizacion.
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Hasta aqui hemos visto un consumo oneroso de muebles exclusivos, si bien
hemos encontrado paralelamente muebles estdndar y masivos (ver imagenes
complementarias). En este sentido, Beatriz Sarlo expresa que la casa familiar es
indicador no so6lo de gusto, sino también de costumbres, y describe:

Ya en 1928 hay signos de que el ptblico ampliado de las revistas de gran tiraje
puede aceptar solo aunque solo sea imaginariamente, interiores decorados con
cuadros que evocan el cubismo y muebles bajos de lineas geométricas. Estos
interiores proponen lugares de trabajo femenino que no incorporan los
instrumentos de sus tareas tradicionales, sino pequefios escritorios, lamparas de
lecturas, bibliotecas suspendidas, una radio un biombo decorado segin el gusto
moderno con motivos abstractos.”"*
La autora sostiene que lo que se acepta como dato en los bienes y mensajes
simbolicos no se incorpora de inmediato, pero asegura que esa actualizacion, de todos

yq1e . , 705
modos marca al publico sobre el que el mensaje esta operando.

El impacto en la moda en el vestir y sus satélites (calzado, carteras accesorios,
joyas y perfumes). El papel de las revistas de moda

Fabio Grementieri, al referirse a los temas relativos a la moda en Buenos Aires,
habla de una modernidad mas descontracturada y libre, que da importancia también a
los repertorios adoptados del arte.”®

No es el objetivo principal de nuestro estudio el desarrollo en profundidad de la
pintura, la escultura y los grabados de autores nacionales en este periodo.”’’ Pero dado
que aqui, como en otros lugares, no fue menor el impacto que la plastica tuvo en la
moda, en accesorios y en utensilios utilizados por las clases altas, medias y sectores mas
bajos de la piramide social de Buenos Aires, esta referencia permitira interrelaciones
pertinentes. Las manifestaciones se prolongarian en vajillas, cerdmicas,
encuadernaciones y otros objetos de disefio. En todas estas expresiones pueden

distinguirse elementos influidos por la estética del Africa subsahariana.

Manifestaciones locales en las artes visuales

Podriamos decir que, por caracter transitivo, a través de la moda y las boutiques

de los transatlanticos, lo vanguardista llegd a Buenos Aires. No obstante el viaje de

7% Sarlo, Una modernidad periférica, p. 25.

9% Thidem

7% Grementieri, Buenos Aires. Art Decé y Racionalismo , p. 62

7 Este tema fue tratado exhaustivamente en otras investigaciones. No obstante una breve resefia por su
consonancia con las artes aplicadas locales inspiradas en ellas, permitira destacar una mayor relacion.
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aprendizaje de los artistas argentinos al exterior y las revistas internacionales que se
importaban hicieron el resto.

Fue justamente en el periodo de entreguerras cuando se consolidd el arte
argentino y se establecieron premios institucionales que llevarian al reconocimiento de
los artistas en los Salones oficiales. Asimismo se acrecentaron las compras de los
coleccionistas de arte en Europa con un impulso muy semejante en el &mbito nacional,
lo que constituira el incipiente patrimonio de nuestros museos. En la década de 1920 el
coleccionismo latinoamericano estaba en crecimiento y los representantes de familias
destacadas compraban pintura y escultura vanguardista.

En Brasil se destacaba al mismo tiempo el patrimonio de la pintora paulista
Tarsila do Amaral (1886-1973) representativa del movimiento modernista llamado
Antropofagia, influido por el cubismo con caracteristicas “primitivistas”, nativas y
autonomistas en relacion a Europa.

En Buenos Aires, el afno 1924 se convirti6 en un punto relevante para el arte
argentino. Por un lado, la Chola desnuda, “fantasia nativista” de Alfredo Guido,”®
obtiene el primer premio en el Salon de Bellas Artes (Figura IC-VIII-5 en Imégenes

79 en la Galeria Witcomb

Complementarias). Por otro, la exposicion de Emilio Pettoruti
agita el ambiente artistico (Figuras IC-VIII-6 en Iméagenes Complementarias). En ella,
el artista expuso pinturas realizadas en su viaje iniciatico a Europa que dio lugar a
opiniones diversas y contrapuestas. Sus obras cercanas al cubismo y al futurismo
italiano generaron un debate efervescente en torno al ‘arte nacional’ en el campo

] 1 ~ . . , . . s
artistico local.”'® En los afios siguientes de esa década se sucedieron otras exposiciones

de artistas vincualdos a la revistas de vanguardia como Martin Fierro. Entre ellos Xul

7% Para un analisis de esta obra ver Gluzman, Georgina G., “La Chola desnuda de Alfredo Guido (1924):
ficciones nacionales, ficciones femeninas”, Nuevo Mundo Mundos Nuevos, Debates, 2015, Disponible en:
http://nuevomundo.revues.org/68441 consultado 4 de septiembre de 2016.

709°(1892-1971) Naci6 en La Plata. En 1913 viaja becado a Europa y se asienta en Florencia. Su interés
primero se vincula al estudio de los artistas del quattrocento y el arte de los etruscos. Posteriormente entra
en contacto con el futurismo italiano y cono ce a Filippo Marinetti, lider del movimiento. Su estancia en
Italia se extiende hasta 1924; a lo largo de esos afios expuso en galerias de distintas ciudades de aquel pais
y también de Berlin y Paris. En octubre de 1924 realiz6 su primera exposicion en Buenos Aires en la
Galeria Witcomb, que avivo el ambiente artistico local. Realiza una fecunda actividad para difundir el
arte moderno. En 1929 se retine en Brasil con Tarsila do Amaral, Oswald y Mario de Andrade y vive un
afio en Rio de Janeiro. Es nombrado director del Museo Provincial de Bellas Artes de La Plata en 1930.
En 1940 realiza su primera muestra retrospectiva en Amigos del Arte, y la segunda en 1948 en la Galeria
Peuser. En 1941 y 1942 viaja a América del Norte, Chile, Perti y México. En 1953 se instala en Paris
donde vivira hasta su muerte. Ver Artundo, Patricia; Pacheco, Marcelo, Pettoruti y el arte abstracto 1914-
1949. Catalogo de Exposicion, Buenos Aires, Malba-Fundacion Costantini, 2011.

1% Ver Wechsler, Diana, “Buenos Aires, 1924: trayectoria publica de la doble presentacion de Emilio
Pettoruti” en VI Jornadas de Teoria e Historia de las Artes: El arte entre lo publico y lo privado, Buenos
Aires, Centro Argentino de Investigadores de Arte, 1995, pp.344-358.
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Solar, Pedro Figari, Norah Borges. En la década siguiente, Rafael Crespo (1890-1944)
al exponer su coleccion en el Museo Nacional de Bellas Artes en 1936, ya en su actual
sede de Recoleta, acerco al publico la pintura vanguardista de Paris, ! cuyo catalogo
fue escrito por Oliverio Girondo (1891-1967), autor de un ensayo titulado La Pintura
moderna.”"? Se referia alli a artistas que ya hemos mencionado como Vlaminck, Derain,
Modigliani, entre otros, “los referentes mas poderosos para la Vanguardia Argentina de

los afios 207713

y como hemos visto coleccionistas de mascaras africanas o influidos por
estas. En la esfera oficial comenzaron a encargarse murales, que impondran una
modalidad colectiva de trabajo. Edificios de sindicatos y galerias (un nuevo espacio
comercial que comenz6 a desarrollarse), fueron los soportes que manifestaron algun
reflejo de incorporacion de elementos subsaharianos en sus composiciones. Edificios

d”'* (Hipolito Yrigoyen

como el dedicado a los gremios ferroviarios como La Fraternida
1934, que alberga el teatro Empire) y la Union Ferroviaria (av. Independencia 2880) de
1934, con murales de escendgrafos del Teatro Colon liderados por Dante Ortolani’"
(1884-1968) (Figura VIII-22) y la pintura mural de 1946 de Demetrio Urruchta (1902-
1978) en las Galerias Pacifico, Av. Cordoba 555 (Figuras VIII-24a, b y ¢) dan muestra

del caso. Las obras del escultor Pablo Curatella Manes’'® (Figuras IC-VIII-7 en

"' Armando, Adriana y Fantoni, Guillermo, “El primitivismo martinfierrista: de Girondo a Xul Solar” en
Antelo, Raul (coord.), Oliverio Girondo: obra completa, Madrid, ALLCA XX, 1999, p. 475.

12 Girondo, Oliverio, “Pintura Moderna” en Coleccién de Rafael Crespo. Catalogo, Buenos Aires,
Museo Nacional de Bellas Artes, 1936.

’" Ibidem.

"4 Disefiada por Jorge Sabaté (1897-1991).

"3 Arquitecto y profesor de dibujo italiano. Llegado a Argentina en 1913, fue director en jefe de
escenografia del Teatro Colon de Buenos Aires y profesor de la Escuela Superior de Bellas Artes de la
Carcova. Se conservan obras suyas en la sala de conferencias del Automévil Club Argentino, en el Museo
Quinquela Martin y en el Museo de Artes Plasticas Eduardo Sivori.

718 La obra del escultor Pablo Curatella Manes (1891-1962) nos remite a otro caso de particular interés
por la vinculacion con el ambiente artistico de Francia y su relacién permanente con la Argentina. Su
desempeiio en el sector de la diplomacia le permitié una prolifica actividad en las artes. Aunque radicado
en Paris, enviaba con frecuencia trabajos al Salon Nacional. Fue alumno de Lucio Correa Morales (1852-
1923). En 1908 ingresd a la Academia Nacional de Bellas Artes y en 1911 viajo a Europa. Luego de un
periodo en Florencia, en 1913 se instald en Paris. Estudié con escultores de la talla de Aristide Maillol
(1861-1944) y Emile-Antoine Bourdelle (ya mencionado por sus relieves del Folies Bergére Figura IC-
IV-1b) y se vinculd con pintores como Maurice Denis (1870-1943) y Paul Sérusier (1864-1927). Al
desatarse la Primera Guerra Mundial regresé al pais para fundar el Salon de Otofio de la Plata. Otra vez
en Francia, tomd entonces un cariz mas sintético y realiz6 su experiencia cubista. Conocid también al
pintor André Lhote (1885-1962) y frecuentd artistas como Constantin Brancusi (1876-1957), Ferdinad
Léger (1881-1955), Juan Gris (1887-1927), cuyas obras (en contacto con la estética subsahariana) le
inspiraron los volimenes facetados y geométricos de El acordeonista y El guitarrista, EIl Hombre del
Contrabajo (relacion con el jazz) y Mulata. Casado desde 1922 con la pintora francesa Germaine
Derbecq (1899-1973), expuso en 1925 en Paris en la Galeria Vavin. Es de destacar que colabor6 en la
Exposicion de Artes Decorativas de Paris de ese afio, con la realizacién de una pérgola. Fue designado
embajador de Argentina en Francia y también Asesor del Comisario General del Pabellon General
Argentino en la Exposicion Internacional de Paris en 1937En 1939, en visperas de la Segunda Guerra
Mundial, debe encargarse de la repatriacion de los argentinos residentes en Francia. Durante la guerra,
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Imagenes Complementarias) o del mencionado Emilio Petorutti, pueden constatar la
relacion con las vanguardias europeas. Asimismo, se enrola en el “decoclasicismo”, las

obras de los escultores Jos¢ Fioravanti (1896-1977) y Alfredo Bigatti (1898-1964).

Figura VIII-22: Daniel Ortolani y Adolfo Montero. Fraternidad Espartana y la Civilizacion Ferroviaria, 1934.
Mural. Hall Teatro Empire. Hipdlito Yrigoyen 1934. Rasgos indigenas y afro bajo formas del mundo clésico

La influencia africana por tanto no fue directa, pero consideramos que, tal como
lo sefialan Adriana Armando y Guillermo Fantoni hubo consonancia con las tendencias
internacionales mientras se buscaba una identidad propia en el mundo de la cultura y de
las artes:”"’

Orientados hacia la busqueda de la diferencia cultural o de una renovacion
formal que implica la superacién del ilusionismo pictdrico, los artistas
argentinos apelaron a las parcialidades del arte “primitivo” que sintetizaba con
sus ideas y modos expresivos. Xul Solar que en los albores de la década del 20
habia optado por las abstracciones y geometrizaciones de las formas, recurrio a
las méscaras africanas, las esculturas polinésicas y fundamentalmente a los
codices mexicanos, multicolores y planistas.

Durante esos afios Norah Borges sinti6 la influencia del arte “primitivo” a través
de los expresionistas alemanes y de Picasso, cuyas figuras de la época negra
inspiradas en las deformaciones de las mascaras africanas repercutieron en
algunos grabados. Por su parte, artistas como Curatella Manes, Alfredo Bigatti
o José Fioravanti, que rechazaban el naturalismo escultorico, apelaron a

ante la falta de materiales, realizd6 maquetas de plastilina, metal o cartéon. Participé en la Bienal de
Venecia de 1952 y, en la de San Pablo de 1957. Fue curador de la Bienal de Paris de 1961. En 1957
prepard los altorrelieves El drama y La comedia para el Teatro General San Martin. En 1962 organizo en
la Galeria Creuze de Paris, la exposicion Pablo Curatella Manes et Trente Argentins de la Nouvelle
Génération. En esa oportunidad el Museo de Arte Moderno de Paris adquiri6 El guitarrista. Ver biografia
de Curatella Manes en https://www.pablo-curatella-manes.com/new/es/biografia.html Consultado 4 de
abril de 2019.

7 Armando y Fantoni, “El primitivismo martinfierrista”, p. 477.
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soluciones tan diferentes como la geometrizacion cubista o la representacion
despojada y sintética, inspirandose en referentes antiguos como los objetos
africanos o la estatuaria griega primitiva. La figura del boxeador incluida en el
repertorio del “negrismo”, se tradujo plasticamente en los relieves de Fioravanti
y se introdujo junto al jazz en la poesia de Leopoldo Marechal. Todos estos
artistas que protagonizaron una reaccion antinaturalista y anti-impresionista,
valoraron los objetos exéticos por sus cualidades estéticas y sus valores
formales.”"®

Norah Borges (Leonor Fanny Borges 1901-1998) pertenecia a una familia de
amplia formacién cultural. Viaj6é a Europa y fue influida por los grabadores alemanes.

. . Ry . ’ 1
Su conocimiento de la xilografia le permiti6 ilustrar las revistas ultraistas.’"”

Sera precisamente en Mallorca donde consolidoé su cambio estético marcado por la figura
de la pagesa, tematica que pervivira con estilo propio hasta 1924. (...) En un momento en
que las corrientes vanguardistas europeas buscaban en la talla africana o de Oceania nuevas
formas de expresion, Norah Borges encontr6 en estas figuras femeninas no tnicamente la
forma fisica del otro, sino las connotaciones de humildad y nobleza que llevaban
implicitas.”

El ExLibris para el libro Hélices de su marido Guillermo de Torre publicado en
1923 (Figura VIII-23b) y el linoleum (sin titulo) publicado en la revista Horizontes de

noviembre de 1922, (Figuras VIII-23a) permiten observar, en las figuraciones de los

rosotrs, relaciones con las mascaras africanas.

' Ibidem, p. 488.

19 El ultraismo fue un movimiento literario creado en Espafa en 1918, que defendi6 el uso de la metafora
y las imagenes en oposicion al sentimentalismo. Sus principales 6rganos de difusion fueron la revistas
Grecia (en Sevilla y Madrid), Horizonte y Ultra en Madrid, Rosel en Vigo, Baleares, en Palma de
Mallorca. En Buenos Aires este espiritu estuvo relacionado a las revistas Prisma (1921-1922) y Proa
(1922-1923).

729 1 lad6-Pol, Francisca, “El viaje como generador del gusto” en Actas del simposio: Reflexiones sobre el
gusto, Zaragoza, Editor Instituto Fernando el Catolico, 2010, pp. 505-506.
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\F igura VIII-23a: Norah Borges. Linolium sin titulo
publicado en Horizontes en 1922
Figura VIII-23b: Norah Borges. Ex-Libris Libro Hélices de Guillermo de Torre. 1923. Xilografia.

Llegd por esta via a su renovacion conceptual y a formas mas simplificadas y
esquematicas, que serian publicadas en la revista Martin Fierro”*' (1924-1927) junto a
escritos de su hermano Jorge Luis Borges (1899-1986). Como ella, otros artistas como
los mencionados en parrafos anteriores, aportarian lo propio a la Buenos Aires moderna,
algunos por temas otros por formas.

No obstante ser algo posterior, también merece menciéon Demetrio Urruchta
(1902-1978) por su mural en las Galerias Pacifico, donde al igual que en toda su obra se
observa el compromiso con lo social. Este pintor autodidacta ejecutd La fraternidad de
las razas, como parte de la ctpula realizada junto a Antonio Berni (1905-1981), Juan
Carlos Castagnino (1908-1972). Manuel Colmeiro Guimares (1901-1999) y Lino Eneas,
Spilimbergo (1896-1964). En la composicion incluye tres personajes africanos (Figuras

VII-24).

2! La revista literaria Martin Fierro se publico de febrero de 1924 a de 1927. En ella varios escritores

argentino de la talla de Jorge Luis Borges (1899-1986), Raul Gonzalez Tuiidon (1905-1974) y Leopoldo
Marechal (1900-1970) publicaron articulos y poemas, mientras otros dibujantes y artistas plasticos como
Lino Palacio (1903-1984) hacian su aporte grafico.
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Figura VIII-24a: Demetrio Urruchua. La Fraternidad de las razas. 1946. Galerias Pacifico (Buenos
Aires).
Figura VIII-24b y c: Detalle mural y Estudio de cabeza.

En este conjunto se aprecia la influencia del muralismo mexicano y por lo tanto
la valorizacion de fuentes latinoamericanas y autoctonas. De hecho el artista mexicano
David Alfaro Siqueiros visito el pais en 1933, tom6 contacto con la vanguardia portefia,
e impuso una modalidad colectiva de trabajo.722 Como mencionamos se realizaron
murales para los sindicatos, por ejemplo el del edificio de La Fraternidad, titulado

Fraternidad Espartana y la Civilizacién Ferroviaria,

en el que la composicion
recuerda formalismos clasicos, pero los personajes presentan rasgos indigenas y

africanos a la vez (Figuras VIII-22).

22 Entre otros artistas que trabajaron en esos tiempos puede mencionarse a Pompeyo Audivert (1900-
1977). En los grabados de Audivert son protagonistas las figuras con lineas paralelas de grosores
diferentes y hendijas de luz. Hay una estructura geometrizante que podria provenir tanto de una
inspiracion romanica (no olvidemos que nacié en Catalufa), como de Art Decd contemporaneo. Por estas
caracteristicas fue convocado Alfredo Guttero, también enrolado en el modernismo desde 1929. Se
destacd también José Fioravanti (1896-1977) conté con una prolongada estadia en Paris, autor del
monumento a la bandera en Rosario junto con Angel Guido (1896-1960), Alfredo Bigatti y Alejandro
Bustillo. Practico un Art Decd clasicista y moderno a la vez.

73 Revista de Arquitectura, afio XX, n° 168, diciembre 1934, p. 168.
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Es singular también el caso de Xul Solar (1887-1963), excéntrico artista
conocedor de la mitologia, la astrologia y versado en idiomas, que habia llegado a crear
una panlengua. A los 25 afios viajo a Oriente y a Europa y se acerco a las creencias y
ciencias ocultas de distintas culturas. San Danza (Figura VIII-25) permite ver cierta
libertad de movimiento en las figuras, incorporada desde el contacto con la raza negra y
tobilleras como las utilizadas entre otros pueblos los bakongo. Tedin de Tognetti sefiala
el interés de Xul Solar lo africano: “Se puede apreciar los distintos intereses de Xul de
esa época: teosofia, antroposofia, literatura, filosofia, musica, mistica, magia, arte de

vanguardia, arte precolombino y arte africano”.”**

Figura VIII-25: Xul Solar. San Danza (I). Acuarela. Se destacan las semejanzas con la danza africana por
la libertad de los brazos y por el uso de pulseras o tobilleras en los pies. Medidas: 23 x 31 cm. Museo Xul
Solar. Buenos Aires. N° de Inventario 7.

El mencionado ensayo de Oliverio Girondo es una especie de manifiesto
antiacademicista que confirmaba los derechos de la intuicion y del instinto que, para los
occidentales, recuperaban las artes tribales. En su andlisis, Adriana Armando y
Guillermo Fantoni aseveran que “junto a la frecuentacion de la estatuaria y de las
mascaras que condujo hacia el cubismo, también observara la reduccion de las formas

geométricas bajo la influencia de Cezanne”, y subrayan que los diferentes sentidos del

24 Tedin de Tognetti, Teresa, “Biografia” en Catalogo Xul Solar: visiones y revelaciones, Buenos Aires,

Malba-Coleccion Costantini/Pinacoteca do Estado de Sdo Paulo, 2005, p. 157-169. Y “Fundacion Pan
Klub, Museo Xul Solar”. Disponible en: http://www.xulsolar.org.ar/biografia.php Cosultado el 4 de abril

de 2014].
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primitivismo en uso, incluian para Girondo cuestiones como “la busqueda de la
inocencia perdida”, el amor hacia “lo exético”, y el interés por el arte negro”.’”

En los afios 20 la palabra negre implicaba el jazz norteamericano y también
hacia referencia tanto a las méscaras tribales del Africa como a las culturas de Oceania
y del mundo precolombino.”* Los asuntos mas destacados y tratados eran el jazzman, la
bailarina negra y el boxeador. Lentamente algunos temas nacionales o latinoamericanos
fueron asimismo abordados. A partir de 1925 la revista Martin Fierro integré un
repertorio de imdagenes en cerdmicas peruanas, esculturas de México, motivos
arqueoldgicos del Noroeste argentino, que fueron acogidas como piezas modernas junto
a otras de artistas argentinos. La seleccion de estas obras reafirmaban las cualidades
abstractas que trataban de promover.””” Durante esos afios, la naciente arqueologia
argentina ofrecia un caudal de imagenes que fueron utilizadas por artistas influidos por

el exotismo, las modas negras y los descubrimientos en Egipto.”*®

) 729
Como se observa Buenos Aires estaba a la moda.

El sistema de la moda en Buenos Aires

Para la socidloga Susana Saulquin el sistema de la moda de los afios 20 supo
utilizar del cubismo un material de angulos y segmentos de circulos al mismo tiempo
que se valorizaron los colores brillantes en los tejidos y telas estilizando y
geometrizando los motivos florales de1900. Se refiere también a la gran influencia del
cubismo en la falda tubular:

Después de 1925 (...) el art deco permite avanzar hacia un modernismo mas
geométrico y de influencia cubista (...) La moda no escapa a la corriente
general que buscaba articular las artes con las nuevas posibilidades que
brindaba la produccion industrial. En esa época se produce (...) una nueva
fluida comunicacion entre las diferentes artes, de ahi la enorme influencia de los
artistas plasticos, integrantes de las vanguardias de los afios 20, en las areas de
las producciones estética.”"

725 Armando y Fantoni, “El primitivismo martinfierrista”, p. 476. Para profundizar el tema sobre la
influencia primitiva en el arte moderno ver Robin, Primtivism in 20th century Art. Affinity of the tribal
and the modern, Clifford, Dilemas de la cultura, entre otros

726 Armando y Fantoni, “El primitivismo martinfierrista”, p. 477.

27 1bidem, pp. 476-480.

72 Ibidem, p. 481.

2% Emilio Pettoruti (1892-1971) fue otro artista, pionero en el uso de formas geométricas y de influencia
en los circulos pictoricos locales. Becado en Florencia, su estadia en Europa le permitid6 conocer a
exponentes del futurismo y de movimientos interesados en la abstraccion. Entablo amistad con artistas
vanguardistas de Italia como Giacomo Balla (1871-1958), Giorgio De Chirico (1888-1978), Carlo Carra
(1888-1966) al concurrir a los encuentros en los afamados cafés Aragno e Il Greco, en Roma. En 1930
fue director del Museo de Bellas Artes de la Plata y regres6 a Paris en 1952.

3% Saulquin, La moda en la Argentina, pp. 91-92
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Grementieri considera sobre todo que la silueta de la mujer en Buenos Aires fue
importada de los popes de la moda de Francia.””' Califica el hecho como una
manifestacion mas del imperialismo francés y sostiene que auténtica o reproducida, las
mujeres s6lo tenian ojos para lo que sucedia en Paris. Los canones seguidos eran los de
las grandes firmas y nombres consagrados (los mencionados Paul Poiret, Jeanne Patou,
Jeanne Lanvin o Sonia Delaunay). Después de la Primera Guerra Mundial, tanto alli
como aqui las telas, texturas y estampados habian cambiado rotundamente al igual que
los cortes.

El ideal femenino perseguido cambi6 drésticamente respecto del periodo previo.
De la mujer “flor” se paso a la desprejuiciada “flapper”.** Las curvas ya no se marcaban,
el sobrepeso, antes simbolo de ostentacién por buen comer, dejé paso a la delgadez y el
corte a la garconne, todo un destaque de androginia, como se vio, reemplazé los
cabellos largos. También la palidez cedid ante pieles con mas color por la valoracion de

la vida al aire libre:

Buenos Aires se vuelca al plein air y a los deportes, se modernizan las
costumbres sexuales y se liberan las relaciones entre hombres y mujeres. Esta
celebracion de la modernidad contrasta con las descripciones acidas de Roberto
Arlt, que todavia denuncia el noviazgo y el matrimonio como trampas para los
hombres solos tendidas por mujeres hipdcritas y poco escrupulosas.”™

Esto da cuenta de mujeres mas libres, insinuantes y modernas, prototipos de las
grandes ciudades. Se eliminé la corseteria y los vestidos armados. Los atuendos fueron
mas simples pero siguieron marcando la distincion indicando lujo y refinamiento por el
acoplamiento de bordados, el uso de alhajas o de bijouterie vanguardista, de abrigos con
suntuosas pieles y de sombreros o tocados del tipo guelé -los utilizados por la mujeres
senegalesas- o con marcado orientalismo pero occidentalizados.

Los recorridos por el mercado de anticuarios de San Telmo bastan para
testimoniar la cantidad de joyas Art Decd que utilizaban el ébano, el marfil y las formas

tradicionales africanas (Figuras VIII-26a y b) un vestigio del consumo en esas décadas.

! Grementieri, Buenos Aires. Art Decé y Racionalismo, p. 62.
32 Ver capitulo V.
733 Sarlo, Una modernidad periférica, p.24
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Figura N° 26 a y b: Anillo Art Dec6 de plata, ébano y marfil. Lineas laterales conforman tridngulos

En el repertorio de disefios hubo, como en Europa, temas historicos, naturalistas,
exoticos, arqueoldgicos, étnicos y guardas mas vanguardistas, con un despliegue mayor
en los vestidos de fiesta y en la Alta Costura.””* Los vestidos de este periodo “son
menos principescos y mas de Carnaval, pero igual que la arquitectura, la vestimenta
busca practicidad y funcionalismos para la mujer que transita la ciudad, trabaja fuera de
la casa y va asumiendo poco a poco nuevos roles”.”> Sera Cocé Chanel quien producira
localmente lo que Grementieri llama “la internacional de las modistas™.”*® Lograria una
revolucién -a la manera de la rusa de 1917- en todos los barrios que a partir de entonces
trabajardn con su impronta simple y despojada.

En sintesis la producciéon de la moda portefia proveyd ante los cambios y
paradigmas lo que hacia falta, en casas de alta costura o a través de modistas
individuales o de producciones domésticas con moldes de revistas e incluyendo trajes de
deportes, destacando mas ambigiiedad y menos volumen.

En consonancia con Grementieri, Susana Saulquin asegura que entre las
modistas que supieron intuir que llegaba la paz y que con ella las mujeres serian mas

précticas y diferentes, destaca el nombre de Madeleine Vionnet.”’

Para esta autora, el
cambio de mentalidad que se percibia en las europeas, llegaba un tanto atenuado a
Buenos Aires. Consideramos que por ser periferia y no centro, las copias, el tipo de

materiales no tan ricos, las realidades diferentes, conspiraban en contra.

3% Grementieri, Buenos Aires. Art Decé y Racionalismo, p. 63 y 65.
733 Ibidem, p. 65.

3¢ Ibidem

37 Saulquin, La Moda en la Argentina, p. 85.
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Enrique Astesiano’"® testimonia que en 1926 el negocio de sus padres se amplid
y, de dedicarse a la confeccion de sombreros para Harrods y Gath & Chaves entre otras

casas destacadas en Buenos Aires, paso a reproducir vestidos traidos de Europa:

Las clientas llegaban los jueves para estrenar los vestidos los sabados paseando
por Florida, almorzando en Harrods o en las noches del Colon. En el afio 1930
nos mudamos a Florida 688, donde se empezo a hacer Haute Couture, en medio
de un ambiente Art Deco, como las convenciones de la época lo dictaban. Alli

comenzo a desfilar todo Buenos Aires, pero en principio, sobre todo artistas y

clase media, porque la clase alta traia todo directamente de Europa.”.

Lo citado constata nuevamente las diferencias de acceso a los atuendos del
periodo segun los grupos sociales y, por otra parte, la imposibilidad de producir una
moda que nos fuera absolutamente propia. En este sentido, desde el punto de vista

0 Para Pierre Bourdieu,

socioldgico la imitacion es el nucleo del proceso de la moda.
como hemos visto, la moda es un fenomeno que induce a las capas inferiores de la
sociedad a tratar de parecerse a los de sectores superiores, una asimilacion de los otros a
. . 741
uno mismo y de uno mismo a los otros.
Las carreras de caballos, los restaurantes y los teatros eran los sitios para
ostentar y vivir un clima festivo y la revista EI Hogar se ocupaba de dar cuenta de esa

realidad, vivida como propia por parte de las lectoras.’*

El brillo se conseguia con
pailletes y lentejuelas colocadas en las tunicas: “Con estos conjuntos las mujeres que
habian abandonado los valses y mazurcas de la Belle Epoque, bailan el Charleston y el
black bottom, mientras la trompeta de Louis Amstrong y el piano de Duke Ellington

e . , . 4
Inician ritmos mas provocatlvos”7 3

(Figura VIII-27). Asimismo, estas mujeres van
encasquetadas con los sombreros cloche, compran zapatos como los de Casa Palma
(Corrientes 838) que vendia desde 1926 modelos de cabritilla, gamuza y también,

. . 1744
exotismo de por medio, de cocodrilo.

3% (1917-2004). Reconocido modista que vistié a personalidades locales en las décadas de 1950 y 1960.

Su padre, Maximo Astesiano, habia fundado una casa de moda en 1916.
3% Saulquin, La moda en la Argentina, pp. 78 y 79.

"0 Tbidem, p.14.

"1 Bourdieu, La distincion, p. 231.

2 Ibidem, p. 87.

™ Tbidem p. 94.

" Ibidem p. 93
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Figura VIII-27: Jorge Larco. El charleston. Revista El Hogar. 1927
(Grementieri, Art Dec6 y Racionalismo, p. 19)

Los locos y felices afios 20 (una reaccidon animica ante la angustia de la Gran
guerra) mostraron en los accesorios -siempre satélites de la moda- colores y notas de
exotismos, mezclando materiales rasticos y refinados. Las mujeres lucian largos collares
de perlas (sautoirs) o cuentas plasticas, broches, bonetes, cintas para el cabello, medias
con liguero y las infaltables bolsas de mano o carteras pequefiisimas. Estas ultimas
podian estar bafiadas en oro (vanities) o repletas de lentejuelas con brillo.”

Las casas de alta costura llegaron de este modo a Buenos Aires, entre 1914 y
1930. Entre ellas se instalaron Carrau, Henriette, Jean et André, Palau, Mme. Suzanne
y el padre del mencionado Astesiano, fundador de la casa La Moda.

En el variado espectro de los sectores medios (medios altos, medios-medios,
medios-bajos) los cambios se fueron dando paulatinamente de acuerdo a sus recursos
econdmicos. Las mujeres de menor condicion social solian vestir trajes a media pierna,
cinturén bajo a la cadera y algunas usaban vestidos debajo de la rodilla “de géneros
746

estampados en rombos blancos y negros”, medias blancas y enrulado pelo corto

(Figura VIII-28).

45 «“Moda y estética- Al son del Charleston”, El Dia (La Plata), 10 de Mayo de 2012.
74 Saulquin, La moda en la Argentina, p.94
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Tl (e
Chic femenino

Figura VIII-28: Revista El Hogar. Década de 1920.

Asimismo, aparece un nuevo segmento de mercado asociado con el proletariado
urbano moderno que volvio imprescindible la ropa de trabajo. La marca Coppa y Chego
creada en 1920, ser4 una de las firmas encargadas de proveer lo necesario.”"’

La apropiacion de elementos de arte africano en la moda en nuestro medio,
obviamente fue nuevamente por caracter transitivo. La visita de Josephine Baker a
Buenos Aires en 1929 produjo un impacto a destacar que pudo verse también reflejado
en la moda. Visito Buenos Aires en tres oportunidades.”*® Las mujeres al querer imitar
su color de piel comenzaron a utilizar medias de color marréon chocolate, que
contrastaban con los zapatos blancos.”*’ Posteriormente, en los treinta se agudizaria la
diferencia entre la ropa de dia y de la noche. Joyas y accesorios marcarian el estilo.

Las formas vigentes en el Art DecO para muchos, nuevas, eran en realidad
formas antiguas de otras culturas. Los mencionados descubrimientos arqueolédgicos,
como el de la tumba de Tutankamon, excavada hacia fines de 1922, repercutieron

aqui.750 (ver Figura IC-VIII-8 en Imagenes Complementarias) Los viajes a lugares

"7 Ibidem, pp. 77 y 78.

™8 1 a primera fue en junio de 1929, en una gira que habia organizado el marido manager Pepito Abatino
en la que actud en la calle Corrientes, la segunda en 1952 (Perén y Carrillo la recibieron y acordaron
construir un Instituto antirracista) y la tercera en 1966, cuando casada con Jo Bouillon, eligieron la ciudad
de Buenos Aires como vivienda semipermanente para la instalacion de un restaurante-bistré en Palermo.
Pinto, Felisa, “Oscura tentacion”, Pagina 12, 18 de agosto de 2006.

9 Saulquin, La moda en la Argentina, pp. 94-95.

" La prensa portefia publico en los periddicos y semanarios ilustrados noticias, ilustraciones y
fotografias que se hacian eco de la egiptomania, generando como en otros casos un toque local y
acudiendo a relatos y satiras politicas que evocaron este acontecimiento. Todo replico también en la
moda. La Nacion, Critica, Caras y Caretas, El Hogar, Para Ti entre otros fueron los principales medios
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distantes de portefios y argentinos en general, motivaron también el uso de una serie de
recursos estéticos que se nutria de otras culturas. Interiores, objetos, joyas, utensilios y
perfumes tomaron también las nuevas formas vigentes. Se multiplicd entonces la
adopcion de piramides y escarabajos egipcios, calendarios precolombinos y
abstracciones africanas, y los accesorios de moda marcaron las mismas reminiscencias

internacionales.

ParFUMERE
=
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Figura VIII-29: Perfumes importados Fetiche. Publicidades de la revista El Hogar. Década de 1920.

En lo que respecta a las revistas, ya hemos dicho que cumplian un papel
multiplicador y unificador en la instalacién de los nuevos gustos en un momento en que
también habia crecido la poblacion alfabetizada. Sarlo destaca que la revista Martin
Fierro era la elegida de la vanguardia de los afos veinte. Era sensible a los procesos de
incorporacion de nuevas tecnologias a los hogares (fondgrafos y artefactos eléctricos) y
también a una nueva disposicion del habitat. Como revistas de gran tirada, dirigida a
diferentes publicos y que daban un espacio a la moda en sus paginas, cita a Caras y
Caretas, Mundo Argentino y El Hogar. En ellas, los avisos ofrecen la idea de la
penetracion de dispositivos modernizadores en el imaginario colectivo, cuyo uso
aumentaba el tiempo de las mujeres de capas medias y dejaba espacio libre para la
lectura de revistas.””' A su vez, Sarlo sefiala que en esas revistas el cambio de estética
de la publicidad de perfumes hacia composiciones mas abstractas como Myrurgia.”?

No es oportuno sefalar que consideramos que decir abstracto, denota modernidad y

donde se evidenci6 las implicancias del descubrimiento (ver Figura IC-VIII-8 en Imagenes
Complementarias).

> Sarlo, Una modernidad periférica, p 22

32 Tbidem, p. 23.
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connota Africa. Mas evidente es el caso de la fragancia francesa Fetiche de Piver
(Figura VIII-29), que circulaba en ¢l pais, cuyas guardas, en el packaging, al igual que
el nombre nos remite al universo africano.

En la década del 30 serian en cambio otras divas (Jean Harlow, Joan Crawford,
Greta Garbo), las que marcaron una nueva manera de vestir. Surgidas de los set de
estudios como la Metro Goldwing Meyer comenzaron a relacionarse a una nueva
palabra: sexy. Al respecto, Saulquin analiza que las imagenes que recibia la mujer
argentina del cine Hollywoodense de los afios 30 le resultaban inalcanzables como
modelo de imitacion. Esa es la razon por la cual en Argentina se prefirié seguir la moda
que imponia la clase alta y que se divulgaba a través de dos revistas fundamentalmente:
El Hogar y Atlantida. Pero esto cambi6 cuando la seduccion de las actrices de la década
siguiente como Rita Hayworth y otras figuras cinematograficas prevalecié por encima
de la clase alta en el dictado de las modas.”® Con estos antecedentes nuevamente la
mujer argentina recibird por la via del cine las novedades y construird las imitaciones.
La novela La traicion de Rita Hayworth, de Manuel Puig (1932-1990) relata el aprecio
por el cine de su protagonista Toto. La accion transcurre en un pueblo ficticio de La
Pampa, justamente entre los afios 1930 y 1940.

Con respecto a la imitacion como nucleo de la moda, Sarlo sostiene: “Los
argentinos vivimos este proceso cuando nos colocamos en un plano de inferioridad con
respecto a los extranjeros, ya que imitamos los dictados de Europa y Estados Unidos en
materia de moda, considerdndolos superiores. (...) En Argentina cuando se trata del
delicado equilibrio entre el ser y el parecer, pesa en mayor proporcion el parecer”.”>*

Al estudiar como funciona el campo de la alta costura en Francia, Bourdieu
concluye que, quienes detentan el poder, son generalmente los agentes que constituyen el
valor de las prendas por su rareza o por su escasez y, mediante el procedimiento de la
marca, se establece el valor de los objetos y esto contribuye a establecer los signos de
distincion.”> En este sentido, la brasilefia Dulce Liberal Barros de Martinez de Hoz
(1900-1987) fue justamente el simbolo de elegancia y distincion en Buenos Aires en los
anos de la década de 1930. Su marido Eduardo Martinez de Hoz (1890-1977) fue
accionista de la mencionada casa de moda francesa Mme. Vionnet (1876 y 1975)
(Figuras VIII-30 y VIII-31). Mo Amelia Teitelbaum indica que “a partir del momento

en que se casaron Eduardo Martinez de Hoz se asegurdé que Dulce pudiera elegir y

7>3 Saulquin, La moda en la Argentina, p. 99.
73% Sarlo, Una modernidad periférica, pp. 14 y 15.
753 Garcia Canclini, Ideologfa, Cultura y Poder, p. 35.
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encargar cualquier cosa que quisiera de Madame Vionnet a su costo. Asi fue como ella

se convirtid en un icono del estilo y frecuentemente figuraba en las revistas mas

7 56
elegantes de la época”.’

Figura VIII-30: Candido Portinari. Dulce Liberal de Martinez de Hoz. 1941. Oleo s/tela. 73x60 cm. Projeto Portinari
Figura VIII-31a y b: Dulce Liberal con traje blanco de Mme Vionnet y sombrero de Lelong para Premio Jockey Club
(Imagenes extraidas de Aubenas, Sylvie. Chardin, Virginie. Demange, Xavier, Elegance: The Seeberger Brothers and
the Birth of Fashion Photography, San Francisco, Chronicle Books, 2007, p. 103)

Cuando a partir de esta época el mercado comenzé a homogeneizarse y a
producir ropa seriada, se anularon ciertas prendas que antes marcaban la distincioén. Por
lo tanto el mecanismo de la moda cre6 otros usos elitistas, a través de nuevos signos en
el consumo. La alta sociedad se diferenci6 entonces a partir de algunos detalles. Como

sefiala Garcia Canclini Se trata de una dialéctica entre divulgacion y distincion.”’

Figura VIII-32: Revista El Hogar. 3 de marzo de 1926, Afio XXIIL
Vestido de noche y mascara africana en el fondo, que evidencia la
moda en Buenos Aires.

3¢ Teitelbaum, Los creadores de un estilo, p.108.

7 Garcia Canclini, Ideologfa, Cultura y Poder, p. 36.
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Motivos africanos en otros objetos de disefio

Cerdmica vidrios, metales, vajilla, cubiertos, encuadernaciones, fueron parte del
Deco, ultimo estilo integral. Buenos Aires era en los afios veinte un megapolo de
importacion y de inmigracion. La crisis mundial de los afios treinta redefiniria esta
tendencia’>®. Las unidades de andlisis consideradas -ceramica, vidrio, metal, vajilla y
otros objetos decorativos- frecuentes en los hogares portefios, eran generalmente
importadas de acuerdo a los gustos predominantes en el momento.

Eran las lineas geométricas y abstractas las que imprimian una nueva
caracteristica a los objetos. Se combinaban las producciones industriales con el trabajo
artesanal. El atractivo principal de los disefios era su simplicidad. Esta formula se

consolidd atin mas en 1930 y al respecto puede destacase:

La inspiracion puede provenir de cualquier geografia (arte arcaico,
precolombino americano, hindu, egipcio, Este asiatico, o africano), pero
también asimila de las vanguardias no figurativas y hasta puede tomar de la
abstraccion, conformandose siempre un lenguaje de patrones.”’

En todos los objetos, las técnicas de ejecucion son las mismas experimentadas en

el Art Nouveau.

Figura VIII-33: Fuente de ébano y plata. Coleccion Guevara. Buenos Aires
Figura VIII-34: Karl Hagenauer. Josephine Baker Mujer en Bronce c. 1925. Coleccion M. Balli. Imagen en
Grementieri, Art Decd y Racionalismo, p. 54.

Las lineas rectas y los zigzag se encuentran sobre materiales caros y preciosos,
pero se reproducen asimismo a gran escala con materias primas mas baratas (Véanse las

luminarias de vidrio de un edificio de rentas de clase media en Buenos Aires y lamparas

38 Grementieri, Buenos Aires. Art Dec y Racionalismo, p. 66.
% Tbidem, p. 67.
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y plafones de lujo en Imégenes complementarias). La presencia de ébano marfil, &mbar
o sus imitaciones pudo observarse en varios ejemplos (Figura VIII-33).

Entre otros objetos que conforman las colecciones portefias de Art Decd y que
refieren a elementos fisicos como el uso de materiales provenientes de Africa y a
elementos principalmente simbdlicos como formas y figuras de la plastica africana o
imaginarios estereotipicos de lo negro. Se pueden mencionar estatuillas de bronce de
Josephine Baker (Figura VIII-34), bandejas, cuchillos con mangos que imitan el marfil,
lamparas, servicios de té y café.

Como hemos dicho, los objetos cotidianos, representan también las ideas de un
periodo (riqueza, lujo etc.) y, en nuestro caso, exotismo. En coincidencia con Ivan
Gaskell, haremos referencia en los parrafos siguientes a “todo el material visual”. Con
este término, Gaskell incluye no sélo el arte sino los constituyentes del entorno visual
producido por el hombre y que han sido objeto de estima mas alla de su funcioén o de
algunos principios de comunicacién (disefio grafico- fotografia). Y evidencia desde
1970 las instituciones (museos o galerias) se clasifican como “otros” a objetos
anticuados crecientes en interés y que los llamados ‘Collectables” de todo tipo, hoy se
posicionaron a muy altos valores.”® Muestra asi una nueva forma de incluirlos en las
exposiciones.

La ya mencionada exposicion Art DecO y su tiempo de 1985 en el Museo
Nacional de Arte Decorativo, permitié observar el material que remite al tema de
nuestro estudio, coleccionado por las clases altas en la ciudad de Buenos Aires.
Incluimos las partes del catdlogo cuya curaduria correspondié a Federico Aldao,

director del Museo en aquel momento’®' (Cuadro VIII-1).

789 Gaskell, “Historia de las imagenes”, pp. 210-213
7! | amentablemente no todo lo exhibido figuraba con fotografia en dicho catalogo. Se mencionan las
piezas exhibidas que conectan con el Art DecO y materiales o forma africanas.
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- Panteras: Bronce oscuro- Alto 20 cm. Firmado R. Bugatti.”* Sello de fundicion A.A. Hebrard. N°
47  del catdlogo. Coleccion  Mauricio  Larriviecre y  Sra.  (Figura  VIII-35)

- Gran pantera negra: Bronce, patina de color negra- 29 x 13.5 x 50 cm. Firmado: R. Bugatti. Sello de
fundicion Hebrard Cire Perdue. N° 49 del catalogo. Coleccion Francisco Gowland Llobet.

- Pantera al acecho: Bronce, patina marrén. Medidas; 21 x 11, 5 x 51 cm. Firmado R. Bugatti. Sello
de fundicion Hebrard. Cire perdue. N° 50 del catalogo. Coleccidon Francisco Gowland LLobet.

- Bailarina: Marfil y bronce policromado. Alto 44 cm. Firmado Chiparus. N° 56 del catalogo
Coleccion Uber Ricciardi y Sra.

- Los acrobatas: Bronce- Alto, 43 cm. Firmado: Manes. (Curatella Manes). Sello de fundicion
Valsuani. N° 58 del catalogo. Coleccion Jorge Helft y Sra.

- El Acordeonista: Bronce — Alto 42 cm. Firmado: Manes. Sello de Fundiciéon Valsuani. N° 59 del
catalogo. Coleccion Jorge Helft y Sra.

Cuadro VIII-1: Exposicién Art Deco y su tiempo. 1985. Museo Nacional de Arte Decorativo.

Las artes graficas y las encuadernaciones también reflejaron el estilo que penetro
en los habitantes al igual que los muebles, los vestidos, los objetos, las vajillas. En
Buenos Aires habia un vasto nimero de dibujantes e ilustradores ocupados en nuevas
revistas’® cada vez maés consumidas. La imagen tomé protagonismo con figurines y
caricaturas y flamantes mensajes dirigidos sobre todo a la mujer.

En la mencionada exposicion Art DecO y su tiempo destacod el patrimonio de
encuadernacion de origen francés reunido por coleccionistas locales. Mencionaremos a
modo de ejemplo dos de las alli exhibidas:

764
Encuadernado en

- Un royaume de Dieu, del autor francés, Jean Taraud (1877-1952).
cuero de tonos azules por Louis Creuzevault (1879- 1958), hoy parte de la Coleccion
Museo Nacional de Arte Decorativo (ver Figura IC-VIII-9 en Imagenes
Complementarias).

- Les belles de nuit. Encuadernado en cuero marron claro, por Pierre Legrain. Coleccion

del Museo Nacional de Arte Decorativo,’® Editorial d”Art Devanbez, Paris 1937.

762 (1884-1916) Rembrandt Bugatti, escultor italiano, hermano del disefiador y fabricante de automéviles

Ettore Bugatti. Sus obras mas conocidas se centran en la representacion de animales salvajes. Se suicid6
en 1916 a causa de un profundo estado depresivo. Después de su muerte, Ettore uso algunas de sus
figuras, en especial elefantes, en las tapas de radiador de sus autos.

763 Grementieri, Buenos Aires. Art Decd y Racionalismo, p. 67.

%% En catalogo figura con N° 427. Ejemplar N° 91 con 86 aguafuertes originales de Lucien Madrassi
(1881-1956).

765 Ejemplar especial letra k, con 16 aguafuertes, cuatro de ellas inéditas del ilustrador francés Edouart
Chimot (1880-1959).
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En estas encuadernaciones vuelven a destacarse las formas y materiales
procedentes de Africa, lo que nos permite resaltar, una vez mas, el intento de una
diferenciacion y el marcado gusto por la posesion de ejemplares selectos, en bibliotecas
adaptadas a la moda “subsahariana”.

De lo antedicho se desprende que casi todo se replicd en Buenos Aires, en todas
las areas: arquitectura, muebles y decoracion, moda en el vestir. Y lo mismo ocurrié en
muchas otras manifestaciones, no analizadas aqui por razones de extension, como la
musica, la danza, la publicidad, el disefio grafico y el cine.

Estética innovadora, farolera, desfachatada, gradualista (es decir no adoptada de
manera revolucionaria), desprejuiciada y cercana al exhibicionismo, son algunos de los
calificativos con los que para Grementieri Buenos Aires se hizo moderna y adopto el Art
Deco (y el Racionalismo).”*

Introducidos y acomodados en el Art Decd, los elementos subsaharianos
entraron de contrabando, designificados, de segunda mano, como una moda en su cabal
momento. Salvo en los contextos de diversion (disfraces de Carnaval, decoraciones de
lugares, cafés, o detalles de ‘junglas exdticas’), la urbe de Buenos Aires, no se permitio
conscientemente visualizar y honrar los rasgos africanos. Se mostré mas interesada en

copiar la moda europea que en buscar su identidad particular.

7% Grementieri, Buenos Aires. Art Decd y Racionalismo, p 13.
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Lamina VIII-3: Portada revista El Hogar 5 de julio de1930 afio XXVI con la presencia evidente del un evocativo
salvajismo elegante, tomado de la moda francesa. Estar cercano a la naturaleza era en los afios 30 un paradigma muy
distinto al cuidado ecoldgico actual. Resulta sugestiva la vinculacion con la fotografia que muestra a Josephine Baker
en el hipédromo de Deauville paseando con su guepardo de nombre Chiquita (ver Figura I-16).
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Consideraciones Finales

A lo largo de esta investigacion dilucidamos qué elementos de la pléstica del
Africa subsahariana fueron incorporados por el Art Decd en sus manifestaciones, las
formas en que esa influencia tuvo lugar, las areas africanas de donde procedian esos
elementos y los mecanismos de su incorporacion en el marco de las politicas
imperialistas de colonizacion de las tres primeras décadas del siglo XX. A su vez,
hemos sefialado la significacion de los estilemas (rombos, espirales, tridngulos, etc.) del
Africa subsahariana y las consiguientes designificaciones en el Art Deco francés por el
desinterés propio del eurocentrismo. Por otro lado, fueron analizadas las razones por las
que, en ocasiones, los estudios sobre el Art Decd senalan esta influencia pero sin
profundizar en la apropiacion cultural que ello implica. Es decir, sin dar cuenta de los
sentidos asociados que esas formas tanto abstractas como figurativas tenian/tienen en
las culturas y religiones africanas de las cuales fueron extraidas. Por ello nos ha
interesado incorporar en esta investigacion los trabajos de la lingiliista congolefia
Clémentine Faik Nzuji. Consideramos que esta apropiacion cultural no puede equiparse
a un préstamo cultural pues la idea de préstamo implica una contraprestacion, una
reciprocidad que no tuvo lugar.

Si se compara las artes de los pueblos subsaharianos, en especial de las regiones
colonizadas por Francia (Africa Occidental y Ecuatorial francesas), y el Art Decd se
puede observar que se trata de manifestaciones que corresponden a mundos diferentes.
No solo en lo estético sino fundamentalmente en su profunda significacion,
estrechamente asociada a la ubicacion del ser humano en el Universo. Se hace necesario
destacar que la trasposicion de un arte con una fuerte raigambre religiosa a otro que se
apropia de sus formas originales y las reformula, reelabora y le otorga otros sentidos,
implica una desacralizacion. Las artes africanas se vinculan necesariamente con
profundas creencias y usos y rituales de pueblos diversos que conectan con lo espiritual.
El dialogo es con la naturaleza y con los dioses. Es una plegaria permanente. En
Occidente, en general rechazamos como barbaros estos conceptos. Sin embargo, estos
dibujos y formas impactaron en el Art DecO, y los coloco en la dimension de lo
comercial, prescindiendo de los significados y creencias originales. Las formas

africanas, como la simplicidad y el despojamiento, trascendieron en el estilo pero
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siempre quedod esa enorme diferencia. Los africanos eran artistas con sus propias leyes.

La sesgada valoracion de lo “negro” por el Decd, en el marco de la negrofilia
internacional vigente en el periodo en estudio, y el “abrazo” a todas las artes del tltimo
estilo integral, dieron paso a los interrogantes locales sobre el patrimonio Art Deco de
Buenos Aires en las mismas manifestaciones. Sobran las reiteraciones por las que al
querer ser europea, Buenos Aires, como capital de un pais que siempre enfatizd su
blanquedad, ocult6é cualquier evidencia fenotipica africana y adoptd estos signos. No
obstante, es cierto que influyeron también otras razones, como la adopcion de formas
simples.

Como hemos visto, en las fachadas de viviendas unifamiliares de Buenos Aires
hay formas que se reiteran. Este tratamiento en las texturas de los muros que enriquecen
visualmente la superficie de las fachadas, producen un estimulo Optico que esta presente
a su vez en viviendas subsaharianas. La diversidad de motivos, espirales, espiralitas,
flechas y triangulos, nos advierten del vinculo con la apropiacion de las formas
geométricas provenientes de Africa via Francia. América Latina lo tomd, por lo tanto,
de segunda mano y no directamente de Africa. Buenos Aires y otras ciudades se
hicieron eco de esta variedad que presenta unidad e interrelacion entre los componentes
del todo y que por otra parte convino a sus intereses y posibilidades: seguir la impronta
francesa con propuestas que resultaban econémicas.

Muchos de los patrones del Art DecO, como hemos visto signos cuyas formas
poseian un sentido fundamentalmente magico-religioso en las culturas africanas de
origen en los que se inspird, geometrias usadas en el epicentro europeo y de los Estados
Unidos (destacamos una vez mas que remitian a entramados visuales que la
arqueologia, la etnografia y la colonizacion hacian evidentes en piezas, ademas de
africanas, orientales y precolombinas), tuvieron, en ocasiones en cada lugar periférico,
un agregado propio, seleccionando lo que llegaba pero tomandolos como formatos
abstractos y vacios de contenidos. Esa “lluvia” de tridngulos, espirales, circulos,
rombos, agregaron cualidades estéticas propias de los pueblos baulé, fang, o senufo,
entre otros, a puertas y ventanas y a otros objetos también en el &mbito portefio como
efecto de billar, contagiando a textiles, vestidos y elementos de la moda. Por un
fendmeno imitativo, los aportes de Africa, se sumaron una vez mas a nuestra identidad,
a pesar de sus reiterados intentos de ignorarlos.

Este tratamiento textural de los muros otorgd al Art Decd de Buenos Aires

individualidad y diferenciacion a los vecinos que lo adoptaron y este impacto puede
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verse también a través de publicidades y revistas de la época, que abarcaban, como se
dijo, muebles y vestimenta con sus formas imbricadas, sobrepuestas unas a otras.
Especificamente en el periodo en estudio, la geometria marco también en Buenos Aires
el considerado “chic burgués” y la moda del exotismo trasplantada.

En este sentido, hemos considerado la confluencia entre etnografia y exotismo.
Para nuestro periodo en estudio, en especial las primeras décadas del siglo XX, la
imbricacion entre exotismo y ciencia daba credibilidad y autenticidad documental a las
representaciones de pueblos y lugares colonizados. Hoy en dia estos aspectos revelan la
forma en que los europeos construyeron su propia superioridad racial y cultural
buscando sustentar este sistema de relaciones asimétricas de poder en bases cientificas.
Las formas abstractas pero también figurativas africanas “exoéticas” fueron despojadas
de una carga negativa atribuyéndoles un exotismo asociado a lo moderno o a lo
vanguardista, que impregnaba de prestigio a sus consumidores muchos de ellos
burgueses. Se legitimaba asi los objetos y motivos africanos en el campo cultural
francés. Para el caso de Buenos Aires, estas formas adquieren su legitimacion pues
provienen de Francia, es decir en su llegada aqui se da una doble designificacion, al
vaciamiento de sentido perpetrado en Francia (que conocia la procedencia africana de
las formas) en Buenos Aires, sobre todo los sectores medios que hicieron uso de esos
motivos en las fachadas de sus casas, desconocen la correlacion de esos elementos con
las artes africanas.

Por otro lado, podemos sefialar que ambos paradigmas culturales, el africano y el
francés coinciden (aunque por diferentes razones), en que las ornamentaciones aplicadas
a la arquitectura fueron transportadas de las piezas menores, es decir de los pequefios
objetos a artefactos mayores como las artes aplicadas a la arquitectura. En el contexto
africano, los signos aparecen primero en accesorios y tallas y luego en las viviendas. De
la misma forma en Europa, formas y detalles de las piezas africanas se permearon en la
arquitectura ya no con un efecto propiciatorio, sino con un nuevo sentido: convertirse en
signo de modernidad.

La influencia de elementos de la plastica del Africa subsahariana en los disefios
locales puede ser imperceptible para los 0jos no entrenados en disefios africanos de

escarificaciones, tejidos, ornamentaciones de mascaras y tallas.”®’ Obviamente, esta

7 Muchos paseantes, propietarios y habitantes de la ciudad, e incluso profesionales de las artes y de la

arquitectura pueden permanecer ajenos a esta visualizacion, razén por la cual hemos sistematizado en un
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singular estética de tridngulos, cuadrados, espirales y zigzags habia llegado
desemantizada a Europa, ya sea por desconocimiento o bien por falta de interés en su
significado original. Esto se agudizaria ain mas en los ejemplos latinoamericanos y
portefios en particular. El trasvase cultural de los vasos comunicantes, propio de
cualquier contacto, nunca es fehaciente. Lo que si lo es, es que el resultado en una
cultura de contacto se asemeja, se asemeja al disparador en la otra cultura.

Resulta oportuno establecer la razon por lo que argumentamos que el tejido
visual se vincula principalmente con lo africano frente a lo precolombino u oriental. Por
ejemplo, de las culturas originarias de América hay en el Art Decé escalonamientos y el
uso de grafismos.”® Pero lo que origina el aluvién de estas formas e imagenes es, sin
duda, Africa. Porque los rasgos africanos se dan en todas las 4reas, musica, danza,
ademas de los estudiados en arquitectura, mobiliario y moda, en una magnitud tal de
niveles, donde ni oriente ni el mundo precolombino asomaron ni en cantidad ni con la
misma fuerza.

Las semejanzas de imagenes figurativas son mas faciles de comprobar. La
constatacion del empleo de motivos abstractos, se hace mas dificil. Sin embargo, la
numerosa argumentacion evidencial citada y analizada, nos hace constatar los objetivos

previstos en este trabajo y podemos concluir que:

a) Existen elementos de la estética africana en Buenos Aires, enmarcada en el
estilo Art Decd.

b) Localmente, la tendencia se apropio de formas africanas y la manifestd en
todos los ambitos. Desde los referentes de la arquitectura, los muebles y la
moda en el vestir (indumentaria y accesorios), como mostramos, hasta los
objetos, la gréfica, la publicidad, y lo relativo a los espectaculos, la danza, la
musica y el cine.

d) Hay fuertes indicios que testimonian que por seguir la moda de las capitales
difusoras, Buenos Aires (y por lo tanto, otras ciudades del interior) absorbid
el Art DecO de segunda mano, via Francia principalmente. Estas curiosas
formas de representacion abstracta y geométrica fueron disparadas por la
colonizacion del continente africano.’®

cuadro las comparaciones entre elementos empleados en las artes africanas, Francia, Estados Unidos y
Buenos Aires. (Ver Cuadro Comparativo en Anexos).

7% Hemos visto como ejemplo en Buenos Aires el edificio de la escuela Joaquin V. Gonzalez (Av. Pedro
Goyena 984) que fue disefiado y construido con motivos diaguitas y calchaquies.

Se tratd de determinar la procedencia de los constructores de Buenos Aires —arquitectos y maestros
mayores de obra—, indagamos su posible formacion (en el pais o bien en Francia) y testimoniamos la
difusion a través de revistas y analizamos la intervencion de otros agentes: visitas o copias llegadas a
través del cine norteamericano.
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e) Lo mas destacable cuantitativa y cualitativamente en el ambito de Buenos
Aires es una impronta que se vincula con disefios provenientes del Africa
Subsahariana, sobre todo en las fachadas de los edificios y especialmente en
puertas y ventanas.

f) Irrumpid con la misma fuerza en la musica y la danza del momento.

g) Estos vectores africanos del Art Decd se instalaron tanto en edificios que
fueron emblemas del estilo como en barrios aun mas modestos, aunque de
manera diferente.

h) La estructura de la sociedad qued6 conformada por nuevos estilos de vida.
La negrofilia y el consumo de objetos metafora de las posesiones
ultramarinas, sus imitaciones o inspiraciones lo sefialan. Los segmentos
sociales (nuevos agentes enriquecidos en Francia, actores e industriales en
los Estados Unidos), se identificaron u organizaron alrededor de ellos.”” En
Buenos Aires, el Art Decd popular (sectores medios en ascenso) busco crear
algo propio aunque la busqueda no llegd a concretarse por completo.
Desconociendo su significado, adaptd y recred formas africanas propuestas
por Francia y los Estados Unidos. Sin embargo, las condiciones economicas
jugarian en la eleccion de como usar algunas formas y materiales y omitir
otros. En nuestro medio, el sector econdmicamente mas poderoso quiso ser
europeo y copio sus gustos de Francia.

En octubre de 1964, el ministro de cultura francés André Malraux,771 de vi