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Introducción


Inscripto en el Proyecto Las Artes del Fuego en la Perspectiva de las Artes Comunitarias, Colectivas y Participativas. Fundamentos para la Creación de un Área de Investigación, Producción y Gestión en Artes del Fuego -dirigido por la Prof. Alicia Romero y el Lic. Marcelo Giménez-, este trabajo se vincula al presentado en las anteriores Jornadas. Se trata de un registro basado fundamentalmente en memorias orales y escritas -a partir de las fuentes que forman parte del material existente en el Archivo de la Cerámica Argentina Contemporánea
. En este caso elegimos comunicar la labor realizada por el taller de diseño cerámico de Amelia Ozaeta en el período 1967-1985, contemporáneo del taller El Gato Ciego, al que nos referimos en la anterior ocasión. Dedicado a la realización de encargos de prestigiosas firmas comerciales como Windamill, Ici, Bazar Wright, Callao Hogar y Estivill, el taller de Ozaeta desarrolló una línea de vajilla funcional y decorativa filiada a modelos españoles y holandeses. En 1967 invitó al grupo Espartaco para realizar trabajos en conjunto: murales, platos y piezas de modelado. A partir de 1979 convocaron, entre otros, a Carlos Alonso, Claro Betinelli y Juan Carlos Benítez; un año después se incorporan Bruno Venier, César López Claro, Manuel Oliveira, Hernán Dompé, Blanca Carusillo, Luis Genera Scafati (Fati), Roberto Paez, Alfredo Plank y Jorge Melo. Las características que tuvo el taller en cuanto a su producción y metodología de trabajo y la labor interdisciplinaria con artistas plásticos lo convierte en un ejemplo singular y diferenciado del resto de la producción cerámica de ese momento. 

Sus comienzos


Amelia Ozaeta llegó a Argentina en 1952 desde Vitoria, su ciudad natal en España, invitada por un tío que vivía en Coronel Pringles, provincia de Buenos Aires. Allí permaneció sólo tres meses. De paso por la ciudad de Buenos Aires se hospedó en casa de unos amigos, y finalmente decidió instalarse en nuestro país. En ese momento, bajo la presidencia de Perón, era necesario un contrato de trabajo para ser residente; Ozaeta enseguida comienza a tramitarlo aprovechando sus conocimientos de costura: desde muy chica me gustó coser y esa actividad siempre me sacó de apuros. Busqué por el diario y conseguí trabajo
.

Por entonces conoció a Norberto Cornalis, con quien se casará tres años después. Escenógrafo y decorador de interiores, su futuro esposo le presentó unos colombianos que asistían a la Escuela de Cerámica y la invitaron a inscribirse: De cerámica no sabía nada, conocía los pucheros y botijos de barro de la casa de mis abuelos. Así ingresó a la Escuela de Cerámica dirigida por el maestro Arranz en 1953, cuando contaba 24 años. Recuerda que era mayor que sus compañeros y que varios de sus profesores, pero se sintió muy cómoda y realizó varios trabajos de decoración de piezas para Arranz: La escuela daba el concepto de lo que es cerámica, de lo que es el arte del fuego… que la pieza no se pinta para afuera, el color viene de adentro de la misma… el color emociona, tiene mucha vida. 

Cuando egresó, al cabo de seis años, se presentó la oportunidad de trabajar en la fábrica Carstens reemplazando a una compañera que estaba al frente de la sección en la que adaptaban al gusto argentino las piezas llegadas de Alemania. Allí se puso en contacto con lo que significa la producción en serie: ahí sufrí, porque venía de una escuela donde te puedes pasar el mes con dos tacitas y allí había que moverse. La fábrica le enseñó cuestiones ligadas a la organización y al oficio: este aprendizaje fue lo que me caracterizó después, saber armar grupos […] me enseñó a ser prolija en la cerámica. La pieza aunque sea artesanal debe estar bien terminada.
El taller y los trabajos a terceros

Su paso por la industria cerámica le dió la seguridad necesaria para emprender un trabajo independiente: Empecé (…) haciendo ceniceros en mi casa. Con Marita Goenaga -esposa del artista Carlos Sassone, perteneciente al grupo Espartaco- abrieron un taller en su casa del barrio de Villa Urquiza, al que llaman Kakuy. 

Los trabajos para terceros se iniciaron a través de su socia, quien conocía a una de las dueñas de Ici. Los encargos fueron en aumento: diseñaron y decoraron juegos de mesa, torneados por chablón y decorados a mano. La organización del taller era simple: un tornero y nosotras decorábamos. Cuando su socia decidió irse a vivir a Francia, a los fines de poder cumplir con los pedidos se incorporaron alumnas de la Escuela de Cerámica para decorar las piezas, y su marido comenzó a colaborar en el taller cargando del horno, comprando los esmaltes, ocupándose de las relaciones públicas, fijando los precios y llevando las piezas hasta el negocio. Como en el taller no había suficiente espacio, todo lo que era bizcocho se hacía afuera. Piccone fue uno de sus proveedores. 

En 1965 se presentó en el taller la futura dueña de Wendimil, quien le ofreció trabajar para ella. Como la empresa estaba ubicada en un lugar muy cercano a Ici –a la vuelta- decidió hacer para ella una línea diferente
. El negocio creció: sus reposponsables fueron los primeros en regalos empresarios, viajaban mucho, sobretodo a Suecia y traían muchos modelos. La proximidad entre ambas firmas dejaba ver que, si bien eran diferentes en cuanto a forma y color, las piezas provenían del mismo taller. De allí que Wendimil pidió a Amelia que trabaje para ellos en forma exclusiva. Tras aceptar el pedido, su taller llegó a contar con diez colaboradores: Fui buena organizadora de grupos. Me rodeé de gente de la Escuela de Bellas Artes, de la Escuela de Cerámica, forme un buen grupo. No fui sola, cada cual puso lo mejor y así un día nos dimos cuenta que podíamos modificar un poco el gusto de la gente. Empezar a hacer juegos de mesa, lámparas, ceniceros, paragüeros, y toda una serie de elementos decorativos, siempre con el concepto claro de lo que es cerámica (no es) ni porcelana, ni acrílico, que nada parezca otra cosa, que se vea el veteado del torno, que las piezas tengan calidez, y además si se van a vender como elementos funcionales que sean realizados correctamente, que (en) la factura sean lindos de ver, pero técnicamente perfectos. Los modelos se constituían de forma tal que no había necesidad de llevar todo el juego, sino que se podían intercalar en otros colores: rompían lo tradicional, no compraban todo el juego, se compraba de a 6 piezas.

No hubo grandes cambios en los repertorios de sus productos, excepto aquellos que son resultado de la experiencia o modelos que se recreaban con diferentes tonalidades: hice el azul cobalto con el blanco mate, después hice los sepias sobre cubierta. Entre las técnicas decorativas, el grabado sólo fue utilizado en paragüeros, lámparas, jarras y en baldosas decoradas para mesas.


Ozaeta destaca como colaboradores a Juan Carlos Ferraro, Scioli, Graciela Benetain, Elena Ferri, Angel Caroschilo. El diseño lo hice siempre sola, siempre se hacían piezas únicas. Mi producción nunca fue abundante, me mantuve en una producción chica, porque llevaba mucha elaboración. 

El trabajo con Wendimil llegó a su fin cuando sintió que no podía innovar y que el hacer se volvía mecánico. La vinculación al Bazar Wright le da una nueva perspectiva y prestigio: es una casa que vos no le vendes, ellos vienen, eligen y compran y en ese momento te das cuenta que lo que haces tiene valor. Empecé a saber lo que era el comercio. Hasta ese momento estaba en una campana de cristal. En esta etapa comienzo a decorar mucho, porque les gustaba lo que yo hacía y no lo que hacían mis empleados. Traje del exterior calcinas. Para Callao Hogar eran listas de casamiento. A su taller también se acercaron los dueños de Estival, una casa de la avenida Cabildo.

Ozaeta define su trabajo como el de una vasca que se pone a hacer algo y nunca se conforma. Todo empezó como un juego, cuando jugás sin darte cuenta van apareciendo imágenes, apareciendo formas, te puedo decir que la cerámica es mi vida. Desde hace 30 años la cerámica esta integrada en mi vida. En ella tenés un aliado y un enemigo eterno que es el fuego […] siempre al fuego le pedís más. Puedes tener la pieza más simple, pero la belleza de una esfera bien hecha, de un cilindro bien hecho con lo que necesita de color… eso es lo que te conmueve y eso no lo tiene una escultura patinada. Yo quiero ver el fuego, es mi locura. No le podés explicar a nadie que es abrir un horno si no lo ha abierto nunca. Lo que más se acerca al fuego de la cerámica es el de la cocina. Yo no sé cocinar, pero como tenés que usar las temperaturas, es igual a la cocina, no la podés apurar. Mi decoración es geométrica totalmente […] admiro la abstracción porque soy incapaz de romper la figura.

Los trabajos en colaboración 


Paralelamente a los trabajos para firmas comerciales, Amelia y Norberto desarrollaron otro proyecto: convocar a artistas plásticos para que trabajen en cerámica. Esta tarea interdisciplinaria “surge como la posibilidad de un aporte significativo a la cerámica”
. Señalan como antecedente la labor llevada adelante por Arranz como director de la Escuela de Cerámica, cuando invitó a un número de pintores a efectuar la decoración de platos que luego expuso en Bonino. El matrimonio se propuso dar continuidad a la experiencia y trascender el hecho eventual.
Así, en 1967 convocaron al grupo Espartaco
. Entre los que aceptaron este ofrecimiento figuran Mario Mollari, Esperilio Bute, Pascual Di Bianco, Elena Diz, Juan Manuel Sánchez, Carlos Sessano, y Franco Venturi. En conjunto produjeron murales, platos y piezas de modelado. Cuando el grupo se disolvió sólo continuanon Elena Diz y Juan Manuel Sánchez.

La colaboración comenzó como un juego. Se reunían a comer y ya que estamos sentados, por que no hacen algo? Así comenzaron a decorar platos. Hacían los dibujos y los firmaban. Amelia nunca hizo serigrafía de sus modelos, ni transposición alguna.


A partir de 1979 convocaron a Carlos Alonso, Claro Betinelli
, Juan Carlos Benítez
 y Travieso. En 1982 se encontraban trabajando Bruno Venier
, César López Claro, Manuel Oliveira, Hernan Dompé, Blanca Carusillo, Luis Genera Scafati (Fati), Roberto Paéz, Alfredo Plank, y Jorge Melo. 


Juan Manuel Sánchez considera que el aprendizaje del oficio cerámico constituye para el artista plástico “un desafío, porque la cerámica tiene sus leyes y hay que aprender a saber interpretarlas”
 “Ante este hecho nuevo de trabajar con las calcinas, para después pasarlas a la horneada bajo la guía de Ozaeta y Cornalis –que van siguiendo en forma permanente la reacción de los esmaltes o el manejo del color-, se dan distintas situaciones. Por ejemplo, la posibilidad creadora que cada uno tiene para poder manejar las diferentes obras: […] esmalte, desiguales texturas, utilización de los colores, y por otra parte, cada uno está respondiendo a la imagen plástica de su propio mundo pictórico. Es decir que, respetando las leyes de la cerámica nosotros como pintores, no estamos “decorando” platos, estamos trabajando una obra maestra”, afirma Manuel Oliveiras
. No se pretende que el pintor se vuelva ceramista, sino que ambas disciplinas no se excluyan y se aporten. 


“Aquí lo fundamental, pienso, es que se tiene contacto directo con el material, con el trabajo”, sostiene Cornalis
. En los murales, Diz y Sánchez no sólo hacían el boceto, sino que ellos mismos lo elaboraban. 


A partir de esta propuesta, algunos artistas plásticos experimentaron otras técnicas. Por ejemplo, Elena Diz realizó escultura cerámica: “adapté formas y las pinté, fui modelando con las manos usando otros elementos como alambre para solucionar algunos casos y los esmalté”
. Por su parte, Juan Manuel Sánchez y López Claro incluso efectivizaron exposiciones únicamente conformadas por objetos cerámicos. 


Amelia Ozaeta considera que la tarea del artista plástico es, en general, individual; por el contrario, como ceramista, habituada al hacer colectivo, quería lograr un trabajo en conjunto y con continuidad. Hoy, luego de haber transitado esa experiencia aclara que el trabajo de los pintores nunca fue colectivo. Hubo un gran respeto entre los artistas por la tarea de cada uno: se reunían alrededor de una gran mesa y cada uno realizaba su motivo. Esta vivencia fue muy significativa para artistas como Carlos Alonso, quien expresa: “la cerámica […] me propone una especie de liberación de muchos impulsos felices, quizá por la convivencia que anima al trabajo compartido”
.

La comercialización de estos productos estaba a cargo de Amelia, como así también el asesoramiento en cuanto a los colores, para lo cual realizaba diversas muestras que luego ponía a disposición del artista. Ellos hicieron un gran aporte porque sus dibujos se vendían más caros que los platos. Les gusto reivindicar la cerámica. No hubo un artista que no se conmoviera frente a un pedazo de arcilla. La gente con poder adquisitivo primero se acercaba por las firmas y luego las observaba. Todas estas piezas fueron hechas con mucho cuidado. Una vez que el pintor firmaba el plato yo sopleteaba el esmalte transparente y, en el reverso, firmaba con una t y Ozaeta. Esa firma la hacía con pasteles que traía de Italia.

La experiencia que llevó a trabajar en colaboración a artistas cerámicos y artistas de otras áreas de las artes visuales -puesto que muchos de ellos no sólo incursionaban en pintura, sino también en grabado, escultura, dibujo y diseño gráfico- fue inédita, y no volvió a repetirse posteriormente. Con este hacer alcanzaron una mayor difusión no sólo en sectores medios de la sociedad sino también entre otros artistas argentinos comprometidos con esa sociedad que buscaban crear un arte con identidad nacional. Valga como ejemplo el caso de Carlos Sessano: su trabajo, al mostrar un conjunto de hombres y mujeres que, a manera de procesión, se alejan de una fábrica cerrada, deja constancia de una situación reiterada bajo el régimen militar del momento. A través de objetos utilitarios de uso cotidiano la producción del taller de Ozaeta trató de unir el arte con la vida, apostando a una democratización de la imagen plástica y contribuyendo a la cultura estética de capas más amplias de la sociedad.
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� Los textos en itálica corresponden a fragmentos de las declaraciones de Amelia Ozaeta en entrevistas realizadas en el año 2002 y 2007.


� La ceramista no conserva documentación acerca de esta línea.


� Norberto Cornalis en CUESTAS VEDOYA, Susana (coord.). “Taller Abierto de Cerámica. Mesa Redonda. Convocar a la Libertad Creadora”. La Actualidad en el Arte (Buenos Aires). Año VI, N° 28, Segunda Época, abril-mayo, 1982, p. 10.


� En 1959, Juan Manuel Sánchez (1930), Ricardo Carpani (1930-1997) y Mario Mollari (1930) fundan el Grupo Espartaco junto con Elena Diz (1925, hoy con paradero desconocido), Esperilio Bute (1931-2003), Pascual Di Bianco (1930-1978), Raúl Lara Torrez (1930, boliviano, el único de nacionalidad extranjera del grupo), Carlos Sessano (1935) y Franco Venturi (1937, detenido-desaparecido en 1976). Estos jóvenes pintores buscaban la síntesis entre la vanguardia formal y los contenidos populares y latinoamericanos. Sus ideas se expresaron en el Manifiesto del grupo Por un arte revolucionario latinoamericano: "Es imprescindible dejar de lado todo dogmatismo en materia estética; cada cual debe crear utilizando los elementos plásticos en la forma más acorde con su temperamento, aprovechando los últimos descubrimientos y los nuevos caminos que se van abriendo en el panorama artístico mundial. […] El arte, no puede ni debe estar desligado de la acción política y de la difusión militante y educadora de las obras en realización. El arte revolucionario latinoamericano debe surgir, en síntesis como expresión monumental y pública. El pueblo que lo nutre deberá verlo en su vida cotidiana. De la pintura de caballete, como lujoso vicio solitario, hay que pasar resueltamente al arte de masas, es decir al arte”. Su hacer estaba filiado a los muralistas mexicanos Orozco, Rivera, Tamayo, el ecuatoriano Guayasamín y el brasileño Portinari. El grupo decide su disolución y realizan una gran muestra de despedida en la galería Witcomb. Sus obras habían cobrado trascendencia en el mercado del arte y sintieron que esto se contradecía con sus ideales sociales.


� Es el seudónimo utilizado por Manuel López Claro (1920-2005), hermano de César. Betinelli era el apellido materno. Su padre Alberto era dibujante.


� Nacido en 1930.


� 1914-1996.


� Juan Manuel Sánchez, pintor, muralista y grabador, nace en Buenos Aires en 1930. Estudia arte con Alfonso Lafita y Vicente Puig. Expone por primera vez con Ricardo Carpani y Mario Mollari en 1956. CUESTAS VEDOYA, Susana (coord.). “Taller Abierto de Cerámica. Mesa Redonda. Convocar a la Libertad Creadora”. La Actualidad en el Arte (Buenos Aires). Año VI, N° 28, Segunda Época, abril-mayo, 1982. p. 11
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