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Introducción 

 

A partir de la Revolución francesa la aventura esencial 

de la cultura consistió en el poder de la ideología en 

disolver y desplazar del campo del arte a la ideología 

cristiana, el cual, parecía inseparable. Generalmente esta 

tentativa consistió en acentuar la negación que el 

cristianismo contiene, pero sublima en la unidad del sujeto a 

la instancia teológica suprema. Esta negación es, en la 

instancia cristiana, problemática, fúnebre, decadente: es la 

negación de la carne que se soluciona a través de la muerte y 

así el sujeto,  convertido solo en alma, se unifica con su 

destino final. 

El arte del Renacimiento, el arte conceptual y ciertas 

formas de la modernidad y posmodernidad, son  imprescindibles  

para esta investigación aunque no se quiera ahondar, en 

periodos específicos.  

A partir de la época renacentista ciertos aspectos de la 

iconografía se refugian en los repertorios mitológicos 

paganos para deslindarse de los condicionantes de la 

ideología dominante; más tarde, el retrato ofrecerá otro 

terreno de desviación de la norma. Pero en esas épocas la 

dependencia religiosa es todavía poderosa. Después de la 

revolución burguesa, con el romanticismo y el naturalismo el 
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cuerpo cobra una importancia progresiva. Se llega luego al 

Impresionismo y al Expresionismo, instancias plásticas en las 

que los cuerpos se fragmentan, a través de un estallido 

interno de la luz, en el primero, y se distorsionan buscando 

una expresión más allá de las convenciones vigentes en el 

segundo. Es importante resaltar que para la presente tesis es 

necesario mencionar estos periodos artísticos ya que la 

iconografía religiosa se ve muy involucradas con el arte y 

con estas corrientes.  

No obstante desde el Paleolítico se cultivaban formas 

rituales del arte, sin embargo estas producciones de los 

inicios de la civilización no son relevantes para esta 

investigación. Tampoco se tomarán en cuenta la producción 

artística de los egipcios, los pueblos mesopotámicos o la 

antigüedad clásica en Grecia y Roma. 

En el plano filosófico, la crítica kantiana a la razón 

pura y la crítica del juicio instalan un campo de 

especulación en los márgenes de la ideología religiosa. Pero 

es, sin duda, el replanteo marxista de la dialéctica 

hegeliana el que abre una brecha definitiva en la ideología 

cristiana. 

Las derivas filosóficas posmarxistas afirman una 

práctica nueva. Su proceso ideológico se sitúa a partir de la 

clausura del idealismo cristiano pero no de la ignorancia del 
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mismo. Si bien los filósofos marxistas y posmarxistas, 

encuentran la explicación magistral de este idealismo en 

Hegel, toman un camino inverso. Hegel suprimía la negatividad 

bajo la unidad del concepto y el saber absoluto. Ellos 

reencuentran la negatividad en la imposibilidad de concebir 

un saber absoluto  en la experiencia inmediata. 

A partir de estos planteos la experiencia religiosa se 

vacía de contenido, se recluye en un ámbito cerrado de 

disolución y muerte, se enclaustra. Las imágenes religiosas 

aisladas del proceso ideológico se transforman en fragmentos 

despojados de su carácter trascendental, en fetiches, ya que 

el único fin de estas imágenes dislocadas es el deseo captado 

por un objeto. 

A fines del siglo XX y principios del XXI las imágenes 

religiosas convertidas en fetiches son adoptadas por el 

diseño, en especial el de indumentaria, como elementos y 

accesorios de la moda, sin dejar de lado la infinidad de 

artículos, películas, objetos que se apropiaron de esta 

iconografía. Se incluyen en esta tesis variados ejemplos de 

estos productos de la sociedad de consumo así como 

entrevistas a diferentes diseñadores y artistas.  

Se ha decidido incluir al cine como una parte medular de 

esta investigación ya que en los medios académicos argentinos 

se lo denomina diseño de imagen y sonido y es, por lo tanto 
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pertinente analizar las formas en que esta rama del diseño ha 

encarado el tema.  

Como es sabido se ha utilizado la iconografía religiosa 

para cargar de significados ciertos guiones. Hemos elegido el 

ejemplo de Luis Buñuel,  director de cine surrealista, de 

origen español, ya que su abordaje del tema muestra, a la vez 

un conocimiento profundo de los temas religiosos y un 

tratamiento crítico de los mismos, despojándolos de su 

contexto tradicional. 

 En su exilio mexicano, este realizador, concibe el film 

“El ángel exterminador”, cargado de metáforas bíblicas y 

alusiones críticas al papel social de la iglesia.  

Se tratará de analizar en la presente tesis,  las 

razones por las cuales las imágenes religiosas han sido  

utilizadas en el área del diseño llegado a ser altamente 

comerciales. Al soslayar o abandonar los lugares de culto 

tradicional estas imágenes se cargan de connotaciones nuevas 

que hacen que ellas se reinserten resemantizadas en el medio 

social. También se procurará descubrir si estas acciones 

logran banalizar al imaginario religioso, vaciándolo de 

contenido sacro, pudiendo hoy en día ser utilizado para fines 

decorativos y comerciales. Para esto trataremos de abordar el 

mayor número de ejemplos posibles en los que la iconografía 

religiosa haya sido resemantizada por el diseño. 
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Hipótesis  

 

 “Las referencias iconográficas y discursivas al universo 

religioso en el arte y el diseño contemporáneo suponen una 

transformación/inversión en clave fetichista de la tradición 

ideológico-simbólica del mismo”. 
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Capitulo I La iconografía religiosa y sus diferentes etapas 

 

I.1 La iconografía Religiosa: El poder de una imagen.  

 

“Este tema no necesita una larga explicación; es un 

sentimiento espontáneo que se expresa mediante objetos 

diversos. También los paganos mostraban su agradecimiento 

a la divinidad de esta ingenua forma, y es muy probable 

que los fieles simplemente transfiriesen al objeto de su 

fe prácticas no muy distintas de las que conservaban antes 

de su iniciación. No es posible imaginar ni establecer 

categorías de exvotos”. 

 

H. Leclercq. (El poder de las imágenes, David Freedberg, 

Ediciones Cátedra, S.A. 1992.) 

 

Para poder abordar la iconografía religiosa, debemos 

primero conocer básicamente lo que es un ícono, palabra que 

proviene del griego eikon, que se traduce como “imagen”. Este 

es una figura, cuadro o representación; es un signo que de 

cierta forma sustituye al objeto por analogía con este, como 

se afirma desde la semiótica; un ejemplo de esto pueden ser 

los diferentes iconos que se utilizan en computación, que 
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representan archivos o programas que se encuentran en la 

computadora. También es importante resaltar que el término 

icono es muy usado en la cultura popular con el sentido 

general de símbolo. 

 

En el caso de la iconografía religiosa, y en general, en 

las tradiciones de la pintura cristiana, un ícono es 

generalmente  una imagen bidimensional,  en la cual aparece 

pintado un ser santo o un objeto consagrado como Jesucristo, 

María, los Santos, los Ángeles, la Cruz cristiana, etc. Como 

decía Panofsky (1972): “el análisis icnográfico, que se ocupa 

de las imágenes, historias y alegorías, en vez de motivos, 

presupone, desde luego, mucho más que la familiaridad con los 

objetos y acciones que adquirimos con la experiencia 

práctica. Presupone una familiaridad con temas o conceptos 

específicos” ( Estudios sobre iconología p. 21), ya que 

muchas veces se ilustra basándose en detalles, lo que 

significa que la iconografía cristiana esta fuertemente 

apoyada por la historia y que la podemos reconocer como tal 

gracias a que sabemos ciertos detalles ya escritos, que son 

retratados por los artistas los cuales nos transportan a 

ciertos personajes, mitos o historias, como por ejemplo: el 

cuadro de Piero di Cósimo (Panofsky, estudios sobre 

iconología, p.77) en donde se pensó  que representaba al mito 
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de Hylas y las ninfas, pero que después de un análisis se  

llegó a la conclusión que en ese cuadro se estaba 

representando “el encuentro de Vulcano”, por esto para 

analizar un cuadro, una obra de arte o un objeto que este  

hecho a partir de un hecho religioso es importante considerar 

que la interpretación de la significación intrínseca o 

contenido, llamado  “valores simbólicos” por Panofsky, es mas 

que las puras imágenes, historias y alegorías, esta requiere 

mas que el conocimiento especifico del tema, así como lo 

presentan las fuentes literarias, es la unión de conceptos 

los que nos lleva a definir lo que es. 

 

 

figura 1 

nota: Piero di Cosimo “El encuentro de Vulcano”  
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Por esto hemos incluido en esta parte del texto un cuadro 

explicativo sobre la interpretación de la iconología 

religiosa de Panofsky, (Edwin Panofsky, Estudios sobre 

iconología, p.25): 

 

 

 

 

 

 

 

 

 

 

 

 

 

Principio controlador  de la 
interpretación  
Historia del estilo (percatación 
acerca de qué manera, bajo 
diferentes condiciones históricas, 
objetos o acciones han sido 
expresadas por formas). 
 
 
 
 
 
 
Historia e los tipos (percatación 
de la manera , en la cual bajo 
diferentes condiciones historicas, 
temas o conceptos específicos 
fueron expresados por objetos y 
acciones). 
 
 
 
 
 
Historia de los síntomas culturales 
o símbolos en general 
(percatación acerca e la manera, 
en la cual bajo condiciones 
históricas diferentes, tendencias 
esenciales de la mente humana 
fueron expresadas por temas y 
conceptos específicos. 

Bagaje para la interpretación  
 
Experiencia práctica 
(familiaridad con los objetos y 
las acciones). 
 
 
 
 
 
 
 
 
Familiaridad con las fuentes 
literarias (familiaridad con los 
temas y conceptos específicos). 
 
 
 
 
 
 
 
 
Intuición sintética (familiaridad 
con las tendencias esenciales 
de la mente humana) 
condicionados por la psicología 
personal y la 
“weltanschauung”. 
 
 

Acto de interpretación 
 
 
Descripción 
 pre-iconográfica (y 
análisis pseuoformal). 
 
 
 
 
 
 
 
 
Análisis iconográfico, en 
el sentido más estrecho 
de la palabra. 
 
 
 
 
 
 
 
Interpretación 
iconográfica, en un 
sentido más profundo 
(Síntesis iconográfica). 
 
 
 
 

Objeto de interpretacón 
 
I Contenido temático 
primario o natural  
a) fáctico 
b) expresivo 
Constituyendo el mundo 
de los motivos artísticos. 
 
 
 
 
 
 
II Contenido temático 
secundario o 
convencional, 
constituyendo el mundo 
de las imágenes, historias 
y alegorías. 
 
 
 
 
III Significado intrínseco 
o contenido, que 
constituye el mundo de 
los valores “simbólicos”. 
 

Los iconos  además de ser bidimensionales pueden ser  

tridimensionales pudiéndose nombrar varias esculturas las que 

de alguna forma representan un hecho religioso o mítico. 

Estas pueden estar hechas de diferentes materiales como 

metal, esculpidos en piedra, bordados, hechos de papel, 

mosaico, repujado, etc. Hay infinidad de medios para hacer  
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un icono sea o no religioso, lo casual es, las posibles 

reacciones ante uno religioso, como dice Freedberg (1989): 

“Las personas se excitan sexualmente cuando contemplan 

pinturas y esculturas; las rompen, las mutilan, las besan, 

lloran ante ellas y emprenden viajes para llegar hasta donde 

están; se sienten calmadas por ellas emocionadas e incitadas 

a la revuelta. Con ellas expresan agradecimiento, esperan 

sentirse elevadas y se transportan hasta los niveles más 

altos de la empatía y el miedo”. (Freedberg 1989). 

 Estas acciones llaman la atención por su desmesura; 

infinidad de personas cometen actos verdaderamente 

arriesgados o censurables para conseguir algunos de estos 

objetos, que según ellos tiene un valor especial. 

 Es por la realidad representada que se puede decir (tal 

como lo describió un escritor italiano en 1584) que un 

cuadro: 

 

“Hará que el espectador se quede pasmado cuando vea el 

asombro pintado en él, desee a una bella joven por esposa 

cuando la vea pintad desnuda; se sienta solidario cuando vea 

la aflicción; sienta apetito cuando vea comer ricos manjares; 

se quede dormido ante la vista de un plácido sueño; se 

emocione y encolerice al contemplar una batalla vividamente 

 13



descrita, y se agite lleno de odio e ira al ver acciones 

vergonzosa y deshonestas”. 

El continúo uso de las imágenes, sean éstas 

bidimensionales o tridimensionales, es fundamental en algunas 

grandes religiones.  El Cristianismo y, dentro de él, el 

catolicismo, posee una gran cantidad de iconografías 

representativas que se han conocido mundialmente a través de 

los artistas en sus inicios y que hoy en día son usadas por 

variadas ramas como la del diseño, no así el Islam, que 

limita severamente el uso de representaciones visuales. 

     Por todo esto se puede decir que la iconografía 

religiosa se destaca por su utilidad y se diferencia así de 

las demás, ya que no solo busca representar algo sino que 

contiene significados para los fieles  que la contemplen, 

otorgándole de alguna forma una parte de eso sagrado que 

quiere poseer.  Cuando hablamos de utilidad, para con el 

imaginario religioso nos referimos a su poder de representar 

lo divino y así de alguna forma atraerlo hacia la tierra, por 

eso antiguamente se crearon imágenes las cuales hasta hoy en 

día son adoradas en los diferentes templos religiosos, es 

decir, la utilidad de la cual se esta hablando es la de 

encapsular en algo material todo eso celestial y religioso 

para que así los humanos puedan adorar a Dios, Cristo, etc. 

Viendo algo tangible. 

 14



 

 La función y el grado en que las imágenes sagradas son 

utilizadas o permitidas y si éstas son utilizadas con 

propósitos ornamentales, instructivos, de inspiración, o si 

son objetos  de veneración y adoración, dependerá de los 

estatutos o mandamientos de la religión a la cual 

pertenezcan. 

 

Estos diferentes objetos o representaciones pueden ser de 

vez en cuando hasta de bajo valor estético. Pero a pesar de 

su simplicidad pueden lograr inspirar entre los fieles 

grandes obras, adquiriendo en ocasiones cierta importancia 

canónica  y llegando a ser clasificadas como verdaderas obras 

de arte. Todo esto ha logrado que los estereotipos canónicos 

desciendan cualitativamente, con respecto al nuevo 

imaginario.  Hoy en día la reproducción masiva de las 

imágenes religiosas forma también parte de su proceso 

publicitario, por el cual se aumenta cada vez más la “fama” 

ya sea del santo o del lugar de donde éste proviene. Un 

ejemplo destacado que ofrece David Freedberg es el de María 

de Ratisbona: “Allí, la Virgen que desempeñó el papel central 

en la expulsión de los judíos fue una adaptación de la imagen 

de Santa María Maggiore de Roma. Pero no fue el cuadro romano 

el que generó más imágenes. Fue la pintura realizada por 
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Altdorfer la encargada de conmemorar la expulsión”. Después 

de esto, vinieron las variaciones tanto en grabado por 

Ostendorfer; el estandarte de Altdorfer, y el grabado en 

madera que fue solicitado por una mujer que estuvo a punto de 

morir ahogada.  Se puede decir así que las copias son tan 

efectivas como los originales,  tanto que podemos 

preguntarnos: ¿qué se esperaba de las reproducciones más 

baratas de esa imagen milagrosa a medida que se esparcían por 

un terreno dilatado y ampliamente popular?; ¿cómo y sobre qué 

base se suponía que iban a funcionar?; ¿cómo llegaron a 

cargar con el peso del agradecimiento si no fue por una 

extensión de la conmemoración? Así, la circulación de 

reproducciones se volvió una necesidad del pueblo y los 

artistas eran los responsables de sacar a la calle esta 

infinidad de imágenes milagrosas, logrando que la imagen de 

esta santa se convirtiese en un fetiche. 

  

Hoy en día, las iconografías religiosas han evolucionado y 

ya no solo las podemos encontrar en lugares sagrados o de 

oración, sino que éstas aparecen en la vida cotidiana pasando 

a ser comunes en el diario vivir. Como producto de todos 

estos procesos han logrado masificarse cada vez más y más 

haciendo que artistas y diseñadores de hoy las utilicen de 

una forma absolutamente comercial, llegando a pensarse si esa 
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llamada “utilidad” que tenía ha dejado de se cierta. Esto es 

realmente lo que se busca analizar dentro de la presente 

tesis, con el fin de corroborar sí hoy en día se ha arribado, 

gracias a la proliferación de la iconografía religiosa con 

objetivos expresivos, decorativos o comerciales, una 

desacralización de este imaginario  que antiguamente fue tan 

venerado y respetado por los diferentes fieles y jerarquías 

eclesiásticas.  

Lo cierto es que la utilidad de dichas imágenes siempre 

estará presente en el imaginario de sus seguidores, pero el 

fenómeno que se quiere analizar es el de parodiar, banalizar, 

fetichizar, etc. esa iconografía en la cultura visual 

contemporánea, tanto  en el área del arte como en la del 

diseño. Algo que partió a gran distancia de esas concepciones 

públicas y que se forjó gracias a una serie de hechos que se 

intentarán revisar en este trabajo. 
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I.2 Evolución de la iconografía religiosa a través 

del tiempo 

 

La temática religiosa se remonta a culturas lejanas en el 

tiempo y evidentemente anteriores a la Era Cristiana, desde 

el paleolítico superior, se han podido encontrar vestigios de 

imágenes talladas en muros de piedra que, supuestamente, 

responden a rituales religiosos, sin embargo dentro de 

centraremos esta investigación  en la época contemporánea en 

la que la iconografía religiosa se liga al diseño, solo 

mencionaremos ciertos pasajes de la historia para  comprender 

mejor el nacimiento de la misma.  

En el antiguo Egipto  la representación de sus dioses 

adquirió características monumentales, Mesopotamía, Asiria, 

Persia, etc. son ejemplos de una actividad artística intensa 

ligada a la veneración de las deidades. En Grecia y Roma,  la 

plástica pictórica o escultórica de los habitantes del Olimpo 

se transforma en un interés  central de la cultura y se 

relaciona con las instituciones civiles. Sin embargo, la 

temática religiosa que adopta el diseño se inscribe 

fundamentalmente en la tradición cristiana. 

 Hacia el s. XII, la pintura como disciplina desarrollaba 

ya íconos con gran fuerza expresiva  en el imperio Bizantino 

Esta tradición pasó después de la caída del imperio de 
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Oriente, como consecuencia de la invasión de los turcos 

otomanos  en 1453 a regiones cercanas tales como Rusia, 

Venecia, Creta. 

 En Rusia estos íconos en sus inicios eran generalmente 

pintados sobre madera ya sea en pequeños  o grandes paneles, 

y eran considerados sagrados.. 

     La tipología religiosa tiene en el Antiguo y Nuevo 

Testamento dos de sus representaciones más divulgadas. 

Obviamente, toda plasmación de un hecho histórico conlleva 

una interpretación que rompe el marco cronológico. Así, no es 

igual la visión de una misma historia por parte de artistas 

de diferentes épocas. A esto hay que añadir el momento que 

cada pintor elige de acuerdo con su concepción artística, y 

el tratamiento real, simbólico o alegórico que le quiere 

conferir. Los pasajes del Antiguo y Nuevo Testamento tienen 

desde la pintura románica excelentes ejemplos, ejecutados de 

acuerdo a una praxis compositiva basada en el simbolismo y 

ajena a las preocupaciones de representación naturalista. No 

obstante se debe  de insistir  en la ideología de cada 

momento artístico. Siguiendo a Michel Foucault en sus libros 

Las palabras y las cosas y la Arqueología del saber, el mundo 

medieval significa los personajes según el orden epistémico 

de la anagogía, despojando a los seres representados de 

atributos realistas y simbolizando gestos y actitudes según 
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códigos precisos. En el Renacimiento comienza el orden 

epistémico de la similitud y semejanza y el hombre pasa a ser 

la medida de todas las cosas. El interés por realismo se hace 

evidente en el arte italiano desde el siglo XIII y en el XIV 

y en el XV esta preocupación naturalista se extiende por toda 

Europa. En el siglo XVII se inicia el orden de la sociedad 

estamental y el arte y la arquitectura del Barroco con su 

teatralidad subrayan esta nueva realidad social. El siglo 

XVIII, época de crisis de valores religiosos, época del orden 

epistémico de la temporalidad en el cual la Revolución 

industrial marca pautas específicas la imagen religiosa se 

sensualiza, mientras desde el siglo XIX a nuestros días, la 

multiperspectividad, como orden epistémico, hace que la 

imagen religiosa pierda  su primacía y su fuerza expresiva. 

Los evangelios  tienen en el Medioevo y el Renacimiento una 

gran difusión que el Barroco, como reacción plástica frente a 

la Contrarreforma, sustituirá por imágenes religiosas 

despojadas de sus aureolas y sus atributos divinos para 

hacerlas más atractivas para el pueblo que debía ver en ellas 

personajes cotidianos con los que podía identificarse, lo 

cual, según la estrategia del Vaticano, reconduciría a los 

fieles a la Iglesia católica. Es el didactismo de la imagen 

que convierte a la pintura en el máximo emisor de una nueva 

ideología religiosa. Las apoteosis de los santos es la manera 
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visual de explicar la unión de las almas escogidas por Dios: 

nos enseñan  modelos a seguir y un fin a conseguir. 

     La relación de las distintas temáticas religiosas se 

haría casi ilimitada. A veces incluyen imágenes del Nuevo 

Testamento unidas a diversos santos. La Sagrada Anunciación, 

en la que la Virgen recibe al ángel que le anuncia que ha 

concebido a Cristo, es un ejemplo común del Renacimiento, 

mientras que el Barroco introduce la Inmaculada Concepción, 

plasmación gráfica de una idea abstracta o pura. Otras veces 

lo religioso se une a la crónica de una realidad transmitida: 

milagros, apariciones, martirios de santos. También los 

misterios de la Iglesia son tratados: Santísima Trinidad, 

Resurrección, Eucaristía... En definitiva, las modalidades 

son múltiples y, a menudo, se interrelacionan en un mismo 

cuadro. 

     La comprensión de una pintura religiosa no depende 

exclusivamente de su captación formal,  el reconocimiento del 

tema es uno de sus aspectos fundamentales. Un conocimiento de 

la iconografía religiosa cristiana es esencial para la visión 

completa de la obra y, a menudo, es necesario un conocimiento 

profundo de la mitología griega ya que esta temática se 

incorpora al arte desde el Renacimiento a través de la 

influencia de los Humanistas. Quienes contemplen un cuadro  a  

partir del Barroco deben conocer, para comprenderlo, tanto el 
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antiguo y el Nuevo Testamento como los relatos mitológicos 

grecolatinos, con estas herramientas conceptuales podrán 

captar el significado de la obra y relacionarla con el mundo 

cultural, social e ideológico que la ha hecho posible. La 

comprensión de la iconografía religiosa implica hoy, una 

serie de complejas acciones, que cargan con el peso de su 

historia pero que hoy en día podrían contar otra. 

 
Figura 2 

Nota: Miguel Angel, (Michelangelo Buonarroti) 1475-1564 
La piedad, (mármol de 174 centímetros de alto y ancho de 195), ubicada 

hoy n día en el Vaticano Italia 
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Figura 3 

Nota: Leonardo Da Vinci, La última Cena (1495-1498). 

 

 

 

Figura 4 

Nota: Pintor Rafael Sanzio, Urbino, Italia, 1483-1520.
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I.3 El icono Religioso en el kitsch y el Camp 

 

“La poesía es la vida  

La prosa la muerte 

Unos angelotes revolotean 

Alrededor del pan cotidiano”   

F. Kempner. (p.9) 

 

El término “Kitsch”, además de ser muy conocido, es 

prácticamente universal y corresponde sobre todo a una época 

de génesis estética, con un cierto sentido de pérdida de 

estilo. Es la forma de llamar a esta tendencia que irrumpe 

con toda su fuerza en el ámbito artístico y que le da un 

nombre a todas esas manifestaciones muchas veces 

antiestéticas de algunos creadores, haciendo relucir la 

irreverencia del artista, en relación a los estilos del arte 

“culto”.  

 La palabra “Kitsch” aparece en Munich en 1860, derivada 

de la palabra: “Kitschen”   la cual significa el “hacer 

muebles nuevos con viejos”, y remite a la expresión familiar 

“verkitschen”, “hacer pasar gato por liebre”. 

¿Qué es el Kitsch? “Es la baratija (Duden), una secreción 

artística originada por la venta de los productos de una 

sociedad en sus tiendas que se transforman junto con las 
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estaciones de trenes y autobuses, en verdaderos templos”. 

(Moles. A, 1971:p.10). 

“Hay una gota de Kitsch en todo arte”, según Broch. 

“El Kitsch es, pues, un fenómeno social universal, 

permanente, de gran envergadura, pero es un fenómeno latente 

en la conciencia de la lengua latina, por falta de un término 

adecuado para definirlo”. (Moles. A. P.10). 

Se dice que el Kitsch es un modo de ser del hombre con las 

cosas, más que la relación que éste tiene con ellas. “Pero el 

Kitsch precede y subsiste más allá de esas bases; es un 

estado de espíritu que, eventualmente, se cristaliza en los 

objetos”. (Moles, 1971). 

En el Kitsch es importante la idea básica del consumo y 

viene al caso la pregunta: ¿qué hace el hombre con los 

objetos del ambiente que él produce y consume? El consumo 

como valor no es nuevo, pero a fines del siglo XIX fue 

promovido a una significación esencial. “El fenómeno Kitsch 

se basa en una cultura consumidora que produce para consumir 

y crea para producir, en un ciclo cultural cuya idea 

fundamental es la de la aceleración”. (Moles. 1971 P.22). Por 

esto el consumidor como tal y gracias a su fuerte relación 

con el medio altera fuertemente el valor de las cosas. 

Dentro de la filosofía podemos encontrar la 

conceptualización de una serie de relaciones del hombre con 
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el medio material, las cuales llevan al hombre a estar en una 

constante búsqueda; algunas de ellas son: la apropiación del 

objeto, el fetichismo del objeto, el esteticismo  del objeto, 

la aceleración consumidora, la alineación posesiva y por 

último la actitud Kitsch, que “es el modo de relación con el 

conjunto de la vida material, mezcla específica de los modos 

anteriores, característica de una forma social que surgió 

durante el siglo XIX con el nombre de cultura burguesa”. 

(Moles. A. 1971 P.22). A raíz de todo esto, viene al caso la 

idea de consumo, la cual no solo se refiere a adquirir, ya 

que consumir es ejercer una función, que hace desfilar a lo 

largo de la vida cotidiana un flujo siempre acelerado de 

objetos entre la fábrica y el tacho de basura, condenados 

eternamente a lo transitorio y provisorio. “Al contrario del 

siglo XIX, el objeto es ahora perpetuamente provisorio, el 

objeto se transforma en producto, y ésta es la nueva 

modalidad Kitsch. Se constituye entonces un nuevo tipo de 

alineación del hombre respecto de su ambiente.  

El Kitsch se opone a la simplicidad, y al igual que todo 

arte forma parte de lo estético o antiestético carente de una 

función práctica; más bien es hecho con fines decorativos  

viviendo del consumo; “en este sentido el kitsch es un arte, 

puesto que adorna la vida cotidiana con una serie de ritos 

ornamentales que la decoran y le dan esa exquisita 
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complejidad, ese juego elaborado, que es testimonio de las 

culturas desarrolladas”. (Moles, 1971 P.27). 

 Es así que el kitsch es más que solamente uso; tiene una 

función social mucho más fuerte que ya no sirve  de soporte 

sino de pretexto.  

   Es importante resaltar que el Kitsch pasó por varias 

discriminaciones  ya que era considerado negativo por  

académicos que no lograban entender que esta nueva forma de 

arte era transgresora e irreverente. Solo después del    pop-

art  los artistas de círculos prestigiosos lo retomaron en 

función de una distracción estética; “el kitsch es 

divertido”: ésta fue la primera etapa de la recuperación del 

kitsch en la historia del arte. Por todo esto hay un arte 

Kitsch que se vincula con los objetos de arte, en el sentido 

clásico del término.  

  

El Kitsch aparece aquí como un movimiento permanente en el 

interior del arte, en la relación entre lo original y lo 

vulgar. El Kitsch es la aceptación social del placer 

mediante la comunión secreta de un “mal gusto” calmante y 

moderado. In medio stat virtus: el Kitsch es una virtud 

que caracteriza al término medio. El Kitsch es el modo y 

no la moda en el progreso de las formas. (Moles, 1971: 

P29). 
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“La posición del Kitsch se sitúa entre la moda y el 

conservadurismo, como la aceptación de la mayoría”. (Moles.  

1971: p32).  

“El Kitsch es el arte de la felicidad y toda extorsión a 

la felicidad de la cultura será, al mismo tiempo, una 

extorsión al Kitsch. De aquí su universalidad.” (Moles, 1971: 

p33). 

El Kitsch mezcla infinidad de técnicas, formas, objetos, 

materias, etc. Tanto en el arte como el diseño esta corriente 

Kitsch se ve desarrollada e insertada en diferentes 

productos, de modo que el Kitsch puede verse tanto en la 

producción masiva de objetos como en la producción artesanal 

y única de éste. Para la presente tesis se hace relevante 

mostrar al Kitsch como un aspecto importante en el desarrollo 

de este fenómeno populizador de imágenes,  ya que éste es un 

elemento provocador que incita a buscar siempre nuevas medios 

ya sea en cuanto a materiales, espacios o en este caso 

imágenes como la iconografía religiosa, para transformarlos 

en arte y así en un nuevo discurso. 

 Es así como el  Kitsch ha llevado la iconografía 

religiosa a instancias en donde ésta se ha visto repartida 

masivamente en una sociedad en  la que la  imaginería  

religiosa ha abandonado sus respectivos lugares de oración 
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para insertarse en una sociedad consumidora. Este fenómeno se 

puede apreciar por el solo hecho de desplazarse en una 

determinada ciudad y  donde aparecen dichas imágenes, las 

cuales han dejado la sacralidad de la pintura clásica, para 

ganar  volumen,  materia y adoptar un nuevo significado. 

 

Es importante adentrarse en  el tema del Kitsch y la 

iconografía religiosa para así entender la relación de ésta 

con la estética actual; para lo cual creo  necesario 

descubrir el fenómeno de  los preciados altares caseros. Se 

puede considerar a estos altares parte importante de este 

proceso, ya que configuran espacios dedicados a las 

divinidades y figuras santas, que forman parte de una cultura 

popular muy fuerte en Latinoamérica. En estos altares, hechos 

por el pueblo que se encuentran en lugares determinados por 

algún hecho específico allí ocurrido, generalmente al borde 

de caminos y carreteras, los diferentes objetos de culto 

están ubicados junto a velas, de vez en cuando están 

estructurados de forma triangular, en analogía a la Santísima 

Trinidad. Los altares se caracterizan por una serie de 

adornos  rodeados de una parafernalia profusa y diversa que 

hace de cada altar algo personal. Estos altares son a su vez 

construidos día a día por los transeúntes que van dejando 

allí una serie de objetos y oraciones, las cuales a lo largo 
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del tiempo logran construir un espacio de oración que suma 

diversas personalidades ya que cada quien va dejando su 

propia marca. Estos altares  llegan a contener  historias 

personales y familiares. Por esta razón se puede llegar a 

pensar que  son casi únicos e irreproducibles, ya que en su 

mayoría son la suma de las experiencias personales que los 

componen y para ojos extraños resultan casi incomprensibles. 

Esto hace que en los diferentes altares se pueda encontrar  

gran variedad de elementos  que no responden a ninguna regla 

fija y lo único que tienen en común es su valor especial y 

simbólico. Los objetos creados para ofrendar en estos altares 

son producidos por lo general por gente de bajos recursos  

que a través del brillo y la luminosidad, suministrados por  

espejos y vidrios y el uso de objetos dorados y plateados, 

quieren agradecer al santo, a través de una imitación del 

lujo que podría ofrendar si tuvieran un mayor poder 

adquisitivo. Es así como los altares han llamado la atención 

de diferentes  artistas e investigadores que se han sentido 

atraídos por este fenómeno que ya ha sido popularizado por 

una creciente masa veneradora. 

 Los altares domésticos del artista cubano Leandro Soto, 

dedicados a héroes de la revolución, son un ejemplo de la 

transposición artística de ese fenómeno. Este es un proceso 

que proviene de la apropiación de elementos que son 
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extrínsecos a la sensibilidad de la cultura oficial, la cual 

los adopta de una forma substituyente, atraída 

particularmente por la intensidad del sentimiento que ofrecen 

universos icnográficos como el catolicismo o el Hinduismo. 

 Se puede decir que, hoy en día, lo étnico y las 

diferencias culturales han perdido sus valores intrínsecos 

para adquirir otros más susceptibles de ser intercambiados en 

el mercado. Muy alejados quedaron los tiempos en que alguien 

podía afirmar que poseía una única cultura  y  un estilo de 

vida propio. En esto, la mayor influencia es la de la 

globalización  que ha  proporcionado la proliferación de las  

telecomunicaciones, ya que actualmente  las situaciones   no 

son solo vividas realmente por sus protagonistas sino que se 

difunden y son vistas por gran número de telespectadores, que 

tienen acceso a la experiencia de signos iconográficos 

diversos. Por eso en la sociedad actual existen un gran 

número de intermediarios, que ayudan a vivir las situaciones 

a través del consumo de imágenes y objetos  que sustituyen lo 

que representan. Esto es una característica  de la cultura en 

los tiempos post-modernos y nos demuestra la falta de anclaje 

y la gran volatilidad de ésta.  

Es importante resaltar como en algunos niveles sociales 

económicos de nuestra sociedad, se pone énfasis en un 

reiterado rechazo contra el nivel popular que busca de una u 
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otra manera sustituir las cosas que no están a su alcance por 

otras, lo cual es rechazado por la serie de repercusiones que 

puede traer en el ámbito cultural y en el mercado. El hecho 

de que popularmente sea aceptada la sustitución de los 

objetos por íconos o iconografía es el resultado de un largo 

proceso cultural que ha llegado a ocupar un lugar en el 

sistema referencial tradicional e indicativo (carteles 

indicativos de pare siga, semáforos, etc.) Dicho proceso no 

es solo producto de las comunicaciones y del mercado sino que 

responde a los modos en que la cultura ha actuado siempre 

como mediadora de nuestra experiencia.   

En la postmodernidad se ve claramente el debilitamiento 

del afecto por las cosas, ya que la cultura contemporánea 

esta muy relacionada con la distancia que se mantiene frente 

a la experiencia inmediata, que es generada principalmente a 

través de signos.  A pesar de esto, se intenta por otros 

medios no perder totalmente la distancia emocional, y se 

busca a través de la sensibilidad sustituyente, provocar 

estremecimientos y emociones.  

Gracias a la homogeneización de los signos y la libre 

circulación de bienes comercializables, todas las culturas 

pueden ser objeto de  apropiación y cuanto más inmersas en 

situaciones límite  se encuentren será mejor. En este llamado 

a la emoción convergen la imaginería religiosa y el Kitsch.  
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El Kitsch permite que se produzca la polémica entre el alto y 

el bajo nivel económico, en el contexto de la imaginería 

religiosa, haciendo que el camino hacia la comprensión y 

difusión de la experiencia eclesiástica sea muchísimo más 

fácil.  

 El movimiento, tendencia, estilo, corriente artística, 

etc. O como se quiera llamar denominado kitsch ha sido 

tildado de “mal gusto”, siendo de alguna forma un proyecto 

artístico fallido el cual se identifica con cosas 

consideradas demasiadas obvias, dramáticas, repetitivas, 

artificiales o exageradas. Aquí es donde éste se vincula 

fuertemente con la imaginería religiosa, la cual, por su 

fuerte carácter dramático, se complementa perfectamente con 

el kitsch, ya que los dos trabajan sin ambigüedad, haciendo 

que  se disipe la ambivalencia y la abstracción. En el caso 

del catolicismo, aparte de ofrecer un marco significativo 

para la existencia y otorgar un lugar importante a las 

emociones, a través de su imaginería e iconografía facilita 

la materialización de una de las experiencias más 

inaprensibles: la de la trascendencia de los atributos 

personales. 

A pesar de todo esto, la iconolatría (adoración de 

imágenes o íconos, por los fieles de la iglesia católica) es 

considerada muchas veces algo sacrílego, siendo la 
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vulgarización de una experiencia que debería ser siempre algo 

inmaterial y ascético. Por esto, la iconografía católica y no 

ha sido acusada de carecer de sustancia y por lo tanto de ser 

Kitsch.  

El cruce entre lo “celestial” y el Kitsch es aún una total 

paradoja. Hoy en día, la imaginería religiosa es considerada 

Kitsch por su desacralización, mientras en el arte  el Kitsch 

es considerado perverso, una especie de reciclador.  El 

Kitsch religioso es el más irreverente porque muestra su lado 

transgresor y algo sacrílego por lo cual de alguna u otra 

forma seduce.  

El Kitsch es uno de los fenómenos constitutivos de la 

postmodernidad, porque las cualidades que hasta ahora se le 

han atribuido son aquellas que distinguen la sensibilidad 

contemporánea de la anterior creencia en la autenticidad, la  

originalidad y la profundidad simbólica.  

Así, el Kitsch, en su desespero por mezclar imágenes, 

tiempos y culturas puede llegar a ser confundido o comparado 

con la exaltación de lo doméstico,  donde la lógica de la 

saturación visual es obligatoria y lo personal se vive como 

un plagio de imágenes fragmentarias tomadas de la cultura de 

masas. 
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Desde el punto de vista conceptual el Kitsch puede 

relacionarse fuertemente con el termino Camp, el cual se 

comenzó a utilizar, desde los años 60 para referirse a la 

teatralización hiperbólica de la feminidad en la cultura gay, 

sobre todo en la relación a una serie de prácticas 

performativas que adquirieron un carácter colectivo y 

político (Drag queens, demostración pública de la 

homosexualidad,…) como así otras practicas sobre Drag Queens 

que se vieron en documentales, y en la misma calle. 

(Documental The queen, Andy Wrhol). 

 Susan Sontag público en 1964 un artículo sobre la cultura 

Camp (notas sobre el Camp) con este escrito Sontag redefine 

el término para que en su nueva acepción se designe el 

amor/gusto hacia lo antinatural, artificioso y exagerado, 

incorporándolo como criterio de análisis de la historia y 

teoría del arte. Para Sontag el Camp es un conjunto de 

técnicas de resignificación, donde convergen la ironía, lo 

burlesco, el pastiche y la parodia que para ella simboliza la 

nueva sensibilidad posmoderna. Lo que nos sirve del termino 

Camp o de cómo lo concibe Sontag es el vinculo que este  

tiene con el pop ya que ambos movimientos hacen un uso 

paródico de las representaciones y objetos de la cultura 

popular, aprovechándose de lo que ya existe para redefinirlo 

en un nuevo producto. 
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Capitulo II La iconografía religiosa y su presencia en 

diferentes medios   

 

II.1 La iconografía religiosa en el diseño y el arte. 

 

La iconografía religiosa, así como otros tipos de 

iconografía, corresponde a formas de incitación y 

organización industriales de los impulsos fetichistas de la 

compradora(o) o del compañero para el que se disfraza, 

consumiendo en compañía fetichizada del fantasma, y si la 

operación tiende a connotar la fragilidad hereditaria.  

El tema religioso en el diseño contemporáneo representa 

ese momento en el cual se unen diversos elementos de las 

tendencias sociales para un mismo fin. En este sentido el 

tema religioso se vincula a la risa, al deseo, al erotismo.  

La desacralización de imágenes de vírgenes y santos, al 

ser sobreimpresas en telas que cubren zonas “prohibidas” de 

la anatomía, así como su utilización en piezas gráficas o 

elementos de decoración que las apartan de su uso tradicional 

y convencional, crean un sistema discursivo irónico e 

hilarante. La concepción del deseo por parte del diseñador o 

artista y de la heterogeneidad a la que éste conduce a la 

iconografía religiosa como materia prima,  se subraya al 
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convertir las imágenes sacras en fetiche ya que este condensa 

el deseo en el objeto y cuando este objeto se adhiere al 

cuerpo o pasa a formar parte del entorno cotidiano el deseo 

adquiere un carácter permanente.  

El erotismo que se desprende de estas imágenes opera 

como una suerte de contradicción semántica. La situación 

erótica es una reunión de los opuestos ya que,  Como dice 

Georges Bataille: “En el plano en que las cosas ocurren cada 

elemento se cambia en su contrario incesantemente. Dios se 

carga de pronto de una grandeza horrible. Con cada esfuerzo 

que hago por captarlo el objeto de mis expectativas se cambia 

en su contrario” (Bataille: 1949) Georges Bataille Obras 

Completas  Tomo III p 239, Gallimard Paris 1973. 

 Bataille, en sus escritos teóricos como La Experiencia 

interior, El erotismo, El culpable y en los estudios 

antropológicos  o políticos encadena y disuelve los temas de 

sistemas dispares como el religioso, el científico y el 

ideológico para someterlos a un sistema único y propio: “En 

la manera de pensamiento que introduzco, lo que cuenta no es 

nunca la afirmación” (George Bataille La Experiencia interior  

Gallimard 1973 p 249. 

Esta particularidad de la escritura de Bataille de no 

hacer afirmaciones taxativas hace que la participación del 

lector sea activa. Por otra parte no se trata de pensamiento, 
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escritura o discurso en el sentido tradicional y formalista 

de estos términos. 

En sus relatos como El Abate C, El Muerto, Historia del 

Ojo, Madame Edwarda lo erótico se convierte en una suerte de 

sentimiento religioso  desacralizando sin cesar las 

convenciones sociales y eclesiásticas. 

 Sin duda, la actualización de las obras de Bataille en 

las últimas décadas se relaciona estrechamente con las 

tendencias actuales de desacralización de las imágenes 

religiosas que se detectan en el diseño y en el arte. Como es 

el caso de Salvador Dalí  el cual en su cuadro, El Cristo de 

San Juan de la Cruz (1951), muestra y destila irrealidad y 

mística. Dividiéndose claramente en dos zonas, la etérea 

parte superior y el cotidiano paisaje inferior. Ambas 

separadas por la distinta iluminación, pero unidas en el ojo 

del observador por la coincidencia del punto de fuga. 

Logrando con esto una muy fuerte y novedosa forma de mostrar 

a Cristo.  
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Figura 5 

 

      Nota: Dalí, con esta obra y basándose en una propuesta plástica 

de gran modernidad, intenta comunicar el mensaje de la literatura 

mística española, consiguiéndolo de manera total. Se demuestra así, 

cómo una ideología del pasado puede ser reinterpretada con formulismos 

plásticos actuales. Es decir, un mismo mensaje tiene soluciones 

diversas y, a la vez, válidas.  
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II.2 La iconografía religiosa en los medios: cine, música, 

video clips, etc. 

 

La iconografía religiosa ha invadido los diferentes medios 

de comunicación adentrándose de diferentes formas, las cuales 

nos dejan asombrados por la cantidad de mercancía que se ha 

producido en torno a ella. No obstante no es solo la 

mercancía la que nos interesa sino también la temática que ha 

sido introducida en el cine, los videos clips, la moda, etc.  

Todas estas representaciones están comprendidas dentro de las 

líneas del diseño que se estudian a nivel académico: diseño 

de imagen y sonido, diseño de indumentaria.  

En esta perspectiva tomamos diferentes  ejemplos que 

analizaremos a continuación, partiendo de los films  de Luis 

Buñuel que apuntan a una interpretación de la temática 

religiosa alejada de la tradicional. 

 

Muchos de los films de Buñuel, en especial Simón del 

desierto, Viridiana y El Ángel Exterminador usan la imagen 

religiosa como tema central para desviarla de sus premisas 

originales. 

Simón del desierto, es una suerte de radiografía 

cinematográfica burlesca. Ambienta la vida del famoso santo 

Simón el estilista en un ambiente mejicano. Los milagros de 
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Simón recaen sobre aquellos que menos lo merecen, hace 

renacer las manos amputadas de un campesino que notoriamente 

no las va a usar para trabajar sino para castigar a su mujer. 

Simón es además tentado por el diablo que se le aparece bajo 

la figura de una mujer barbuda que danza en torno a su 

columna para seducirlo y llevarlo a la condenación eterna. Al 

final del film el diablo triunfa y arrastra al Simón al 

infierno que esta simbolizado por un dancing de los tiempos 

modernos donde se escucha una música estridente y todos 

bailan envueltos en nubes de humo y vapores de alcohol. 

El Ángel Exterminador destruye las convenciones sociales y 

todas las ilusiones impuestas al espíritu por la religión. 

La significación de este film está profundamente enraizada 

en alusiones bíblicas que el propio título del film impone. 

En Chile los textos de la Biblia se conocen mal debido a 

una doble tradición católica y laica. Como se sabe los 

católicos tienen prohibida la lectura directa de su libro 

sagrado. Sin embargo en los países anglosajones y 

protestantes el título Ángel Exterminador debe haber evocado 

una serie de imágenes apocalípticas. En efecto en el 

Apocalipsis los ángeles son múltiples y cumplen diversas 

funciones. Uno de ellos marca la frente de los elegidos para 

que escapen a la furia de los otros cuatro ángeles cuyo rol 

es el de exterminar a los malvados. 
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Se dice que estos elegidos “bañaron sus vestidos en la 

sangre del cordero” Vemos entonces enseguida la relación 

entre estos dos temas: ángel exterminador y cordero. El ángel 

no aparece en el film de Buñuel nada más que en el título 

pero los corderos son una figura central. 

En la medida en que el film es esencialmente 

revolucionario, el ángel exterminador es el anuncio del 

castigo a una sociedad corrompida, (todos los proletarios 

salen de la casa misteriosamente, salvo el mayordomo, 

cómplice voluntario de los explotadores). 

El título del film sugiere la amenaza del castigo descrito 

con detalles en el Apocalipsis. En este pasaje de la Biblia 

el Ángel Exterminador aparece varias veces. Es el que lanza 

fuego sobre la tierra y provoca el incendio de un mundo 

putrefacto, es el que poda las viñas de la ira, el que 

anuncia las siete pestes y la caída de la gran prostituta: 

Babilonia. Que puede ser también la Roma de Nerón pero para 

Buñuel significa, sin duda, la Roma de los papas y cualquier 

otra metrópoli comercial, explotadora de los pobres como 

Nueva York. En el Apocalipsis una hora alcanza para consumar 

la ruina de Babilonia (Apocalipsis: XVIII). 

El ángel exterminador, al final de este pasaje de la 

Biblia, tiene en su mano la llave del abismo. La noción de 

apertura y de cierre es central en el film. En la historia 
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falta una llave que no se ve y no se sabe que puerta abre.  

Sin embargo esta llave se encuentra, por fin y apenas 

liberados los prisioneros irán voluntariamente a recluirse en 

otra prisión simbolizada por la iglesia que a su vez evoca el 

abismo del que habla el Apocalipsis en sus últimos versos. 

Si bien el ángel no aparece explícitamente en el film de 

Buñuel, aunque lo imaginamos instalado sobre el umbral del 

salón que nadie puede transponer, los corderos están allí 

desde el comienzo. En una escena al menos uno se presenta 

como sacrificado y está cubierto por las tiras rituales. Se 

puede pensar aquí en el cordero (Apocalipsis: V.10) que 

representa a Cristo inmolado. Otro animal apocalíptico está 

presente en el film, de manera casi alusiva pero 

terriblemente inquietante, a pesar de su apariencia dulce e 

inocente, es ese oso que se ve rondando por el interior del 

sector de la casa que ha quedado vacío. El Apocalipsis dice 

que la Bestia se parece a una pantera, con cabeza de león y 

patas de oso (Apocalipsis: XIII.2), esta Bestia es seguida 

por otra que tiene marcada la cifra 666 y que simboliza al 

César, gobernador de esa sociedad injusta y corrompida que es 

también la prostituta de Babilonia. 

Es en el Éxodo que hay que  buscar las analogías más 

precisas; las alusiones de Buñuel son  innegables para 

cualquiera que lea este texto. Originariamente Pascua es una 
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fiesta agraria de primavera en ocasión de la cual se come el 

cordero pascual con pan ácimo y hierbas. El momento en que 

Moisés prepara la huida de los hebreos, es justamente el de 

esta fiesta. Siete plagas van a golpear a los tiranos de 

Egipto, que redujeron a los judíos a la servidumbre, la 

última de estas plagas es la muerte de los recién nacidos 

(niños y ganado). Es entonces que aparece el Exterminador. La 

expresión ángel de Yahvé es notoriamente un eufemismo para 

enmascarar una acción directa de Dios. Se puede decir que es 

Yahvé en persona quien pasa casa por casa para matar a los 

recién nacidos pero salvará la vida de los hijos de aquellos 

judíos fieles, que habiendo consumido el cordero pascual,  

han teñido con su sangre el umbral de su puerta. Esta sangre 

es el signo de una interdicción para entrar. En el film de 

Buñuel los que están afuera  no pueden penetrar en la casa 

(la imposibilidad de entrar está ligada directamente con la 

imposibilidad de salir). 

Por otra parte en el Éxodo los judíos parten hacia el Mar 

Rojo, precedidos de un ángel que los guía y de una columna de 

fuego, el mar se abre por efectos del viento y luego se 

cierra cuando llegan las tropas del faraón  y comienza, para 

el pueblo de Israel, la travesía del desierto. El film 

describe, en cierta manera esta travesía. En todo caso los 

prisioneros de Buñuel sufren el aislamiento y todos  los 
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conflictos resultantes, en especial la sed y el hambre. El 

maná está representado en el film por bolitas de papel 

blanco. Las bolitas son luego suplantadas por píldoras de 

opio lo que evoca, probablemente la cita de Marx: “La 

religión es el opio de los pueblos...” 

Para apagar la sed Buñuel reproduce el milagro de Moisés 

que golpea la piedra para que el agua brote. Al principio los 

prisioneros tratan de romper las cañerías con hierros y 

herramientas, hasta que el personaje que simboliza a Moisés 

golpea con una piedra, gesto casi mágico,  y el agua surge.  

Cuando sacrifican al último cordero cubierto de tiras 

rituales uno de los presentes dice “Invoquemos a la Virgen”. 

Aquí subyace una broma típicamente anticlerical de Buñuel ya 

que después de esta exclamación la liberación llega a través 

del personaje llamado la Walkiria, quien notoriamente acaba 

de perder la virginidad detrás de un cortinado a manos de 

quien figura ser Moisés, contra el cual todos complotan. El 

personaje de la Walkiria es llamado así porque evoca al 

personaje wagneriano que pierde su esencia para transformarse 

en mujer. 

 Después del episodio detrás de la cortina este personaje 

que al inicio del film aparecía retraído e inhibido se 

transforma en alguien diametralmente opuesto alegre y feliz 

que siente que ha conseguido la llave mágica, que 
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paradojalmente es a la vez la llave que logrará liberar a los 

prisioneros y la llave del abismo, como la que detenta el 

ángel del Apocalipsis. Ya que una vez liberados los elegantes 

invitados a esa velada tan especial, diciendo: debemos ir a 

dar gracias a Dios,  se arrojarán a la Iglesia de la que ya 

no podrán salir. 

 En efecto, Walkiria rompe el hechizo que retenía a los 

prisioneros en el salón de la casa. Su llave virtual consiste 

en hacerlos retroceder en el tiempo y los persuade de 

ubicarse en los mismos lugares que habían ocupado en la 

primera noche de la fiesta, de esta manera escapan del 

encierro. Su llave y su clave es, probablemente, el haberse 

realizado como mujer. Con su llave conduce a todos sus amigos 

hacia la libertad. Un detalle interesante es que al salir de 

la casa la Walkiria toma un objeto y lo arroja por la ventana 

mientras uno de los invitados exclama “Que mujer extraña” 

Este gesto, probablemente reproduce el de un ángel del 

Apocalipsis que en este mismo capítulo XVIII toma una gran 

piedra y la tira al mar  para simbolizar que Babilonia va a 

desparecer, como esa piedra, sin dejar trazas. En realidad la 

libertad, que consigue la Walkiria para sus amigos, resulta 

efímera ya que inmediatamente corren todos hacia una nueva 

trampa que se supone definitiva. Mientras todos los que 

estaban encerrados en la casa  se recluyen en la iglesia los 
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corderos corren libremente afuera y alrededor del templo 

cerrado al que no entrarán jamás para ser sacrificados. Es 

probable que los corderos simbolicen el pueblo, que liberado 

a través de la revolución, cerrará los templos y terminará 

con todos las formas contemporáneas de sacrificio. 

Estos puntos de análisis no pretenden explicar todo el 

film sino sugerir un terreno a explorar, cuantiosamente 

condimentado por imágenes religiosas, que los intérpretes de 

Buñuel no han considerado en toda la amplitud de sus 

posibilidades. 

Es así como el Surrealismo, enemigo de la religión,  

reencuentra más de una vez en ella sus imágenes y sus formas 

de expresión, aunque les confiere un sentido nuevo y a menudo 

opuesto.  

Otra película mucho más contemporánea que podemos 

mencionar es Romeo y Julieta del director Baz Lurhmann, esta 

clásica historia cuenta como dos adolescentes cuya 

incontenible y desbordada pasión coloca al amor por encima de 

la muerte se ve dramáticamente marcada por el absurdo y 

ancestral odio que se profesan dos familias. El film está  

cargado fuertemente de imágenes religiosas que aparecen a lo 

largo de toda la película e invaden la escena continuamente, 

Estas imágenes aparecen en las armas, los escapularios, el 

vestuario, hasta culminar con la muerte de Julieta en el 
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altar de la iglesia, así los diferentes personajes se ven 

rodeados de este imaginario que carga de un intenso contexto 

religioso esta film. 

 No sólo en el cine se ha visto una integración de la 

iconografía religiosa, sino que en muchos ámbitos esto se ha 

convertido en un fenómeno recurrente un ejemplo 

imprescindible en esta tesis es Madonna, quien, desde sus 

inicios en el mundo del espectáculo integró críticamente en 

su estilo el imaginario religioso, formando parte de su 

performance y su vestuario artístico. Recientemente en Rusia, 

durante su último show, causó una serie de críticas por parte 

de la iglesia ortodoxa: “No estamos en contra de Madonna. 

Estamos en contra de sus actos blasfemos durante el 

concierto," expresó el padre Sergei Zvonoryov, del 

departamento de prensa del patriarcado de Moscú. La cruz, la 

corona de espinas en su cabeza, que formaban parte de la 

parodia que ella misma  hacía de la crucifixión de Cristo 

fueron elementos que no acepto la iglesia dentro e un show. 

No obstante se dijo que 50.000 personas llenaron el estadio 

en donde Madonna cerró su gira europea. 

 Dentro de este fenómeno se encuentran otros cantantes y 

artistas que usufructúan de estas imágenes para dar mayor 

énfasis a  determinado estilo artístico. También, los 
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accesorios cuyo diseño Otro ejemplo puede ser el del músico  

Marc Anthony, quien aparece con escapularios sobre el pecho 

en la portada de su último CD o el del futbolista David 

Beckham, con su chaqueta sin camisa y rosarios colgando de su 

cuello. Lo mismo ocurre con Juanes en los videos de su álbum 

donde su look se basó en trabajar con los rosarios, cruces y 

efectos religiosos para potenciar su imagen y los diseñadores 

Dolce y Gabbana también incluyeron rosarios en sus diseños Es 

probable que estos diseñadores italianos hayan llevado estos 

elementos a sus diseños como una manera de honrar sus 

creencias ya que ellos provienen de un país donde existe una 

gran influencia de la religión católica. Es claro que en 

la moda expresamos mucho de nuestra personalidad y 

sentimientos, pero ahora al parecerse también se proclaman 

las relaciones personales con un ser divino. 

.  

  En Colombia,  se llevan como adorno pulseras de hilos 

de colores cargadas en medallitas de plástico;  en México 

donde se llevan rosarios de plata... y así en cada país hay 

diferentes objetos de adorno que incluyen imágenes 

religiosas.  
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  Cuando se dijo en un comienzo “La iconografía religiosa 

en los medios: cine, música, video clips, etc.” Se trato de 

abarcar una gama más o menos completa, por estas razones 

hemos nombrado los diferentes ejemplos en donde se puede 

apreciar claramente que este es un tema actual. Por esto y 

antes de cerrar este apartado quisimos revisar  los videos 

clips ya que estos están cargados de símbolos y al pertenecer 

a un determinado artista hace que sus fans o seguidores se 

identifiquen y quieran copiar su estilo, volviéndose así una 

moda, como ha ocurrido con Chayanne, Marc Anthony o la misma 

Madonna. 
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Figura 6 

 Nota: Imagen de la última gira de Madonna “Confesión on a dance 
floor”, en donde se ve ella crucificada en una cruz de metal mientras 

canta una canción. 
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Figura 7 

Nota: Juanes, Cantante Colombiano que adopta para su nueva imagen el uso 
de rosarios religiosos. 
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Capitulo III La transformación de la iconografía 

religiosa 

 

III. 1 El Icono religioso como objeto fetiche 

 

Zapatos, botas, pantalones, cinturones, camperas, tapados, 

sobretodos, prendas, objetos de cualquier índole habituales 

en cualquier guardarropa, hogar, etc. Al estar confeccionadas 

o hechos en determinado tipo de piel, forma o de determinado 

color, pueden ser algo más que una simple pieza de vestimenta 

o decoración: pueden  transformarse en un objeto fetiche. 

 

 La iconografía religiosa puede ser abordada a través  de 

variados sistemas de análisis y marcos teóricos. Se puede 

usar el análisis semiológico. La semiología, ciencia 

concebida por Saussure es definida como “la ciencia que 

estudia la vida de los signos en el seno de la vida social” y 

aunque Saussure define  la lengua como un sistema de signos 

lingüísticos, sostiene  que  todos los signos tienen una 

determinada propiedad en común y obviamente están 
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relacionados. Dentro de esta corriente de analítica se puede 

encarar también el abordaje semiótico creado por Pierce. 

Aunque suene un poco ambicioso decodificar la iconografía 

religiosa se puede hacer una breve descripción de los 

significados y significantes que conforman hoy la iconografía 

religiosa.  Como decía Saussure, los signos no tienen un 

valor esencial y solo valen por lo que no son, este valor se 

llama o lo llamaba Saussure, valor diferencial u opositivo, 

por eso la integridad del signo se conforma en el conjunto de 

relaciones que este provoca. Por otro lado Pierce que es 

considerado el padre de la semiótica  y cuya propuesta es aún 

más abarcativa que la de Saussure porque aspira a 

constituirse casi como una filosofía y una teoría del 

conocimiento es la primera teoría que incorpora 

específicamente la imagen, mas bien es la primera que piensa 

en la significación, decodificación y percepción de ésta por 

el observador. La interpretación de las imágenes es la 

preocupación central de Pierce. En cuanto a la iconografía 

religiosa es posible pensar que su interpretación  ha mutado 

a través de la historia. Es posible pensar que los sistemas 

de difusión son los que han variado, de hecho, este tipo de 

iconografía ya no sale a la calle solo a través del control 

de las instituciones eclesiásticas, sino que existen grandes 
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empresas que se dedican  a su comercialización como si fuera 

una simple mercancía. 

 Por  otro estas imágenes encierran una potente carga de 

fetichismo. Este término proviene de la palabra fetiche o 

"feitico” expresión del portugués que significa "magia" o 

"hechizo". Esta acepción resulta conveniente para abordar el 

tema que se esta analizando, ya que la magia como tal, es el 

arte del engaño, tal como, con respecto al Kitsch, se habló 

del intento de hacer parecer algo que no es, en la 

construcción de estas imágenes se trata de trascender su 

carácter de objeto cotidiano para conferirles poderes 

especiales de tipo mágico 

 Desde sus inicios el concepto de fetiche se ha visto 

involucrado con lo religioso, trabajaremos con este término 

desde la óptica de Marx, quien critica todos los procesos 

civilizatorios de la modernidad que explotaron 

sistemáticamente al hombre desde distintos ángulos.  

Marx  transporto el  término fetiche a la mercancía, como 

uno de los componentes más importantes del capitalismo. 

 Hablamos de Marx ya que es necesario resaltar la 

importancia del mercado en el proceso de pérdida de sentido 

sacro de la iconografía religiosa, para ser transformada en 
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“negocio”. Este proceso  ha llevado a la difusión de estas 

imágenes fuera de los lugares clásicos para ubicarse en 

diferentes escenarios que, muchas veces, no  son  coherentes 

con su propio carácter. Según Marx el fetiche moderno puede 

ser una acción, una palabra o un objeto convertido en una 

mercancía codiciada y, por ende, sobrevaluada.  

 Al hablar de Iconografía religiosa es necesario precisar 

que se refiere a imágenes (bidimensionales y 

tridimensionales) y no al lenguaje ni a la escritura 

propiamente dicha. Sin embargo usaremos el esquema de 

Jakobson  referente a la comunicación verbal, ya  sirve para 

graficar, a modo de metáfora, el recorrido de la 

decodificación de una imagen: 

 

 

                         CONTEXTO 

DESTINADOR. . . . . . . . MENSAJE. . . . . . .DESTINATARIO 

            CONTACTO 

                          CODIGO 
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La iconografía religiosa hoy en día proviene de cualquier 

sitio y nace en cualquier medio, básicamente el destinador 

puede ser el diseñador, el artista, el comerciante, etc. Que 

produce un objeto ya sea bidimensional o tridimensional con 

esa temática. En la parte del contexto, mensaje, contacto o 

código, es donde se encuentra la mutación sufrida por la 

imagen religiosa a través de los tiempos, ya que es acá donde 

se ha producido el cambio, hoy en día el mensaje puede ser 

muy variado y puede estar manipulado por el destinador con 

intención religiosa o simplemente comercial,  llegando a ser 

usado a modo de protesta, es decir como contra-imagen o 

solamente como un  recurso de mercado. En el lugar del 

destinatario ya no está el fiel que se acercaba a la iglesia 

en busca de consuelo o de apoyo a su fe. Hoy en día el 

destinatario puede ser cualquier persona que decida usar para 

cualquier fin la iconografía religiosa. En os comercios se 

pueden encontrar diferentes objetos que contienen esta 

iconografía: relojes, collares, bolsos, individuales, cuadros 

luminosos, ropa, etc. Por esto decimos que la iconografía 

religiosa ha sido y es un fetiche en muchos aspectos 

comenzando por provenir de una de las más grandes 

instituciones fetichistas de la historia, la Iglesia 

Católica.  
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 “Ser fetichista significa necesitar, para la consecución 

de un determinado efecto, la intervención de un objeto 

milagroso, es decir, de un instrumento mágico cuya 

efectividad no puede ser explicada por el entendimiento 

racional ni puede ser producida por la actividad técnica que 

se guía por éste.” (Cfr. Bolívar Echeverría, “EL discurso 

crítico” Marx. Ed Era, México, 1986, p. 196).  

 Podría  decirse que las instituciones fetichistas, lejos 

de debilitarse,  han tendido  a fortalecerse, si bien  han 

cambiando de contenidos, en la sociedad industrial y 

postindustrial, esto podría deducirse de la importancia 

creciente que en la época moderna alcanza la “cultura 

extracorporal” y, en particular, la reconstrucción 

prácticamente total que tienen constantemente los objetos de 

nuestro entorno Esta destrucción-reconstrucción implica el 

constante derrumbamiento o transformación de las antiguas 

formas, para crear nuevos objetos de consumo. 

 Como dice Marx, resulta completamente contradictorio que 

en una sociedad moderna el ser humano no logre ser un ser 

social,  y por consecuencia no logre desarrollarse  por sí 

mismo y recurra a los fetiches modernos que pueden ser; una 

acción, una cosa, una palabra, etc.  Que sirven como 

instrumento para lograr un hechizo,  a pesar de ser un 
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instrumento como cualquier otro la efectividad del fetiche 

rebasa la efectividad  natural de ese objeto, acción o 

palabra en su uso cotidiano. Esta relación individuo fetiche 

es muy particular ya que debido a los grandes avances de la 

ciencia se podría pensar que el hombre ya no necesita de un 

fetiche como tal, ya que ha logrado teórica y prácticamente 

comprender las fuerzas de la naturaleza dejando de lado 

“supuestamente” la necesidad de un fetiche. 

 Mas allá de eso, el ser fetichista, denota la necesidad, 

que claramente aún esta muy presente en muchas personas, de 

que un objeto les proporcione cierta seguridad y aporte 

soluciones mágicas a sus problemas. Es así que buscan  su 

“objeto fetiche”, que tiene, a menudo  calidades y cualidades 

intercambiables según la voluntad de cada individuo. 

 Marx menciona en el Capital; “si las cosas son 

intercambiables, ello se debe al acto de voluntad por el que 

sus poseedores resuelven enajenarlas recíprocamente” (C. 

Marx, El Capital. Critica a la economía política, Edición por 

Pedro Sacarón. S.XXI editores e España, 1975).  

El objeto fetiche como tal está tildado de una cierta aura 

que lo rodea constantemente y lo lleva a ser netamente 

necesario para su dueño, quien se apoya en éste  para 
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sentirse realizado. “Quizá la atracción hipnótica por lo 

disponible, por la mercancía como figura del aura, por esta 

apropiación diabólica de la cosa haciéndose mediante la 

compra, haya incitado a sobrepujar sobre la imitación, no 

para hechizarse de técnica, y de medios de producción, sino 

más bien para reencontrar en la vulgaridad efectiva e 

ineluctable de aquella reproducción, la eficacia eterna de la 

imitación, eficacia que, probablemente, ya sólo proviene de 

la repetición”. Calas. N. (1972). “El museo y sus fetiches”. 

Madrid: Tecnos S.A. 

La vinculación entre el fetichismo y la religión, puede 

alcanzar significados totalmente opuestos. Unas veces el 

vínculo se entenderá en el sentido de una semejanza, o 

identidad de fondo (sea porque el fetichismo se considere —en 

la teoría correspondiente— como una religión, acaso la más 

primitiva, sea porque se considere como una religión 

relativamente tardía y degenerada), y otras veces, se 

entenderá en el sentido de una oposición genética (el 

fetichismo derivaría de fuentes totalmente distintas de 

aquellas de las que proviene la religión; incluso estaría en 

competencia con éstas). Pero en todos los casos, la 

asociación entre fetichismo y religión —ya sea esta 

asociación, de semejanza, de contraste o de contigüidad—, es 
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una asociación que se mantiene regularmente en el ámbito de 

las ciencias de la religión, y no hay un tratado general de 

ciencias de la religión que no incluya algún capítulo sobre 

el fetichismo. No sólo las ciencias de la religión sino 

también la Filosofía de la religión, necesita tener en cuenta 

la enorme masa de fenómenos antropológicos englobados bajo el 

rótulo fetichismo, para contrastarlos con los fenómenos 

religiosos y tratar de determinar el alcance relativo de 

éstos y de sus límites virtuales. Esto en el supuesto de que 

el fetichismo sea considerado como una figura cuya naturaleza 

es totalmente distinta de la religión, sin perjuicio de sus 

probadas interferencias.  

Ahora bien, fetichismo como religión y como otros muchos 

términos del vocabulario antropológico  son términos teóricos 

que se utilizan, unas veces, con pretensiones descriptivas, y 

otras con intenciones normativas, de modo positivo o 

negativo. “Religión” tendría una connotación normativa 

ambivalente (positiva para unos, negativa para otros), 

mientras que “fetichismo” se sobreentenderá en un sentido 

claramente negativo como designando, por ejemplo, formas de 

conducta propias de los pueblos salvajes, o procesos de 

hipóstasis lógicas ilegítimas el “fetichismo de la 

mercancía”, del que habló Marx, o bien en su acepción 
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psiquiátrica, como designando formas de la conducta 

patológica, una “metáfora” de la libido, podríamos decir. (El 

fetichismo, en los libros de Psiquiatría, aparece como una 

perversión sexual.)  

Todas estas connotaciones que se le atribuyen al 

fetichismo están condicionadas al individuo al que se refiera 

por ejemplo: un católico, estará inclinado a utilizar el 

término “religión” con una connotación axiológica positiva, 

mientras que “fetichismo” será para él una degeneración, o un 

pecado (no necesariamente sexual). Pero no solamente un 

católico utiliza el término “fetichismo” con una connotación 

negativa; también el “racionalista ilustrado”, y esto en 

función, obviamente, de sus coordenadas ideológicas globales 

respectivas.  

La sociedad como motor del mundo ha hecho que cada día el 

individuo se vea más presionado por otros hombres, ya que 

esta sociedad civilizada los ha obligado a estar en esta 

situación, el control social es la presión que cada hombre 

sufre por parte de otros componentes de la sociedad para 

imponerle a su función de miembro de la sociedad civilizada y 

para desviarle de una conducta antisocial, es decir, de un 

comportamiento en desacuerdo con los postulados del orden 

social. Fetichismo y religión son canales por los cuales se 
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ejerce, indudablemente, el “control social” y, por cierto, 

según modos notablemente distintos, con principios, y con 

expectativas  también diversas.  

En general, podría afirmarse que las instituciones 

fetichistas, lejos de debilitarse, tenderán a fortalecerse, 

si bien cambiando de contenidos, en la sociedad industrial y 

postindustrial. 

Para la presente tesis, el fetichismo, es una realidad 

dentro de esta sociedad en constante crecimiento que ha 

determinado  la delimitación y consagración de recintos 

destinados a la conservación de objetos intangibles que, 

además, ni siquiera pueden ser identificados en muchas 

ocasiones en función de alguna utilidad práctica definida. 

Nos referimos, sobre todo, a los Museos de Arte. Cabría decir 

que si los parques zoológicos son los lugares en los cuales, 

en nuestros días, se han refugiado los animales salvajes, los 

Museos de Arte moderno son los lugares en donde se conservan, 

para emitir tranquilamente su prestigio, los fetiches más 

característicos de nuestros días. De esta forma masas de 

ciudadanos visitan regularmente estos llamados templos de la 

escultura y la pintura con una devoción propia de la esfera 

religiosa. No ser siempre ancestrales, estas obras dejan de 

ejercer su función de fetiches absolutos, ininteligibles, 
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distantes en sus vitrinas. El arte, especialmente el no 

figurativo, al estilo de Picasso y sobre todo de Miró, podría 

considerarse, acaso, como el más genuino alimento de las 

necesidades fetichistas de las sociedades urbanas 

contemporáneas, probablemente de aquellos grupos sociales que 

han perdido el interés por la religión. Ofrece formas o 

figuras sin significaciones obvias, pero formas que son 

custodiadas en edificios costosísimos, planeados con la 

finalidad de conseguir que esas formas se mantengan siempre 

intactas, y queden situadas en una atmósfera extra-económica 

en la cual esas formas pierden incluso su valor de cambio; 

son formas que precisamente por tener esas características, 

podrán adquirir la condición de valores supremos, en virtud 

de motivos literalmente incomprensibles (pues, aparentemente, 

una forma de Miró, es, en sí mismo, enteramente trivial). Com 

El acto de  visitar un museo de Arte los domingos por la 

mañana, por jóvenes adolescentes, o adultos, que miran 

respetuosos, y sin tomar notas, las obras de arte que 

resplandecen en los soportes, no es un sucedáneo de la misa 

(salvo en sus efectos, de control social): es una ceremonia 

fetichista, que educa a los ciudadanos en la conciencia de 

que existen valores concretos (físicos, preceptúales) que 

están por encima de ellos, y hay que acatar. Se podría decir  
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incluso que muchos de estos museos son instituciones 

destinadas a ejercitar una especie de crítica del juicio 

estético, paralela a la crítica de la razón, que el templo 

fideísta propicia mediante la administración de los dogmas 

religiosos. Es, por lo demás, evidente, que así como el culto 

a los estímulos secundarios y terciarios, se refuerza y se 

mantiene de modo regular gracias a su entretejimiento con los 

intereses económicos de sacerdotes y políticos, también el 

culto fetichista de las obras de arte plástico se refuerza y 

hace posible gracias a su entretejimiento con los intereses 

económicos de marchantes y de inversores (pues el fetiche se 

convierte, con gran facilidad, en moneda diferida). 

Pero mientras el fetiche, cuando actúa según sus 

principios más puros (los principios del fetiche absoluto), 

encuentra un campo de expansión infinita en las sociedades 

contemporáneas, la religión, en cambio, apenas puede 

sostenerse por sí misma, si no es asociada a otros 

procedimientos de control social que poco tienen que ver con 

la religión genuina (puesto que se relacionan más bien con 

técnicas circulares de dinámica de grupo, con técnicas de 

mutualidad o de orgía-latría). La intensidad dramática de las 

ceremonias religiosas tampoco es una medida definitiva de su 

superioridad a largo alcance sobre otras ceremonias 
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fetichistas, en el proceso global del control social. Y, en 

cierto modo, la reivindicación del fetichismo, de la que 

hemos hablado, no sería tanto un proyecto subjetivo, que se 

proponga por cuenta propia cuanto una tendencia objetiva de 

nuestra época.  
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III. 2 La iconografía religiosa como producto comercial  

 En este apartado se tratara de abordar el tema del 

marketing y el comercio, tomando a la iconografía religiosa 

como producto, ya que hoy en día a llegado a transformarse en 

esto, invadiendo los mercados mundiales ya sea en forma 

bidimensional o tridimensional, (pinturas, objetos, figuras, 

ropa, etc.) 

  La iconografía religiosa puede ser vista como un 

producto comercial ya que ha ido ganando atribuciones que la 

han convertido en un objeto mas, al que se le otorga un 

determinado precio, segmento, etc.  

 Primero debemos aclarar que es lo que consideramos 

producto para esto tomamos a Lamb, Hair y McDaniel, quienes  

dicen; en su libro Marketing, que un producto es todo 

aquello, sea favorable o desfavorable, que una persona recibe 

en un intercambio. Así como estos autores nosotros pensamos 

que la iconografía religiosa a entrado con fuerza en esta 

definición haciéndose parte importante  de ella, ya que el 

producto es cualquier cosa tangible, como zapatos; o un 

servicio, como un corte de pelo; una idea, como “no tire 

basura”; o simplemente una combinación de las tres y ya 

recibe un valor monetario diferente al que antiguamente se le 

otorgaba, ya que en nuestros días, estos productos pueden 
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encontrarse de diferentes materiales y formas que apuntan a 

diversos sectores de consumidores. 

  Acá podemos ver incluida a la iconografía religiosa 

como producto perteneciente al mercado actual, a la cual se 

le asigna un valor moneda especifico, como lo dijimos 

anteriormente y este se vera reflejado ya sea por la 

materialidad o  dependiendo de donde se encuentre (segmento). 

 El objeto, figura, lamina, cuadro, etc. Inspirado en 

iconografía religiosa lo debemos ubicar dentro de una 

determinada definición la cual seria la de producto de 

comparación, lo ubicamos acá, ya que estos productos tienen 

el carácter de exclusivos lo que hace que los consumidores lo 

adquieran después de haber  conocido otras opciones. También 

se encuentra en esta calificación ya que es un producto de 

menor producción haciendo que sea más costoso, en está parte 

es necesario hacer una pequeña aclaración puesto a que los 

productos de iconografía religiosa  han sido de comparación, 

pero hoy en día con la fuerte proliferación de la industria 

han llegado a ser productos masivos, ya que las necesidades 

han hecho que objetos como indumentaria, bijuteria, etc. Se 

produzcan en grandes cantidades bajando el valor de estos. 

Por lo que se puede decir que algunos de ellos son “Moda”. 

  En cuanto al desarrollo de estos productos se podría 

decir que estos caben en la categoría de nuevos productos, ya 
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que a pesar de que la iconografía religiosa ha estado 

presente a lo largo de nuestra historia, esta nunca lo había 

hecho de esta forma y por supuesto nunca busco lucrar a 

través de su imaginario. Hoy en día se ha transformado en 

algo más que cotidiano, ya que no solo se encarga de acercar 

a aquellos fieles que la adquirían por obtener un objeto 

sagrado, sino que apunta a todos los sectores, aprovechándose 

de su “fama histórica” la cual ha logrado por ejemplo; la 

creación de la famosa remera de la virgen de Guadalupe en 

México. 

 Una de las cosas más interesante de estos nuevos 

productos es que las ideas para crearlos pueden provenir de 

diversas fuentes, ya que como cualquier objeto nuevo lo 

importante es innovar y los aportes para los diseñadores 

peden estar en variadas áreas como: consumidores, empleados, 

distribuidores, competidores, el área de  investigación, 

desarrollo y/o asesores.  

   Por otro lado las famosas pruebas de mercado no 

parecen ser fundamentales en los productos de iconografía 

religiosa, ya que apuntan a ese fetichismo que se encuentra 

en la gente y no resultaría una salida previa del producto al 

campo o a modo de prueba, ya que  éstos son productos que se 

apoyan en la “magia” y en su poder de envolver al consumidor, 

son de los que o gustan o disgustan  con la potencia de la 
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imagen, evitando al introducción limitada de este en el 

mercado a modo de prueba, como lo hacen otros productos por 

ejemplo; aerosoles, detergentes, cigarrillos, etc. Los cuales 

necesitan de la aprobación popular para su desarrollo dentro 

del mercado con el fin de evitar riesgos para la empresa. 

 Otro problema de las pruebas de mercado para la 

iconografía religiosa es su alto costo, el cual no se 

justificaría ya que la imagen habla por si sola y no necesita 

aprobación popular, siendo irrelevante el hecho de invertir 

con ellas de esta forma, ya que seria comercialmente 

innecesario, ya que como se dijo anteriormente ellas ya tiene 

una aprobación en el mundo históricamente y sus diferentes 

productos llaman siempre la atención de los consumidores los 

que paradójicamente pueden ser creyentes o no. 

 En el proceso de desarrollo de un producto la parte 

final de esto es la comercialización, que es, la decisión de 

llevar finalmente un producto al mercado, con la cual 

comienzan variadas tareas dependiendo de la magnitud de la 

empresa las cuales pueden ser; pedido de equipo y materiales 

de producción, arranque de la producción, elaboración de 

inventarios, embarque del producto a los puntos de 

distribución, capacitación de los vendedores, anuncio del 

nuevo producto a los negocios y a los consumidores 

potenciales, en el caso de la iconografía religiosa su 
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comercialización debe pasar por estas etapas las que 

permitirán que ella salga en forma de producto al mercado 

aunque dependerá de la magnitud de la empresa que los 

produzca, la cantidad de pasos para que estos lleguen a la 

“calle”. 

  Los ciclos de vida de un producto son: la etapa de 

introducción de este; en donde influyen factores como, el 

clima, materiales, etc. Los que van a afectar directamente en 

la duración de este, también es importante decir que esta es 

una de las etapas con costos mas elevados puesto que es donde 

el producto debe obtener la distribución adecuada y que los 

consumidores lo conozcan, lo cual nos lleva a pensar en la 

utilización de publicidad, que particularmente los productos 

referentes a iconografía religiosa no utilizan mucho. La 

siguiente etapa de un producto en su comercialización, es la 

de crecimiento, ésta se da solo si el producto sobrevive a la 

de introducción, queriendo decir que fue aceptado por el 

público,  acá las ventas suelen crecer considerablemente y se 

ve un interés por otras pequeñas empresas en el producto. La 

siguiente etapa, es donde el producto  alcanza la madurez  

llamándose de esta forma, acá aumentan aun mas las ventas y 

es difícil ya encontrar nuevos consumidores, por lo general 

esta es la etapa mas larga del producto. Por último se 

encuentra la etapa declive es cuando las ventas se ven en 
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declive por mucho tiempo, demostrando que los gustos del 

consumidor han dejado de lado a esta producto, por eso los 

productos de iconografía religiosa tienen un declive muy 

notorio ya que al ser una moda se ve reflejado en el mercado 

cuando han dejado de ser lideres.  

 Por esto la iconografía religiosa como producto decimos 

apunta básicamente a la moda y al fetichismo de la gente, que  

hoy en día adquiere los objetos producidos con este tipo de 

iconografía por razones muy variadas  lo que hace  que sean   

de vida corta, no por su capacidad de perdurar en el tiempo, 

sino por que quieren satisfacer muchas veces el ego del que 

los posee y no una necesidad vital, son muchas veces como lo 

dijimos anteriormente fetiches para el que los posee y el 

fetiche termina cuando el propio dueño quiere que esto 

suceda. 

  En cuanto a la difusión de  estos productos, estos no 

necesitan mayor difusión son llamativos para los consumidores 

siempre que estos conozcan a la iconografía religiosa y no 

necesitan de una estrategia muy profunda para introducirse en 

el mercado, ya que se hacen publicidad así mismos,  por 

ejemplo, en Chile en el 2005 salio a la venta en variados 

lugares una pulsera que constaba de doce cuentas en donde 

cada una de ellas era una imagen de un santo diferente, esta 

pulsera fue tildada de milagrosa con lo que los personajes 
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públicos se empezaron a ver en los diferentes medios de 

difusión con su respectiva pulsera, basto que esto sucediera 

para que se volviera un producto indispensable tanto así que 

ya no solo la podíamos encontrar de madera o de plata sino 

que empezaron a salir las imitaciones de plástico masivas que 

apuntaban ya a otro segmento que al igual que estos 

personajes públicos querían tener su pulsera milagros. 

 Por esto se puede decir, que la iconografía religiosa 

como producto no deja de ser lucrativa para el que la 

produce, pero también arriesga  mucho, ya que, al no 

necesitar de gran publicidad no se asegura de que su producto 

sea conocido masivamente por los consumidores y se enfrenta a 

la publicidad que los mismos consumidores hagan de él. Por 

otro lado la iconografía religiosa al apostar a su calidad de 

fetiche y de moda es un producto definitivamente con una vida 

determinada  por el propio consumidor, el cual decidirá 

cuando este producto ya no le sirve, por ende cuando comprara 

otro será toda una incógnita.  
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Capitulo IV  

 

IV. 1 Xul Solar y sus San signos. 

 

Muchas personas a pesar de conocer  a Xul Solar no conocen 

toda su obra, en la que podemos encontrar  los San Signos, 

este artista que  nació en la provincia de Buenos Aires, 

Argentina, en 1887 y que vivió hasta 1963, durante un viaje 

logra conocer y deslumbrarse con las imágenes pictóricas del 

expresionismo, al cual pertenecieron Kandinsky, Marc, y Klee.  

 Los San Signos de Xul Solar son de gran importancia ya 

que el artista trata de una forma especial la representación 

religiosa y logra una obra maestra de la plástica y la 

literatura mística, que Xul Solar escribe en su propio 

lenguaje al que llama neocriollo o creol.  “Los San Signos no 

solo permiten al lector vislumbrar un insólito mundo 

extraterreno sino también alcanzar un entendimiento más 

profundo de su obra plástica”. (Daniel E. Nelson, 2005, 

p.49).  

 El proyecto de Xul Solar, los San Signos comienza a 

gestarse en Paris en 1924 cuando el artista se inicia poco a 

poco en las ciencias esotéricas gracias a Aliester  Crowley. 
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en ese momento se propone “ Rediseñar el I Ching 

describiendo cada hexagrama por medio de la visión pura. 

Hacer 64 bocetos simbólicos de prosa breve o 

descripciones poéticas pero con la más cuidadosa 

atención a un método uniforme de presentación. No dejar 

que nada me pare. Podría ser útil invocar las dos 

fuerzas de cada hexagrama para empezar la visión. En el 

caso de que la visión falle con cualquier hexgr. Pasar 

al siguiente en la próxima fecha y vencer los obstáculos 

después de completar la serie. Catalogo MALBA 2005 

(p.49). 

 

 Crowlwey en su tarea de partero metafórico le envía una 

carta a Xul Solar en 1929 en donde dice: “Por cierto, me 

deben un juego completo de visiones para los 64 I [Ching] 

símbolos. Su record, como mejor vidente que he examinado, 

todavía sigue hoy de pie, y me gustaría tener ese juego de 

visiones como modelo”. (Daniel E. Nelson. op cit p.49). 

  De todo este proceso creativo nacieron los San signos 

que son una serie de 64 visiones místicas que corresponden a 

los significados de los 64 hexagramas del I Ching: el libro 

de las mutaciones, libro que data de los comienzos de la 

dinastía Chou.  
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 Todas las visones que están incluidas en los San Signos 

siguen un mismo modelo: pasar de un primer manuscrito que 

data de los años 20 y 30 hasta ser traducidas al neocriollo. 

 Xul Solar durante sus visiones entra en un estado de 

trance, dejando su cuerpo físico se eleva al plano astral, en 

donde encuentra una serie de seres etéreos: dioses, ángeles, 

demonios, genios y gurús con sus discípulos. Así viajando por 

el plano astral el autor logra comunicarse con estos entes 

insólitos de manera espiritual, durante sus proyecciones 

astrales, se suele transformar en uno de ellos. 

 Al fin de cada visión el autor alcanza niveles muy altos 

de iluminación en donde llega a momentos de éxtasis de los 

cuales desciende lentamente  hasta el mundo terrestre en 

donde se encuentra nuevamente con su cuerpo físico. 

 Xul Solar en sus San Signos, con sus visiones y métodos 

para alcanzar ciertos niveles de reflexión puede decirse  que  

ha elaborado una nueva forma plástico-literaria que en 

términos de género, se asemeja a las visiones místicas de San 

Juan de la Cruz o Santa Teresa de Jesús.  

 Para lograr entender la relación entre los San Signos y 

la obra plástica de Xul Solar es importante saber que  era 

gran amigo de Jorge Luis Borges quien una vez le pregunto 

como definía su propia pintura a lo cual respondió: “que se 

consideraba un pintor realista, ya que lo que pintaba era lo 
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que veía e sus propias visiones”. Según Borges “los textos 

estaban escritos en neocriollo y con ciertas claves no sería 

difícil descifrarlos”. 

 A partir esta opinión de Borges se puede deducir que el 

contenido de la obra pictórica y poética de Xul Solar es uno 

y el mismo de manera que las visiones de los San Signos 

presentan una clave para el lector interesado en la 

interpretación de la iconografía de su pintura. 

 A Xul Solar se le puede considerar no solo como un 

pintor realista como el mismo se autodefine sino también como  

un escritor realista, es así como  invirtiendo los términos 

real/irreal, escribió en neocriollo, lo siguiente de un 

paisaje: “Se transpenvén fantasmue las casas i gente i suelo 

de una ciudá solida terri, sin ningún rapor con este Hades, 

qes ahora lo real” [A través de todo esto, apenas se pueden 

ver fantasmalmente las casas y la gente y el suelo de una 

sólida ciudad terrestre sin ninguna relación con este Hades 

que es ahora lo real]. 

 La imagen que produjo Xul Solar y el texto se 

corresponden mutuamente un ejemplo de esto es la Visión 4, en 

donde el autor encuentra una escena parecida a la acuarela 

Paisaje celestial (1933). “En primer plano hay una serpiente 

con cara humana semejante a la serpiente voladora, también 

con cara humana, que en su visión Xul Solar llama “tirru 
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girrhu”. Este ser repta hacia el viajero “circunmanindo 

brun´aurafosfumi” [manando alrededor un aura oscura 

fosforescente y humeante]. Según el autor, “su vocación es 

glos´véstiga [ser vestigio de un lenguaje]. La serpiete lo 

lleva volando a casa, una “brun´nube plena de sierpespiras i 

de unas mo san flu tábletas o tijolos j´interflotindo” [nube 

oscura llena  de espirales serpentinas y de unas cosas como 

santas tabletas fluidas o ladrillos flotando allí entre si]. 

El autor lo describe como resúmenes de los vestigios del 

lenguaje de la serpiente, los cuales se asemejan a las torres 

flotantes construidas de formas rectangulares  que se 

recortan contra un cielo  negro en la acuarela. 

 Xul Solar con su obra “Poema” describe otro paisaje 

urbano,  el cual al igual que otras obras se organizan 

alrededor de los San Signos: 

Otrur hai obelisco ancho ho torre, bambolea por su base 

flotante y floja. Su primer piso, de libros piedra, 

encima libros barro, encima libros leña, encima libros 

rollo, la cima libros. Casi como torre naipes, erízada 

de cintas papel i banderolas, perivuéladas de 

letrienjambres moscue, yuxtarodeada de qizás mangente 

vaga estudi. En el poco suelo floti sueñan muchos, yi 

mérgidos. 
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[En otra parte hay un ancho obelisco o torre, se 

bambolea por su base flotante y floja. Su primer piso es 

de libros de piedra, encima hay libros de barro, encima 

libros de madera, encima libros de rollos y en la cima 

libros comunes. Es caso como una torre de naipes, 

erizada de cinta de papel y banderolas, con enjambres de 

letras volando alrededor como moscas, rodeada de seres 

al lado que son quizás gente humana que vaga 

estudiosamente. En el poco suelo flotante que hay, 

muchos sueñan allí sumergidos]. 

 

“Poema” lo lleva luego a una ciudad de construcciones 

vivientes que se asemejan mucho a la ciudad cristalina 

representada en la acuarela Palacios en Bría (1932), lo que 

permite comparar el texto con la imagen y sumergirse 

plenamente e el universo plástico/literario de Xul Solar: 

 

Floto voi allén lejos. Hónduer en niebla plurcambicolor 

veo ciudá. Ss biopalacios i biochozas, de armazón I 

pienso. Se pertransforman, se agrandan o achican; ya son 

de postes i cimbras i cúpulas, ya de muros lisos en 

parches fosfi, ya pululan en biocúmulos, ya temblequean 

de andamios pseudoristal. Se desplazan, suben, se 

hunden, se interpenetran, se separan i reídem. 
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[Voy flotado allá lejos. En el fondo, veo una ciudad en 

una niebla de muchos colores cambiantes. Sus palacios 

orgánicos y chozas biológicas son de armazón y 

pensamiento. Se transforman continuamente, se agrandan o 

se achica; ya son de postes y cimbras y cúpulas, ya de 

muros lisos de parches fosforescentes, ya pululan en 

cúmulos orgánicos, ya temblequean como andamios hechos 

de un material como vidrio. Se mudan, sube, se hunden, 

se interpretan, se separan, y  repiten lo mismo]. 

 

Los San Signos de Xul Solar y en particular su lenguaje 

pueden parecer carentes de sentido ya que ninguno de ellos 

esta escrito en español sino en una lengua que el propio 

autor invento y que deriva de raíces españolas y portuguesas 

con lo cual se pretendía la unificación cultural de América 

Latina.  Según Xul Solar el español no solo estaba “atrasado 

en varios siglos”sino que también era “un idioma de palabras 

demasiado largas, cacofónico”. Así el artista llamo a su 

nueva lengua “Neo-criollo”  y se autodefinió como “Neo-

argentino”. 

. Xul Solar a través de tres escritos que fueron hechos 

en diferentes momentos históricos trata de explicar la 

evolución o el funcionamiento del neocriollo; la “Glosa” a la 

visión mística “Visión sobrel trilíneo” en 1936; y mucho más 
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tarde, la trascripción de la conferencia sobre la lengua 

ofrecida por  el mismo en el Archivo General de la Nación en 

1962. La cual  fue pronunciada un año antes de la muerte del 

autor y muestra una vista panorámica del neocriollo, 

mostrándolo como un idioma que esta evolucionando y que 

permite la introducción de nuevos elementos  de otros idiomas 

con el propósito de extenderlo sobre la tierra: 

 

También podría preverse para nuestra lengua Pan 

Americana- y el resto del planeta- que el español, el 

portugués y el inglés, con su gran mayoría de voces en 

común entre ellos, puedan aproximarse más, y hasta 

fundirse en una sola lengua vulgar, a la que, con 

aportes de otras lenguas, y adaptándose a más 

requerimientos podría alcanzar extensión mundial, aunque 

las lenguas locales sigan existiendo. 

 

 Estos tres textos exponen para e lector la fonología, la 

ortografía y la morfología del nuevo idioma junto con un 

léxico básico y las variables reglas gramaticales y 

sintácticas vigentes en los tres momentos históricos 

mencionados. 

 Xul Solar y sus visiones no fueron  azarosas, es 

imposible pensar esto ya que demuestran una decisión 
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conciente del autor cuando trata el tema del Hi Ching. El 

hexagrama “Chun “se compone del trigrama inferior “Chen, lo 

Susitativo, lo excitativo”,  cuyo movimiento se dirige hacia 

arriba y cuya imagen es el trueno, y del trigrama superior 

“K´an, Lo Abismal”, lo peligroso, cuyo movimiento se dirige 

hacia abajo y cuya imagen es el agua o la lluvia. Según el I 

Ching, el significado del hexagrama es el siguiente: 

 

La situación indica, pues, una densa, caótica plenitud. 

Trueno y lluvia ocupan el aire. Pero el caos va 

aclarándose. El movimiento, que va hacia arriba, 

mientras lo abismal desciende, encuentra finalmente una 

salida del peligro. La tensión de las fuerzas se 

descarga en tormenta y todas las cosas respiran con 

alivio”. 

 

“La “tempestad interior” de Xul Solar tiene que ver con 

la unión de “Cielo y Tierra” del hexagrama que produce el ser 

individual, “pero es el primer encuentro entre ambos y se ve 

afectado por dificultades”. Además, el caos reinante del 

hexagrama se ve reflejado en los “grumos i espumas” de la 

atmósfera  de la visión, donde “dismultitú omes flotan 

pasivue” [distintas multitudes de hombres flotan pasivamente] 

en una “polvareda  gente” [polvareda de gente]. 
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“Tanto en “Poema” y, por extensión, en el texto entero 

de los San Signos, como es el caso del hexagrama “Chun”, este 

movimiento constante en búsqueda de equilibrio finalmente 

resulta en el vencimiento de todos los obstáculos y el logro 

de la meta anhelada: “Todo se halla en movimiento y por eso, 

a pesar del peligro existente, hay perspectivas de éxitos 

grandes siempre que se persevere en procura del mismo”. 

Xul Solar a través de los San Signos y el neocriollo 

quiso lograr unificar a sus amigos vanguardistas 

especialmente a Jorge Luis Borges pero esto no siempre lo 

consiguió tal como cuenta Lindstrom: 

 

Cuando Xul Solar se lanzó a la fabricación de lenguas 

sintéticas, Borges lo apoyo de una manera bastante 

eficaz. Aprendió a manejar las lenguas inventadas aun 

con las continuas mejoras y enmiendas que solía decretar 

el creador, dificultando el aprendizaje de los  nuevos 

sistemas. Con Borges como su interlocutor, Xul Solar 

podía exhibir públicamente sus nuevos idiomas como una 

muestra concreta de lo que podría lograr la obsesiva 

invención verbal. Marechal y otros recuerdan la 

insistencia con la cual Xul Solar los involucraba en sus 

experimentos lingüísticos hasta el punto de exasperarlos 

y provocar riñas.  
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 A pesar de todo esto Xul Solar se mostró firme y siguió 

en su tarea incluso tratando de que esta lengua llegara a 

abarcar otras clases sociales. Después de todo y a pesar de 

todos los esfuerzos el neocriollo no se difundió ni en 

Latinoamérica ni en las clases intelectuales progresistas en 

las que él intento introducirla. 

Xul Solar llego a pedir a su amigo Borges que escribiera 

en esta nueva lengua por el hecho de ser argentino, como el 

escritor argentino recordó: 

 

Una vez me dijo a mí, con gran ingenuidad de su parte, 

por que no escribía en creol. Le conteste que ese idioma 

era una invención suya y que yo no tenía derecho a 

escribir en creol. El me dijo entonces. “No, si fuera 

sólo una invención mis no tendría ningún valor; las 

invenciones deben ser colectivas. Cualquier libro que 

usted encuentre en creol tráigamelo, aunque sea un libro 

de cocina; tráigamelo, porque seria muy raro que yo sea 

el único que esta descubriendo este idioma.” 

 

Se puede encontrar otros autores como Macedonio 

Fernández que incluso denominaron al creol “Taller de Idiomas 

en compostura de Xul Solar” como un “idioma de 

incomunicación”.  

 84



 

En el concepto de Xul Solar, la disyunción entre lo que 

piensa decir el emisor y el mensaje que descifra el 

receptor imaginativo puede ser enriquecedora y 

productiva. Dentro  de este esquema, siempre busca la 

manera de fomentar la comunicación”. En esta disyunción” 

creadora se encuentra el traductor de los San Signos y 

su meta es la misma: “fomentar la comunicación” por 

medio de la divulgación de los San Signos en una forma 

mas accesible a los hispano parlantes. 

 

Xul Solar en su afán de que aún el mundo no estaba listo 

para enfrentar a los San Signos postergó su publicación tanto 

que solo su muerte supo dar fin a esta larga espera. Así la 

meta del traductor de los San Signos es retomar y continuar 

con este proyecto infinito en el sentido primordial de la 

palabra, sabiendo que nunca tendrá la palabra final. “En este 

contexto las palabras de Xul Solar con respecto a su 

panbeldokie (total doctrina estética) son igualmente 

aplicable a los San Signos: Akí hay mucha cancha polémica, y  

ojalá me mejoren”. 
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Figura 8 

Nota: Juego de cartas de tarot, 1953 

 

 

 

Figura 9 

Nota: Juego de cartas de tarot, 1953 
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IV. 2 León Ferrari: Antireligiones. 

 

 Es imposible dentro de esta tesis dejar de lado a León 

Ferrari, gran exponente del arte plástico argentino, ya que 

él incluye con fuerza la temática religiosa en muchas de sus 

obras, tanto es así que una de sus  exposiciones lleva por 

nombre, “Infiernos e idolatrías”. Esta causó gran revuelo en 

el mundo católico,  y tuvo como consecuencia  los ataques de 

grupos religiosos como el Opus Dei, que llegaron a arrojar 

gases, pintura y basura en la muestra.  Unos años más tarde, 

en el 2004,  se montó en el Centro Cultural Recoleta una 

muestra retrospectiva que reunió 50 años de la producción de 

este artista, en la cual se ven notablemente reflejados los 

linajes artísticos de Ferrari, quien a través de los años y 

con su obra nos ha obligado a reflexionar acerca del papel de 

las instituciones en la historia, en nuestra investigación 

nos limitaremos al caso de la iglesia católica. Sus obras 

denuncian las contradicciones de una institución religiosa 

que sistemáticamente apoyó las dictaduras militares del país, 

hizo la vista gorda frente a la tortura, el genocidio y la 

masacre de un pueblo. 
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Figura 10 

Nota: Manifestantes en la puerta el Instituto de Cooperación 
Iberoamericana durante la exposición Infiernos e Idolatrías, Buenos Aire, 
Mayo 2000. 

(Catalogo León Ferrari, Retórica 1954-2004. C. C. Recoleta, p. 241) 
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Figura 11 

Nota: Respuestas expuestas en la calle Florida afuera del 
I.C.I(http://www.leonferrari.com.ar/exposiciones/infiernos_e_idolatrias/i

ndex.htm). 
 

  

 Principalmente queremos hablar de lo que fue la muestra 

de León Ferrari nombrada anteriormente; “Infiernos e 

idolatrías”, ya que es un alegato contra los suplicios en el 

más allá que promete el cristianismo.  

 En una sala se expusieron unas 40 reproducciones de 

infiernos pintados por Miguel Ángel, Giotto, Memling, etc. 

donde los hombres y las mujeres sufren eternas torturas y en 

una segunda sala otros infiernos parecidos a aquellos pero 
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donde las víctimas de los suplicios eran santos, vírgenes y 

Sagrados Corazones de yeso. La muestra se completaba con una 

serie de jaulas y árboles poblados con pájaros artificiales 

que simulaban defecar sobre imágenes religiosas y sobre un 

retrato del Dante pintado por Boticelli, y con unos diez 

tableros de ajedrez donde se enfrentaban Cristos y vírgenes 

contra diablos y penes. Esta muestra causó infinidad de 

reacciones adversas provenientes de grupos religiosos que 

repudiaron las obras del artista.  Como dice el Propio León 

Ferrari (pagina 12 12/6/00).  “Compartimos una sociedad donde 

algunas personas profesan una religión que afirma que otras 

merecen ser torturadas en el más allá. De esta antigua idea 

se apropió Jesús quien dijo que existe un lugar donde el 

fuego nunca se apaga destinado a incrédulos y demás 

pecadores. Durante dos milenios, santos, y pontífices de la 

Iglesia explicaron las características de ese sitio, que los 

hacedores de nuestra cultura ilustraron produciendo un acervo 

estético que puebla de crueldad -bien pintada por el Bosco, 

bien escrita por el Dante- bibliotecas y museos”. Acá Ferrari 

trata de resumir de alguna forma lo que el opina sobre este 

tema en particular mas bien plantea y muestra el terreno en 

donde se va a desarrollar su obra. “Mientras difunden aquella 

idea, en iglesias y en escuelas, el Papa y otros creyentes 

suscriben declaraciones sobre derechos humanos en la tierra, 
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que prohíben los tormentos, no diferentes a los que proclaman 

para el más allá. Estas dos formas de la justicia, que ocupan 

la mente del Papa y sus feligreses, son tan contrarias entre 

sí que si la legislación humana pudiera aplicarse a la divina 

sus autores y propagadores recibirían una condena parecida a 

la que aquí reciben o debieran recibir quienes la violan: el 

creyente es juez y reo de sus ideas”. En estas frases Ferrari 

trata de demostrar como él a través de su trabajo va a 

reflejar esa sensación de insatisfacción con los cánones de 

la iglesia la cual según su percepción se contradice a  cada 

momento llegando a afirmar que somos reos de nuestras ideas. 

Esta idea de sociedad la trató de reflejar con mayor énfasis 

en una exposición que presento en el ICI (instituto de 

cooperación iberoamericana donde mostró objetos que 

reproducían escenas de tortura infernales sufridas por ídolos 

vaticanos: Vírgenes, santos y Sagrados Corazones de yeso y 

poliéster. Como toda muestra con estas características causo 

gran revuelo en la población e hizo que algunos creyentes 

reaccionaran en contra de ella produciéndose algunos 

incidentes. En ese momento el diario La Nación publicó 

algunas líneas que llevaron al artista a responder: “nunca 

consideré "a la Iglesia como responsable de toda la violencia 

que azotó a Occidente, también Atila y Stalin aportaron su 

cuota de crueldad y no le van en zaga a Inocencio VIII y a 
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otros sucesores de San Pedro, pero creo también que S.G.N. -

el autor de la nota- coincidirá conmigo en que, si bien la 

Siberia del ex seminarista puede competir con la Inquisición, 

es un jardín de infantes frente al interminable Auschwitz de 

fuego que prometen Jesús y la última edición del Catecismo 

Oficial de la Iglesia”. A  pesar de todos estos 

acontecimientos  es notable el éxito que tuvo la muestra pues 

luego de milenios de admitirlo  el público reacciona cuando 

encuentran el infierno en el I.C.I y, si bien siguen creyendo 

que es justo alojar allí seres humanos, reconforta su 

desagrado aunque sólo lo expresen ante fuegos indoloros y  

pasajeros, copiados o inventados por quien no cree ni en el 

infierno, ni en que alguien lo merezca: ni buenos ni malos, 

ni santos ni diablos, ni Jesús que lo administra, ni el Papa 

que lo actualiza. 
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Figura 12 

Nota: Infierno, 2000 Jaula con palomas y santos, 83 x 47 cm. 

(León Ferrari, Catalogo C. C. Recoleta) 
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IV. 3 Diferentes imágenes religiosas en el diseño y el arte 

 

 

1. Imagen I 

 

 

 

Figura 13 

Nota: objeto visto en la boca, sector turístico.  

 

  Este objeto encontrado en una feria artesanal de la ciudad 

de Buenos Aires, de procedencia, China,  su materialidad es  

de cristal, con una pequeña base plástica, la cual esta 

provista de un motor que mantiene a esta figura girando sobre 

su mismo eje, en su interior tiene grabada la imagen de la 
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virgen maría y cuando es encendida destella brillos de luces 

de diferentes colores, incluye música. (Comprada en la calle 

como souvenir). 

 

 Los diferentes objetos que hoy se pueden encontrar en el 

mercado responden a diferentes necesidades de los 

consumidores; es así como la gama de productos que se ven día 

a día es muy diversa. Aquí vemos una virgen dibujada dentro 

de una pieza de cristal, que a su vez está montada sobre una 

base plástica, la cual se mueve y se ilumina con fuentes de 

luz de diferentes colores cada cierto tiempo. La cantidad de 

accesorios que se están utilizando en la creación de estos 

productos es cada vez mayor y mas superflua ya que con esto 

solo se busca otorgarle un valor agregado a la pieza que se 

esta produciendo. De todas formas creemos que estos objetos 

siempre van a tener un plus emocional ya que se 

autopromocionan. Los usuarios suponen que el hecho de tener 

esta imagen ahí ya sea  en forma estatuilla o en un sticker 

otorga protección o da suerte, a veces hasta se cree que es 

una forma de acercarse a lo divino. Se supone, además, que 

cuanto más lujosa es la imagen mejor se reverencia a la 

divinidad. 
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2. Imagen II  

 

 

Figura 14 

Nota: Bolso de algodón, con la estampa de Santa Rita (comprado en 

Copacabanna, Brasil, 2006). 

 

 Los productos dedicados a la iconografía religiosa han 

dejado de ceñirse a un modelo clásico y no sólo son 

producidos para la función de la plegaría. Hoy como podemos 

observar, incluso se fabrican bolsos que pasearan por la 

ciudad con toda libertad, con un aura kitsch e irreverente. 

La imagen se ha transformado en este caso, en mercancía. Como 

se puede apreciar con este producto. En el lugar donde se 

adquirió la oferta era grandísima habiendo bolsos de todos 
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los santos que uno quisiera y de diferentes tamaños y 

colores, ya que en el brasil se encuentra un gran fanatismo 

por la santería que lleva a que se produzcan infinidad de 

este tipo de productos novedosos. 

 

3. Imagen III 

 

 

Figura 15 

Nota. Remera de algodón con la imagen de la Virgen y el niño Jesús. 

(Comprada en Río de Janeiro, Brasil 2006)  

 

 La indumentaria es otra área del diseño dentro de la que 

se puede observar una fuerte presencia de este tipo de 

iconografía; en este caso se trata de una remera de la virgen 
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con el niño Jesús, esta se encontraba en diferentes diseños 

formas, y colores con tal de atrapar a diferentes tipos de 

consumidores. 

 

4. Imagen IV 

 

 

 

Figura 16 

Nota: Obra de arte León Ferrari 
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Obra de arte de León Ferrari alusiva a la Guerra de 

Vietnam su título es la civilización occidental y cristiana. 

Aquí se ve a Cristo, claramente crucificado en un avión de 

guerra. Se trata del modelo para armar de un bombardero 

exactamente igual a los que usaba el ejército norteamericano 

en Vietnam. Fue creado como   señal de protesta por parte del 

artista en el momento de la escalada bélica norteamericana. 

León Ferrari es uno de los artistas argentinos más 

polémicos de los últimos tiempos y es quien trabaja hoy en 

día más intensamente con la iconografía religiosa, jugando 

con ese  poder envolvente que ésta tiene, ya sea  para 

parodiar, reprochar, manifestar o reclamar, en contra de los 

diferentes problemas de la actualidad argentina y del mundo. 
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5. Imagen V 

 

Figura 17 

Nota: Llavero comprado en Santiago de Chile en una calle de la ciudad 

alusivo a iconografía religiosa. 
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6. Imagen VI 

 

 

 

Figura 18 

Nota: autoadhesivos comunes, comprados en una librería Lápiz López, 

Santiago Chile. 

 

 Nos pareció muy  interesante incluir este articulo, 

debido a que se ve claramente la versatilidad del mercado, el 

cual puede llegar a ser muy vulgar e inútil. 
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7. Imagen VII 

 

 

 

Figura 19 

Nota: Remera Comprada en Almacenes Paris, Chile. (Gran Multitienda). 

  

 Por último acá vemos una remera comprada el año 2006, la 

cual esta muy a la moda e incluye este tipo de iconografía.
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Entrevistas 

 

 Las siguientes entrevistas estas apuntadas a conocer el  

manejo de la iconografía religiosa por parte de algunos 

artistas y diseñadores los cuales, respondieron un 

cuestionario tipo de acuerdo a sus respectivas 

profesiones, con la excepción de León Ferrari ya que para 

el se realizo una entrevista especial por la contundencia 

e importancia de su trabajo. 

 

  Entrevista a León Ferrari  

 

1° Uno e los aspectos más celebrados de su obra es la 

utilización crítica de la iconografía religiosa. 

 

¿Su intención mas allá e la estética es resemantizar  estas 

imágenes? 

 

Ignoro el valor formal que puedan tener esas piezas. Lo 

único que le pido al arte es que me ayude a decir lo que 

pienso con la mayor claridad posible, a inventar los signos 

plásticos y críticos que me permitan, con la mayor 

eficiencia, condenar la barbarie de occidente, es posible que 
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alguien me demuestre que esto no es arte; no tendría ningún 

problema en admitirlo, no cambiaría de camino, me limitaría a 

cambiarle de nombre: tacharía arte y las llamaría política, 

crítica corrosiva, cualquier cosa.  

 

2° La reacciones que provoco su muestra del Centro 

Cultural Recoleta se debieron a la intolerancia de grupos 

católicos ultramontanos y tuvieron como consecuencia 

incrementar la convocatoria a la exposición. 

 

¿Piensa usted que estos grupos pretenden evitar la 

desacralización de las imágenes religiosas o simplemente 

defienden los principios más reaccionarios de la iglesia, al 

evitar el debate y la critica?  

 

Las reacciones provocadas por esa muestra no estuvieron 

dirigidas contra una simple desacralización de imágenes sino 

para acallar las denuncias acerca de la complicidad de la 

mayor parte de la iglesia argentina con la dictadura militar 

genocida. También se trataba de acallar la apasionada campaña 

de la iglesia y de parte de sus feligreses contra los 

preservativos, el divorcio, el erotismo,  la cópula por 

placer. La lucha contra el preservativo se la presenta como 

una forma de disminuir el riesgo de costumbres sexuales 
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libertinas. No le importa a la iglesia la propagación del 

sida ya que frente a un portador de HIV repiten el argumento: 

“por algo será, seguramente la culpa es suya por libertino, 

homosexual, drogadicto, sodomita, promiscuo, etc. 

Esta postura de la iglesia argentina, asociada al Estado, 

explica la negligente falta en los medios de un programa 

contra el sida. 

 

3° ¿Piensa que la visión crítica de la iconografía 

religiosa es para usted un amuleto de la buena suerte?  

 

Sí, parece que la crítica a los fanatismos y a los 

crímenes de la iglesia se ha transformado para mí en una 

suerte de pata de conejo.  

Sin embargo me sorprende y preocupa como las fuerzas más 

reaccionarias de la iglesia siguen  administrando su 

indignación: se movilizan a través de la violencia y la 

destrucción frente a imágenes que representan pobremente los 

delitos de asesinatos, torturas, violaciones, extorsiones, 

crímenes que ellos consideran solo secuelas dolorosas del 

pasado. Es por eso que piden no remover el pasado, quieren 

erosionar la memoria para conseguir sus fines de dominación y 

lavar sus pecados terrenales. En realidad quienes piensan que  
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la confesión los libra de culpa y cargo son capaces de 

cometer los peores crímenes. 

   4° ¿Le gustaría que los jóvenes usaran sus imágenes 

críticas de la iconografía religiosa en la indumentaria? 

 

Sí me gustaría que los jóvenes compartieran mi  actitud 

crítica frente a la sexofobia, la violencia y la intolerancia 

de la iglesia. 

 

5° ¿Cuál seria el monto del Copyright? 

 

Por supuesto no les cobraré copyright siempre que sean 

usadas en forma individual y no como explotación comercial.  
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Cuestionario  

 

1. ¿En que área de arte o diseño es la que se desenvuelve? 

 

2. ¿De donde surge su interés en las imágenes religiosas? 

 

3. ¿Por qué opto por utilizarlas en sus creaciones? 

 

4. (diseñador o artista) ¿Qué beneficios le ha traído 

trabajar con este tipo de imágenes? 

 

5. ¿Cree que es una especie de moda la utilización de los 

íconos religiosos? 

 

6. ¿Cómo ves la receptividad del público? 
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Respuestas 

 

 I Giovanni Gellona, voz y coros grupo musical DIMAGNO 

(Chile) 

 

1.  Soy artista visual, pintor, pero estoy trabajando en 

una banda musical llamada DIMAGNO (música 

experimental), la que si esta bien alejada de mi área 

principal la logro acercar a través de las performance 

que es algo que me atrae mucho hacer arriba del 

escenario. 

 

2. No se, la verdad hace mucho tiempo que me veo 

interesado en estas imágenes, por la fuerza que tienen, 

y de hecho las utilizo en todas mi creaciones, ya sea 

en la pintura o en algunas performance que hice cuando 

estaba en la escuela, me gusta llevar al limite las 

cosas por eso me parece interesante jugar, con lo 

prohibido. 

 

3. Como te dije antes, por que son imágenes de mucha 

potencia visual e histórica entonces al usarlas en 

alguna obra o en mi propia imagen causo un gran revuelo 

entere los espectadores, y me gusta mucho eso de llevar 
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al limite las expresiones. La iconografía religiosa 

tiene eso es para mi manipulable y con ella puedo 

manipulara  mi público. 

 

4. La verdad me ha traído cosas buenas y malas, alguna 

gente entiende que es un trabajo preformativo pero 

otros no. Estamos en un país bastante conservador y hay 

que pensar también, que recién la gente esta 

entendiendo estas manifestaciones sin sentir  que se 

esta faltando el respeto. 

  

5. En mi caso particular me ha ido bastante bien tengo un 

público al cual le gusta lo que hacemos con mi 

compañero y no tiene reparos en la utilización de 

objetos o imágenes religiosas de hecho hoy en día yo 

diría que se esta llevando mucho y por varias 

corrientes musicales el uso de estos artefactos ya que 

dan un buen resultado en la audiencia. 

  

6. Súper bien, al público le gusta que las cosas sean mas 

rupturistas y vallan e contra de las reglas, encuentro 

que para mi grupo nuestra imagen esta perfecta y nos ha 

ayudado mucho a ganar muchos fans. 
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II Macarena Almendras, diseñadora e Indumentaria. (Chile) 

 

1. Ahora me estoy desenvolviendo en el área del diseño de 

accesorios propiamente tal, en donde creo que se pueden 

hacer mas cosas alusivas a símbolos y signos. De todas 

formas igual confecciono ropa la que lleva estampados 

religiosos. 

  

2. No se, la verdad no es que haya un interés en 

particular por imágenes religiosas figurativas, yo 

diría que me gusta mas usar símbolos como la corona de 

espinas o la misma cruz, ya que de repente utilizar 

estos prototipos me ayuda a que el producto sea mas 

alternativo y comercial, mas cuando busco que cierto 

público se fije en mis cosas, de hecho trato de apuntar 

a ese público mas gótico que siempre anda buscando la 

prenda con la cruz, el cristo, etc. 

  

3. Quise usarlas ya que me identifico con este imaginario, 

pero no soy creyente, solo pienso que son imágenes o 

representaciones muy fuertes que hoy en día se están 

usado mucho por algunas tribus urbanas y me he 

aprovechado de esa moda para utilizarlas en mis 

colecciones. 
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4.  A mi una satisfacción personal, me gustan, las 

encuentro potentes y es bueno que pueda incluirlas en 

mis creaciones. 

 

5. Si, de hecho cada día se ve que se acentúa mas, es cosa 

de ver para atrás y darse cuenta que hace un tiempo 

solo algunos grupos de gente utilizaban prendas con 

este tipo de imágenes hoy en día en cambio cualquiera 

es capaz de llevar a la virgen en el pecho.  

 

6. Bien, a mi público objetivo, le gusta lo que hago y 

gracias a eso me he mantenido bien este último, año así 

que pienso que mis accesorios son bastante comerciales. 

 

III Eva Carrasco Artista visual, pintora. (Chile) 

 

1. Soy pitora principalmente trato de trabajar con óleo y 

sino con técnicas mixtas o Grabado. 

 

2. Desde hace un tiempo ha esta parte estas imágenes han 

invadido el mercado, me gustan son fuertes, 

significativas y se puede jugar mucho con ellas y creo 
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que mi interés pasa por la gran cantidad de productos 

que han salido en torno a ella. 

 

3. Me gusta siempre buscar cosas nuevas que se puedan 

mezclar con mi trabajo  y  mis pinturas siempre están 

jugando con la mezcla de imágenes, por ende, la 

iconografía religiosa queda muy bien, si es tratada con 

cuidado en una pintura mía.  

 

4. No creo que podría llamarle beneficios, mas bien es un 

gusto personal hacia estas imágenes, ya que me gusta 

incluirlas en mis obras pero sin expectativa alguna, si 

le gusta a la gente perfecto, y sino, es algo mío a mi 

me gusta y creo que le aporta ese toque de protesta de 

rebeldía que quiero ver en mi obra. 

 

5. En algunas áreas pienso que si, que las usan mucho por 

que están muy en boga y se ve bien mezclar esta 

imágenes en la ropa o los accesorios y a la gente le 

gusta mucho, mas cuando muchos artistas las utilizan en 

su imagen. 
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6. Bien, creo que hoy en día la gente esta mucho mas 

receptiva que antes y ya le da lo mismo lo que le 

vendan, mientras este de moda. 

 

 

IV Ernesto García, diseñador de indumentaria. (Argentina) 

 

1. Trabajo con ropa masculina y femenina principalmente me 

dedico a crear remeras con estampados diferentes. Pero 

igual hago accesorios. 

 

2. En la búsqueda de nuevas imágenes para mis remeras 

llegue  a incluir en mis diseños, imágenes religiosas, 

las que vi después de un viaje que hice a brasil, en 

donde descubrí, la cantidad de santería que se puede 

apreciar en el pueblo y me gusto como se veían estas 

imágenes, así que las traje conmigo para utilizarlas en 

mis cosas. 

 

3. Como dije anteriormente me gustaron visualmente y quise 

incluirlas en mis creaciones, ya que tienen un poder 

intrínseco, que me gusto mucho. 
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4. No se si se puede decir que es un beneficio, pero ya 

tengo una serie de clientes que me buscan por los 

diferentes modelos de remeras que confecciono, y así 

por sus estampados ya que trato de que sena únicos, 

para darles un plus mayor a la prenda, por lo que no se 

si es un beneficio particular de la iconografía 

religiosa, quizás es mas por mis propios diseños.  

 

5. Si, absolutamente hoy en día se ha visto como ha 

crecido la utilización de estas imágenes y las podemos 

ver de diferentes formas en el mercado, mas aun te 

cuento en brasil con la cantidad de santos que hay, el 

mercado es aun mayor que acá y se ven mucho productos 

hechos con iconografía religiosa. 

 

6. Bien, el público objetivo siempre esta pendiente de que 

es lo que va  aparecer así que bien me han recibido 

bien y como te decía antes, ya tengo clientes que me 

buscan por estas remeras, así que creo que la gente no 

ve mal que están imágenes estén siendo usadas para 

prendas de vestir de moda o fashion. 
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Conclusiones  

 

 Después de haber analizado la problemática de la 

iconografía religiosa, y su proceso de cambio a través del 

tiempo, nos pudimos dar cuenta de su gran poder de mutación 

el cual la muestra desde sus inicios, muy presente en el 

mundo católico el cual fue abandonando poco a poco con la 

ayuda de diferentes procesos históricos y tecnológicos que 

favorecieron este fenómeno moderno. 

 Por eso no dejamos de mencionar los inicios de esta, 

siendo aquí donde comienza esta paradoja, ya que, a pesar de 

ser la materialización en imagen bidimensional o 

tridimensional de algo sagrado, fue llevado de igual forma a 

lo  vulgar y cotidiano sin importar contenido sacro. 

 La iconografía religiosa y así su salida a la masividad 

moderna se produce por la proliferación de las industrias y 

la búsqueda de nuevas materias para nuevos productos, esto es 

a raíz de la gran masificación de la producción industrial, 

la que  ha llevado a crear cada día mas y mas objetos 

novedosos para mantener al cliente conforme.  

   Así la iconografía religiosa la encontramos cada día 

mas masificada e inmersa en diferentes mercados los cuales se 

abastecen de ella para crear sus nuevos productos. 
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 Campos como el diseño se nutren de esta, ya que es 

atractiva para integrarla en sus diseños ya sea de objetos, 

ropa, artículos de decoración, etc. Pudiéndose constatar por 

boca de ellos mismo que es un acto casi reflejo hoy en día, y 

que muchos no lo hacen por una convicción religiosa 

pertinente sino mas bien dicen ellos:”este tipo de imágenes 

nos favorecen, son atractivas al público y hacen de nuestros 

diseños mas llamativos y comerciales”, quizás sea algo de 

moda, pensamos nosotros, puesto que muchos artistas del 

momento como Madonna llevan un mensaje contestatario ante la 

iglesia y lo hacen ver constantemente en los diferentes 

medios, haciendo que sea un tema  en boga. Por otro lado en 

el mundo del arte se puede ver una intención mas critica 

hacia la iglesia, razón por la cual muchos de los artistas 

que trabajan con imaginario religioso no comparten muchos e 

los dictámenes actuales de la iglesia y así su hipocresía 

hacia los problemas reales de la actualidad, basándose en 

problemáticas tan cotidianas como el uso de preservativos, es 

así como siempre podemos ver al área del arte plástico 

jugando un papel mas intenso y critico ante una problemática 

real, como lo mostramos con León Ferrari.  

  Por todo esto y lo hablado anteriormente podemos 

concluir que la iconografía religiosa, esta en nuestras 

retinas por razones de historia, pero que hoy en día gracias 
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a la infinidad de cambios en el mundo actual como, la 

industria, la producción en serie, las diferentes 

enfermedades, el capital, etc. Ha llegado a lugares 

impensados abandonando todo aquel canon que existía en la 

antigüedad pasando a ubicarse en un nuevo sitio, el cual es 

mucho más versátil, camaleónico y banal.  

 Por último y  sin duda alguna este tipo de iconografía 

ha causado este revuelo por el poder de su imagen y las 

diferentes connotaciones que se le dio a través del tiempo de 

las cuales no podrá despojarse  tan fácilmente. 
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