Introduccién

La categoria basica de la estética es lo bello. A comienzos del siglo XX se producira un giro en la concepci
del arte.

Lo Bello Y Lo Feo

La clave de esta esto es muy sencilla. A lo largo de los siglos el concepto de belleza, que ha dominado el a
y la estética, ha dejado de ser prioritario.

Cuando hablamos de lo feo nos referimos a lo contrario de lo bello, no como feo igual a...., sino como
negacion de lo bello, como oposicién lo bello y su negacion.

Sus relaciones a lo largo de la historia:

El concepto de belleza contiene el concepto de fealdad, en paralelo le acompafia lo contrario, que ha qued:
fuera y eso que quedaba fuera es lo que ha ido cambiando.

1° Tradicién Clasica . Grecia:

Idea del bien. Lo real eran esas ideas suprasensibles, lo sensible era banal, lo feo, desorden , caos, error,
incluso mal. Feo era igual a la negacion de lo verdadero, lo bueno y bello. En este momento histérico
encontramos la mayor separacion entre lo bello y lo feo que se va a dar en la historia. La negacién no tiene
ser, no es real. Las ideas son bellas porque participan de una idea de belleza. Los objetos reales admiten €
caracteristicas, lo feo es ausencia de, no tiene ser, no tiene realidad propia, s6lo por contraste antagdnico.

Con el neoplatonismo, lo bello va a ser entendido como plenitud de ser, divinidad, mientras que lo feo se ve
entender como carencia de..., lo bello es real porque es ideal, lo feo es una mera apariencia.

Todo esto durard muchos siglos. Heidegger (s. XX) aun identifica belleza con ser. Platon expulsa a los poet
de su ciudad ideal porque éstos trataban con la apariencia, los poetas habian sido transmisores de cultura
tradicion griega. Se trataba de una tradicién oral, la poesia se acompafiaba de ritmos y de la danza. Plat6n
critica la cultura oral, porque la entiende como un virus que no dejaba a la gente pensar por si misma. La
razon sustituye al cuerpo. Inicio de la cultura moderna, del pensamiento racional.

2° Cristianismo:

Comienza a aceptarse la negacion de la belleza en la filosofia, en el arte y en las creencias religiosas. La
tradicion cristiana adora a un Dios sufriente, hay una serie de ideas que no pueden adoptarse a los canone
la belleza griega.

Para Hegel esa armonia, simetria griega, se encuentra con unos elementos que juegan justo con lo contrar
Nos encontramos con un Dios que baja a la tierra 'y se hace hombre como uno mas de nosotros.

3° Romanticismo Aleman. Lo Feo Como Ingrediente De Lo Bello:

Lo feo es util para que lo bello sea mas bello. Idea de Lessing en su libro Laoconte entiende lo feo como
categoria estética. La aplica a la poesia, no a representaciones visuales. A lo feo se le reconoce un papel,
aunque limitado, dentro de la historia de la belleza.



F. Schlegel publica en 1795 Saobre El Estudio De La Poesia Griega, es un texto innovador. El arte de su
época, en la larga lo satisfara, porque ni siquiera tiene ya que ver con su tiempo. Pone como modelo la poe
de Shakespeare. La sanguinolencia, esa morbosidad de la tragedia griega, por ejemplo, en la época no era
bello, era tragico, sin embargo esos elementos en el romanticismo pasan a ser bellos. La obra de Shakespe
adquiere perfeccion porque es capaz de incluir esos elementos como elementos de belleza. Algo puede sel
perfecto y sin embargo su meta no sera lo bello. Lo bello alcanza su perfeccién cuando triunfa sobre lo feo,
cuando huye de ello, cuando insertamos la negacion dentro del discurso.

4° | o Bello Es Feo Y Lo Feo Es Bello:

Lo bello no esta por encima de lo feo. En la cultura francesa, el romanticismo tardio no hay posibilidad de
distinguir entre armonia y desarmonia. El arte selecciona por vez primera como elemento privilegiado los
elementos anormales.

Victor Hugo, 1827, Prélogo a Cromwell. Habla de cédmo va a ser la puesta en escena de esa obra, y tambié
de las cuestiones filoséficas y estéticas. El arte moderno tiene como base el arte cristiano y la clave que es
por debajo de todo esto es lo feo. Bellezas impuras, dialéctica. Tenemos que asumir lo sublime rodeando Ic
grotesco. Lo grotesco es el complemento protagonista. Continuara hasta el siglo XX. Apollinaire dice hay
amamos la belleza tanto como la fealdad. Principio de complementariedad, seres deformes, monstruos que
convierten en los mejores de los feos. Detras de un mundo de apariencias donde esta la fealdad se puede
esconder un mundo de belleza. Si hay belleza pero esta escondida. Adquiere protagonismo el tema de lo
repugnante.

Kant dice en Critica del juicio que se puede asumir dentro del arte moderno la fealdad siempre que no susc
asco. Hay que representar lo repugnante tal y como es. Cualquier objeto es digno de repugnancia artistica.

5° Absolutamente Todo Puede Ser Representado Estéticamente:

Constable dice que todo el arte puede convertir en bello aquello que no lo es. Proceso de indiferenciacion c
objeto artistico.. a partir de este momento cambian los temas.

En 1826 Hegel vio muy bien que habia llegado el momento en que si el arte queria avanzar tenia que
introducir nuevos temas, diferentes a los clasicos. Hegel llama a lo mas banal, a lo cotidiano: la prosa del
mundo frente a la poesia del mundo.

Por primera vez todo es digno de ser representado. Todo va a recaer sobre el artista. Se va a dar important
cémo se representa el objeto. El artista como protagonista, empieza a hablarse del concepto de genio. Gen
como categoria estética del romanticismo. Genio es aquel que se da sus propias reglas. El poder subjetivo
artista se convierte en protagonista, los temas quedan en un segundo plano. Los objetos mismos no tienen
ningun interés artistico.

¢ Porgqué los paisajes de los holandeses? ¢ porqué representan esto? Los holandeses no sélo ganan a la co
espafiola sino que ademas le plantan cara a la Naturaleza (diques contra el mar). Es una lucha por la realid
tiene como consecuencia que guste representar lo real. Aln se echa de menos los grandes temas.

6° Rosenkranz Estética De Lo Feo:

Es una obra que se ha convertido en clasica para la estética. Es discipulo de Hegel. Por primera vez se inte
tematizar la estética, la categoria de lo feo habia sido desechada en el mundo clasico. El caracter anfibio, d
del hombre lleva a Rosenkranz a tematizar esta categoria, como mas real, lo feo como un desafio. Una obr
sera mas bella cuanto mayor sea la fealdad sobre la que triunfe. Sélo si un objeto adquiere su caracter neg
podréa superarse: la belleza no puede ser un desierto de la identidad, pero el arte no puede dar la Gltima



palabra a la locura.

La belleza al borde de caer sobre estos elementos y vencer sobre ellos. Comienza a mostrarse lo diabdlico
grotesco, lo espectral.

7° 1o Feo Aparece Como Superior A Lo Conocido Como Bello:

Adorno, La teoria estética, 1970. es un filosofo judio. Se plantea lo que debe hacer el arte para mostrar une
realidad, lo que él esta viviendo y que es mejor olvidar. En un momento como ese hacer representaciones
bellas no es mas que darle la razén a la realidad. Si lo que queremos es mostrar todos los virus que rodear
realidad hay que representar lo negativo. El arte tiene el deber de recurrir a lo amargo, a lo disonante, al fin
mostrar una realidad dolorosa. No sélo remite al artista sino que también al espectador. El placer estético e
prohibido. Es una estética totalmente pesimista. Se acabé el disfrutar del arte, porque entonces este no tier
sentido. La belleza en el mundo contemporaneo es un maquillaje. No es que se opte por lo feo, sino que la
realidad so6lo se explica de este modo. En el fondo Adoro no desprecia el arte bello, cuando la realidad deje
ser una mierda ya no sera necesario representar lo feo. No hay que predicar un culto a lo feo, sino que lo fe
es fruto de la vivencia.

8° Etapa En La Que Nos Encontramos:

Entre los dos autores anteriores, Rosenkranz y Adorno queda marcado todo el tratamiento de la belleza y Ic
feo. Arte y realidad. Al arte se le quita esa especie de aureola que se le habia dado, se baja del pedestal, p
estar inmiscuido dentro de la realidad cotidiana. El arte se democratiza, frente a esa situacion del arte en la
sociedad de masas encontramos lo contrario, pocos van a ir a ver museos de obras contemporaneas. Sigu
habiendo una comprension elitista.

Turner es el mayor premio del arte contemporaneo, ¢ esto es arte o una tomadura de pelo? El arte se ha
institucionalizado. El arte habla de si mismo, si no conocemos esas claves, no conocemos nada. Pero tamk
se trata de gustar o no gustar, de placer o no placer. Se juntan una serie de elementos complejos:

« Institucionalizacién del arte, museos, galerias, criticos. La teoria estética dice que sélo es arte aquel
gue la institucién arte considera como tal. Es complicado distinguir entre una obra de arte y algo que
no lo es.

« Criterio estético: investigacion sobre qué es lo que hace diferente a un objeto para que se convierta
objeto artistico, ¢,c6mo seguir hablando de lo bello y lo feo si ni siquiera entendemaos las obras?

 La cancelacion de la estética adorniana puede ayudar. Los escandalos eseguida se olvidan, aln mé
dentro del arte. También cesa el deseo de novedad, de hacer algo distinto, de experimentacion.
¢,Donde se encuentra lo feo hoy? Hay una sensacion de repeticion, de ya visto. No hay capacidad d
sorpresa, s6lo con instrumentos nuevos, con nuevos temas, guardando cierta relacion con la realids

Los Casos De Richard Mutt y Constantin Brancusi

Desde comienzos del siglo XX el objeto artistico se ha visto en procesos casi juridicos, repleto de escandal
lo que remite siempre a lo mismo, a la definicion de arte.

2001, Damien Hirst, obra que representa los restos de una fiesta, salt6é al periédico porgue el encargado de
limpieza la tir6 a la basura pensando que realmente se trataban de restos de una fiesta. Hirts quedd encant
La obra subio de precio.

2004, Gustav Metzzer. Una parte de una de sus obras, una bolsa de basura también fue tirada a la basura.
Version de recreacion de la primera exposicién publica de arte autodestructivo.



Arte autodestructivo es aquel en que todas las obras han de ser destruidas ya que se manifestaba en contr
la institucionalizacion del arte. Propone una huelga general y mundial de los artistas para que las galerias s
gueden vacias.

El Gnico que confiri6 sentido a la obra de Metzer fue el sefior de la limpieza.

El arte del siglo XX comienza con estos escandalos. Lo mas tradicional tiene dificultad para entender lo ma
novedoso.

En 1916 se crea la Sociedad De Artistas Independientes. Para pasar a formar parte de ésta los artistas dek
cumplir tres requisitos:

« Ir contra el arte clasico: impresionismo de Van Gogh, Cézane.
« No aceptar nunca ni jurados ni premios.
» Pagar una cuota de inscripcion.

Cualquier objeto que hicieran era catalogado como arte y expuesto en la sala.

Richard Mutt fue vetado en la primera exposicion. Su obra La Fuente no se expuso. El comité decidio que L
urinario al revés no era una obra de arte.

Marcel Duchamp, miembro del comité, dimitié. Publica una revista en la que presenta El Caso De Richard
Mutt. El autor de la fotografia de la obra fue Stieglits.

Nos encontramos en los afios 50-60 con los ready—made, se convierten en objetos artisticos objetos
cotidianos. Marcel Duchamp era el verdadero autor de La Fuente, Richard Mutt era un nombre que se habi
inventado. Lo que planeaba con sus ready—made era que se plantease la cuestion de ¢,qué hace que un ok
sea un objeto artistico y otro no?. Se cuestiona el estatus de la obra de arte.

Dickie, Danto, criticos, estudiosos del arte contemporaneo hablan de que un objeto artistico sdélo recibe la
categoria de arte por su contexto, por sus condiciones.

Se esta planteando siempre la condicién de objeto—arte. Se da un nuevo significado para las cosas. Un nue
pensamiento. El artista elige, le concede un significado, lo importante es el concepto. Completa
intelectualizacion del arte. A partir de ahora hablamos de significado, pensamiento, concepto. Cobra
importancia el ready—made. Cualquier objeto puede ser objeto artistico.

El caso de Constantin Brancusi. En 1920 presenta en el Salén Independiente de Paris la versidn en ronce ¢
Adan Y Eva. Cuando Matisse ve la obra exclama: he aqui un falo. Este comentario llega a oidos de Signac,
director del saldn, lo que provoc6 que se vetara la obra porque no podia permitirse que el ministro se pasec
ante un pene. Brancusi toma esto como una ofensa. Lo que estaba en el fondo de esto era la tension entre
diferentes formas artisticas: la abstraccion inspirada en el primitivismo y el clasicismo que abogaba por una
representacion fidedigna de lo real.

Lo que pas6 en 1913 con el P4jaro en el espacio supuso una nueva discusion de si la obra era 0 no un obje
artistico. Cuando la escultura llegé a la aduana del puerto de Nueva York, el encargado no la considerd obr
de arte por lo que se tenia que pagar las correspondientes tasas de las que los objetos artisticos estaban
exentas. El propietario de la obra, Eduard Strinchen, denuncié a la administracién de aduanas con la esper
d que si ganaba se cambiara la definicién de arte.

La aduana denunciaba el primitivismo y brutalidad de la obra y que ésta no se identificaba con el titulo.
Bracusi intenta rebatir esta teoria. Finalmente la aduana lleg6 a la conclusién, después de realizar varias



consultas de que si era arte. A la vez los partidarios de la obra hablan del protagonismo de la materia y la
interpretacion personal de la realidad. El juicio acabd dandole la razén a Brancusi, a pesar de que la ley est
en contra.

Por tanto, se obliga a cambiar la definicion de arte, se produce una legitimacion juridica del objeto artistico.
Parece que era necesario que la critica del arte cambiase para adaptarse a las nuevas formas artisticas.

Temal
La Estética Filosoéfica Y La Imitacion Del Arte Griego

El siglo XVIII es el momento en que se puede hablar de institucionalizacion del la estética. Surge la estétice
como disciplina académica. Nos encontramos con libros que se titulan asi.

Es el siglo dela soberania dela razén, de la llustracion, de la Revolucién Francesa. Se van a modificar los
gustos y los criterios, pero, en general, la linea de este momento nos va a llevar al momento actual.

Comienzan a tener prioridad y conexién con los medios artisticos otras facultades, como la fantasia, la
sensibilidad, aspectos que permiten que la estética y el arte adquieran mas importancia.

La obra de arte pasa a ser un objeto creado por un artista, a quien se le comenzara a llamar genio. La belle
comienza a ser considerada como una caracteristica sensible.

Hay algunas facultades, la imaginacion y la fantasia, que toman un mayor protagonismo. Facultades que
necesita el arte y quienes contemplan las obras de arte. Por primera vez deja de haber un criterio fijo que
determine cdmo ha de ser la obra artistica. Hay varios criterios, juicios artisticos. Se democratiza el arte.

Se produce cambios en torno a la concepcion de belleza, no se trata de que se cambie la definicién, ya no .
va a preguntar qué es la belleza como algo Unico, la pregunta sera ¢,cémo hago para producir un objeto bel
La belleza de algo ideal se traslada a los objetos como tales.

Hasta este momento, siguiendo la tradicién platdnica, la belleza era una idea de la que participaban los obj
sensibles, sélo palpable a través de la razén. Los objetos estaban situados en un espacio inferior, el nuestr
habitaculo que carecia de verdadera realidad.

Lo que cambia en el siglo XVIII es la concepcién de los dos mundos. Comienza a hacerse una rehabilitacié
de la sensibilidad, se rehabilita la facultad que la capta. Comienzan las teorias empiristas, por primera vez ¢
acepta que hay que partir de sensibilidades, de apariencias. Ya no se pregunta por un concepto, por una id
sino que la pregunta es ¢ qué hace que un objeto sea bello? ¢,como puedo producirlo? ¢,como funciona mi ¢
estético para decir de un objeto que es o no bello? Comienzan a surgir una serie de preguntas y temas que
a permitir la aparicion de la estética como tal. Frente a un mundo de pluralidad ¢ cémo distingo, como juzgo
Esto se va a plasmar en una serie de obras, tratados y hechos.

» Baumgarten, 1750, Estética, origen de la estética moderna.
» Winckelmanm, 1774, Historia del Arte. Historiografia del arte moderno.
« Diderot, 1759. Textos sobre los salones, pueden entenderse como el inicio de la critica del arte.

Los salones son las salas del Louvre donde tenian lugar exposiciones abiertas al publico, no sujetas a las
normas de la academia. Tienen como objetivo menguar el poder de los gremios. Por vez primera se crea ul
publico, una masa de gente que va a ver las obras de arte.

Diderot empieza a escribir criticas para los salones. Lo que hace es contar a la gente qué significan las obr



de arte alli expuestas y cual es su valoracion. Desde el subjetivismo orienta el gusto, intenta educar el gust
la gente.

Baudelaire habla de coémo ha de ser la critica artistica. Esta ha de ser divertida y poética, parcial, apasiona
politica, un punto de vista exclusivo abierto a horizontes, el sujeto que la haga debe mostrar su subijetividad

El término estética aparece como disciplina filoséfica en 1735 en el texto Reflexiones filoséficas en torno al
poema. Agqui Baumgarten define a la estética como teoria del conocimiento sensible, en general, y de su fo
especifica, el gusto. Fue discipulo de Wolf. Se da cuenta de que falta algo que analice el territorio de lo
sensible y la sensibilidad, y a eso lo llama estética. En el momento surge para completar el sistema de Wol
La estética como ciencia en torno al conocimiento inferior, todo aquello que queda fuera de la razén positivi
calco negativo de lo positivo, trata acerca de los restos, los desperdicios, lo que quedaba fuera del sistema.
Percepcién de lo sensible—belleza. Es interesante el hecho de que la considere una ciencia de los sensible
cuando en ello no pueden darse una leyes, cosa que caracteriza a as demas ciencias, como si fuera posibl
hablar de territorio de lo sensible, comparable al territorio de la raz6n.

En este momento rige la Historia del Arte. El problema surge al lanzar la mirada hacia ella ¢ porqué la histor
de Winckemann ha sido tan duradera, incluso se mantiene hoy en dia en nuestras facultades? Por la forma
entender y narrar el arte. Se lanza la mirada hacia Grecia para formar los ideales en que debe basarse el a
Entiende el arte como una manifestacion cultural que tiene lugar en una determinada época y es esto lo qu
hace que las practicas artisticas sean de una manera u otra. Idea dela evolucion de los estilos: nacimiento -
desarrollo — madurez — decadencia. Se aplicara a toda la historia del arte y la marcara hasta nuestros dias.
Sereno reposo, serena majestad de las figuras griegas ideal de belleza. Hay una vision idealizada del munc
griego hacia el que hay que volver. Sélo hace historia del arte de Grecia. La naturaleza sensible y espiritual
las figuras sélo habia sido alcanzada en ese momento de la historia. Sélo los griegos habian sido capaces
unir cuerpo y alma en una representacion artistica. De lo que se trataba era de emular aquello, no emular a
griegos, sino de imitar los ideales de Grecia. Su ideal artistico era ser capaces de vincular las dos partes, e
gue habia que conseguir en las obras. Comienza a funcionar el neoclasicismo, imitan al héroe griego que s
convierte en contemporaneo.

El fracaso de los ideales con la Revolucion Francesa llevara al Romanticismo.

En el Neoclasicismo la idea de arte severo en el cristianismo, en la forma de esculpir, en los contornos
marcados. Junto a la belleza, la verdad. Hay una vuelta a los ideales platonicos. Si fracasan esos ideales
fracasa un mundo basado en ideales. El neoclasicismo se con él. La clave ahora es la representacién del
cuerpo humano como naturaleza espiritualizada.

El fin del neoclasicismo da entrada al romanticismo. Uno de los autores intermedios es Mendelssohn, que
alna lo mejor de Baumgarten y Winckelmann, la estética como ciencia autbnoma, separada del sistema
filoséfico. Libera a la estética de su sujecion al sistema metafisico. Prepara a la estética para sus éxitos en
romanticismo.

¢,Cémo podemos sentir agrado por lo terrible? ¢ porqué nos complace lo bello? Escribe acerca de esto. Ten
de lo siniestro, de la cara oculta de lo bello y el concepto de sublime. Temas romanticos que ya presenta
Mendelssohn. La respuesta que da es que somos morbosos por naturaleza.

Cuando la estética se autonomiza, no sélo se limitan los temas, sino que se amplian. La guia delas practice
artisticas habian sido lo bello. Todo esto se rompe.

Gusto neoclasico por la naturaleza y la antigtiedad. En el siglo XVIII Winckelmann lanza su teoria dentro de
las practicas artisticas. Las representaciones pictdricas son una representacion fiel dela realidad, son
verosimiles, fidedignas. Una imitacion.



El primer problema que se presenta es esta época es ¢ imitamos a los griegos y sus ideales o a la Naturale:
¢,como seguir a Winckelmann después de la trayectoria anterior de la realidad?¢,como imitar? Winckelmanr
propone una nueva teoria de la imitacién que no consiste en la imitacion de la naturaleza como tal, tradicior
imitacion.

¢,Cémo imitar en el contexto de una nueva época? El pintor paradigmatico del gusto clasico Jaques—Louis
David comienza representando los ideales y temas griegos, pero su pintura ir4 evolucionando y termina
representando los ideales de su tiempo.

¢ Porqué es clave David? Porgque se da cuenta de que para que esos ideales griegos tengan sentido en lar
sensibilidad, ha de fijarse en la moral, en la politica. En historias del pasado va a representar historias del
presente. Es un ejemplo perfecto de lo que ocurre en ese tiempo, en el qgue se mezclan variar cosas:

« El siglo XVIlI es el siglo de las luces pero también el de la Revolucion Francesa. Esto se ve
perfectamente en David.

« Libertad y terror. Ideal y sangre (el capricho de Goya El suefio de la razén produce monstruos). Sin
se piensa racionalmente puede surgir el terror. Si la razdn suefia, pueden surgir pesadillas. Represe
la ambigtiedad del momento.

David es el artista regenerador por excelencia y simultaneamente admirador de la antigliedad.

Antes de estudiar a David hay que ver:

Johann Tischbein, 1787Goethe en la campifia romana. Goethe era el héroe intelectual por excelencia en ac
momento. Dos afios después llega la Revolucién Francesa. Se estan recuperando en la Alemania del mom

las teorias de Winckelmann con lo antiguo y las teorias de Rousseau.

Engloba a la perfeccién la Naturaleza, lo antiguo y lo actual. Goethe era un héroe literario, burgués, sin
embargo, en el cuadro lo saca de la ciudad, lo que sugiere informalidad, lo muestra tranquilo.

Detras de esto estan los ideales griegos: serena grandeza. Se sitlla en el pasado al hombre del tiempo nue
como un sacerdote contemporaneo. Sosiego que precede a la tormenta.

La clave esta en como se produce el paso entre el sosiego y el desangramiento.

Del mismo modo que la Revolucién Francesa fue la regeneracién moral de la vida francesa moderna, asi e
neoclasicismo con el arte: serenidad de sus gestos, con el concepto principal de verdad, triunfo del cadave!

El hecho de acudir a lo antiguo se explica porque esos ideales en Grecia y Roma fueron verdaderos, habia
tenido lugar, no fueron ficticios, no fueron filoséficos.

No es suficiente pintar estampas lo que va a hacer David es conjugar el hecho de verdad con la fuerza esté
fundamental.

Del Rococo se pasa al Neoclasicismo, basta de moral, ética, trabajo duro, triunfo del cadaver en el arte, se
debe a esos ideales que quiza sean puestos por encima de los individuos. Pero ¢,como hacemos el transito
Goethe en la campifia romana armonizaba la naturaleza con la antigtiedad, con el héroe. Todo esta tranqui
un mundo feliz.

En La Muerte De Maratse manifiesta el fin de un gusto, el inicio del romanticismo. Aqui mas de la mitad del
cuadro aparece en penumbra. Casi todo el cuadro es oscuridad.



¢, C6mo se producen estos cambios? Hay varios artistas intermedios hasta David:

» Mengs Cleopatra ante Octavio, 1760, es uno de los pintores gue esta preparando el camino para la
llegada de David. La clave esta en su actitud hacia el arte mas que por sus virtudes pictdricas. Men(
pinta a una Cleopatra arrodillada, pidiendo clemencia, despojada de toda fantasia, de todo elementc
festivo, pero esto sucedi6é de verdad, Cleopatra arrodillada ante el vencedor, ante el que triunfa.
Contornos fijos, algo totalmente delineado, no hay el mas minimo exotismo. Primer momento clave
para llegar a David, mostrar la verdad histdrica en un hecho antiguo para aplicarlo al presente.

» Para Winckelmann y los teéricos, Mengs es un artista fundamental, que representa el triunfo de la
veracidad de los hechos histéricos en el arte. Antirococo, nada de ocio, nada de alegria. Es un artist
bisagra, todavia no aparece el triunfo neoclasico. Hace efectivas las tesis de Winckelmann, ya que
ellos fueron los primeros alemanes en llegar a Roma. Ambos tienen el mismo objetivo de colocar la
antiglledad en el presente.

« Tiépolo, El Banquete De Cleopatra, 1743-1744. Es anterior a Mengs y pinta a Cleopatra convertida
en un mito.

Los Cristos, Virgenes y Santos son sustituidos por personajes politicos histéricos. Como si la verdad estuvi
por encima de la fe. El pasado que aparece en el Neoclasicismo es un pasado para el presente. Va a llegat
momento en elque el ideal antiguo sea el mismo ideal buscado en el presente, igualdad, libertad y
fraternidad....en Francia.

Otro ejemplo es West que parece mas un periodista que un artista:

» Hecho antiguo La Partida De Régulo
+ Hecho moderno Carlos Il Recibiendo Al General Mark

Podriamos decir que mas que cuadros son ilustraciones de hechos. Hay que darle un valor fundamental a |
hechos eliminando toda decoracién. No hay un elemento pictdrico, sino histéricos. El hecho antiguo para
educar, para conmover en el presente. Si se pintaba un hecho antiguo se hacia con unas normas, como si
un relieve. Habia, por el contrario, una mayor libertad para representar los hechos contemporaneos.

Ambos cuadros se caracterizan por la veracidad del hecho y la fuerza moral. Lo clasico del neoclasicismo €
un clasico actual.

Hay que darle algo mas para que se convierta en fundamental , lo anterior era prosa, debia haber algo de
poesia. Para que el arte volviera a alcanzar la categoria de gran arte debia nacer un artista que conjugase
dos cosas. Eso es lo que significa la aparicion de Jaques—Louis David. Necesidad de revolucion , necesida
politica, mediante un gesto inspirador, estético. David muestra la plenitud del neoclasicismo y su final. Es el
artista esperado, revolucionario, comprometido. No fue un pintor neoclasico por temperamento ni por moda

* Rococo El Conde Patocki, 1781
« Belisario Pidiendo Limosno 1781

Esto no era suficiente. Napoledn vio muy bien esto y le dijo que estaba equivocado al pintar a un héroe
derrotado. Napoleén Cruzando Los Alpes, 1800-1801. Union de pasion y razén en tosdos los sentidos. Lo
representado tiene que tener sentido para la época. Napoledn dice: si quieres aliarte con la época pinta hér
de la época.

Un cuadro neoclasico por excelencia es El Juramento De Los Horacios, 1784. en el se muestran los canone
perfectos del neoclasicismo. Tres hermanos que luchan juntos para vencer al atacante, unas mujeres llorar
pero tampoco demasiado. Representa la lucha por la igualdad, libertad, fraternidad. Esta hablando del
presente, prepara todo lo que va a suceder.



Se expone por primera vez en 1785 y marca la estética puramente neoclasica. Tiene una doble estructura:
unidad de lugar, tiempo e historia, por otro lado reparto de la narracién en tres actos. Estos tres momentos
estan marcados fisicamente por los grupos de personajes y por los tres arcos de la arquitectura del fondo. |
historia se remite a origen legendario de Roma, gue esta en lucha con la ciudad de Alba, en el siglo VIl a.c.
guerra sera resuelta mediante el combate singular de tres hermanos de la familia de los Horacios, por la pa
romana, y tres hermanos de los Curiati, por parte de Alba. Estas familias estan ligadas por dos matrimonios
una hermana de los Horacios esta casada con un hermano de los Curiati y viceversa. Los tres momentos s
resumen en la declaracién de guerra de los tres hermanos, el juramento de fidelidad a Romay la
desesperacion de las mujeres.

Lo que pretende David es exaltar la moralidad publica. Composicion primordial del cuadro: unién, fraternida
por encima de los elementos particulares, individuales.

La Muerte De Marat se presenta como el martirio por los propios ideales, como si uno de los héroes
revolucionarios tuviera que morir por ellos. Este cuadro fue un encargo. Tiene un efecto brutal, muestra la
muerte en primer plano, como diciendo que Marat confiaba en la humanidad y ésta le ha matado. No se pu
confiar en los ideales humanos. El ideal significaba acabar con un derramamiento de sangre. La libertad ha
llevado a la sangre, no se puede confiar en ella. La muerte de Marat fue la conmocién del siglo. Este héroe
no se muestra con ningln elemento antiguo, como ocurria con Goethe, se vence al pasado y se cae con él
Supuso acabar con el puerto de la antigiiedad. No tiene sentido seguir emulando esos ideales. David afirm:
En diez afios el ideal antiguo habra acabado. Abre las puertas al territorio de lo romantico, de lo oscuro, de
sublime.

La Autonomia Del Arte Y Su Negacion

Hay una contradiccién manifiesta entre teorias y practicas.

» Kant, Critica Del Juicio
» Schiller, Cartas Para La Educacién Estética Del Hombre

Surge la autonomia del arte, pero al mismo tiempo encontramos representaciones ancladas en el pasado.

Soélo se puede hablar de autonomia del arte en el momento en que la burguesia conquista tanto el poder
econdémico como politico, siglo XVIIl. Nos referimos a entender el arte separado de un sentido practico. La
funcién del arte deja de estar adscrita a una funciéon que no sea la meramente artistica. El arte como genio.

Kant muestra esa separacion de un modo muy sencillo. El tema de La Critica Del Juicio no es el arte, sino ¢
juicio estético. Kant parte de la relacién explicita entre gusto y desinterés. Para que se de el juicio de gusto
debe haber una satisfaccion desinteresada y libre. El interés se vincula al deseo. Coloca de un lado arte,
estética, separados, autbnomos. Los separa también de la ética, separa lo bello de lo bueno.

Schiller parte de las reflexiones de Kant acerca de estas cuestiones para pedirle una funcién social. Ya que
arte carece de toda funciéon y es ajeno a los fines inmediatos, le pide que se mueva en los territorios
intelectuales. El arte para la educacion del hombre. Parte de la impresion del terror de la Revolucion: drame
de nuestro tiempo.

Las clases inferiores se mueven por deseo, por apetito, estan condenadas al terreno de lo rudimentario. La
clases civilizadas, donde deberia estar toda la razén, todo el elitismo del hombre, han caido en la depravac
del carécter, del de genero humano.

No se puede confiar no en lo sensible ni en la razén. Los ideales ilustrados han fracasado.



Ese final del siglo XVIII ha logrado acabar con la relacién, el vinculo de la sensibilidad y la espiritualidad del
hombre. Hay que volver a unir esas dos partes, el arte es el medio de lograr esa union. La mision del arte e
unir Naturaleza y razén. La sociedad no tiene que hacerlo, se le encarga al arte precisamente por estar
desvinculado de esa vida practica.

Al arte, ya que ha renunciado a patrticipar en la realidad se le otorga el papel de restaurar la totalidad del la
vida humana. Busqueda del ideal en un lugar que no le corresponde. Libera, descarga ala sociedad de
implantar esos ideales del siglo XVIIl. No se puede trasladar esa idea a todo el arte. En un momento seria
verdadero, en otro falso. La autonomia del arte, como categoria ideolégica, tiene un momento y lugar en el
gue surge. Momento de verdad, siglo XVIIl, momento de falsedad, trasladar esa categoria a todo el arte.

El arte del siglo XVIII, en su categoria de la autonomia, se apoya en la individualidad del artista, pero tambi
del receptor. Se cree que la funcién del arte es la de idealizar.

Las vanguardias, los ismos, se pueden definir como una reaccién contra el arte de la sociedad burguesa ta
como la hemos definido. Se lanzan contra la institucién arte en su conjunto, no contra un estilo o una obra,
lanzan contra la separacion de arte y vida, contra la autonomia del arte. Niegan esa categoria cuando declz
que el arte ha de volver a la vida practica.

En la forma moderna de entender el arte, el arte se convierte en contradictorio, ficcionaliza los ideales, los
ideales se convierten el arte. El arte es ficcion, es una metafora. El papel de las vanguardias va a ser critice
todo aquello que tiene que ver con la autonomia del arte.

Firma, genio, originalidad, conceptos modernos. Cuando Duchamp manda la obra Fuente lo que hace es
atacar al arte, contra la categoria de produccion individual, ataca una por una, todas las categorias del arte
burgués:

* El urinario no fue hecho por él.
* Se burla de la firma.
» Se burla del mercado, que atribuye mas importancia a la firma que a la obra.

Los ready—made como manifestaciones contra esas categorias. Esos gestos no se pueden repetir porque |
provocacion va dirigida contra algo concreto, tienen sentido en un contexto, una vez que el gesto se repite,
carece de sentido, se convierte en una contradiccion de si mismo. Esos gestos denuncian algo, no son obje
artisticos. Cuando la protesta se convierte en objeto artistico, ya no tiene sentido. La propia institucion facili
el escandalo.

Este ataque se ha dirigido contra la produccién individual, pero cuando hablamos de arte moderno, tambiér
hablamos de recepcién individual. Las vanguardias, con esos gestos, buscan la recepcion plural. Bretén
cuando habla de practicar la poesia, esta diciendo que todo el mundo puede hacer poesia, como si los
receptores también fueran artistas. Tzara, en el Manifiesto Dada, ofrece diferentes recetas para hacer poes
el propio receptor puede ser autor, subconsciente—-inconsciente, todo el mundo suefa.

Las vanguardias realizan su critica al arte moderno, intentan sacar el arte a la calle, llevarla a la sociedad,
eso ha conducido a la mayor separacion entre el arte y la sociedad. Esta idea es la que explica el fracaso d
vanguardias.

¢Es deseable en el fondo una critica a la autonomia del arte? Visto desde este momento quiza esa critica r
sea favorable.

Foster y otros parten de que el hecho de que las vanguardias no hayan conseguido su suefio, no significa ¢
hayan fracasado. Las vanguardias hay que mirarlas desde su futuro”
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Tema?
Estética Romantica
Estética De Lo Bello Y Estética De Lo Sublime

Diversos conceptos de acuerdo a las diferentes nacionalidades. Las teorias clasicas, desde los griegos has
Romanticismo, depositaban cualidades de belleza en el objeto artistico.

El entendimiento de belleza como idea empieza a hacerse insostenible, pues los tedricos descubren que el
concepto de belleza es una sensacion subjetiva. Esto marca el comienzo dela modernidad, cuando hay une
subjetivacion de la realidad artistica. El giro lo marca Kant. El arte se va a explicar de una forma totalmente
distinta. Se produce la ruptura de la vinculacién micro—-macro cosmos.

A partir de la modernidad se pasa de la convivencia armonizada de la naturaleza a ponerla a servicio del
hombre:

» Racionalismo filoso6fico, como conoce el hombre. Racionalismo cientifico, conocer la realidad.
» Ruptura con la tradicion. Kant, Hobbes, Locke, Desecartes....

Concepto de lo sublime: sensacién placentera que no es la misma sensacion de calma que produce la belle
Sentimiento ambiguo, placer y dolor en lo sublime. Subjetivo completamente. Anonadamiento. Lo sublime r
€s un objeto, sino una sensacion, no se puede hablar de objeto sublime.

Tratado Sobre Lo Sublime, libro de la Grecia clasica, traducido en el siglo XVI. Era tan sélo un libro de
retérica, se pone de moda en el siglo XVIII. Analiza cual debe ser el procedimiento para llegar a lo sublime.
El autor habla de llevar al lector al éxtasis. Tema del lenguaje, no se trata de persuadir, sino de llevar al
éxtasis. Hay algo superior a la sensacion de belleza. Ruptura con el concepto de belleza, por eso no hubo
traduccion hasta el siglo XVI.

Bello como cualidad objetiva, sublime como cualidad subjetiva. Hallazgo de una cualidad igual a superior a
bello, que reside en el sujeto, no en el objeto, individualismo romantico.

A partir de aqui no se analiza el objeto artistico, sino lo que pasa en la cabeza del artista, su sensibilidad pz
llegar a saber como se produjo la obra o porqué.

Distancia unida a lo sublime. El espectador no se inmiscuye en el acontecimiento sublime.

La belleza depende de un caracter objetual, hay objetos bellos. Sublime es objetivo y depende de la
percepcion individual con connotaciones morales y éticas. Anula los sentidos llevandolos a la maxima
expresion.

Los objetos que producen la sensacion de sublimidad son todas aquellas que rompen con lo que se puede
abarcar. El mejor modo de colocarse para tener la sensaciéon de sublime es la distancia que tomamos comc
espectadores.

Lo Sublime Segun Kant:

Ay una inadecuacion entre las facultades del conocimiento y los conceptos infinito, Dios. Nuestra razén es
capaz de alcanzarlos, pero nuestra imaginacién no puede crear una imagen para ellas. Hay conceptos que
nuestra razon puede concebir pero nuestra imaginacion es incapaz de darles una imagen. Hay conceptos ¢
podemos pensar pero no podemos imaginar.
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De ahi se desprende esa dualidad. Nuestra razén tiene la capacidad de crear conceptos que no podemaos ¢
Poder de la razén versus debilidad de la imaginacién. Lo sublime es el fracaso de las facultades. Entramos
un momento en el que en el arte dejan de ser protagonistas los conceptos y la razon.

Lo Sublime Segun Burke:

Es anterior a Kant. En Indagacion Filoséfica Sobre El Origen De Nuestras Ideas Acerca De Lo Sublime Y D
Lo Bello,1752, habla de un placer positivo que daria la belleza, mientras que en lo sublime nos encontramo
un placer negativo, experiencias terribles que provocan placer. Lo sublime causaria cierto deleite, no un pla
agradable. Experiencia terrible siempre que no haya peligro real. El terror, el dolor no pueden ser nocivos, ¢
un horror delicioso, una especie de tranquilidad con una pizca de horror, pavor, respeto.

Etica y estética coinciden. Entiende los miedos como una negacion.

» Miedo a la soledad. Soledad como negacién de compaiiia.
» Miedo a la oscuridad. Oscuridad como negacién de luz.

Cuando esa negacion es negada es cuando surge lo sublime. Alivio como placer, a punto de morir pero no
muere. Lo que esta detras es una tematica religiosa: concepto de Dios como lo mas sublime, como aquello
nos domina completamente.

Respeto o0 admiracién, no ante una situacion, sino a la accién de alguien. En relacion con el héroe de Davic
héroe es capaz de poner en peligro su vida por unos ideales absolutos, desprecia lo sensible para convertir
en una representacion de ideales. Peligroso, el Estado ideal es aquel en el que no se necesita de héroes.

El ejemplo mas significativo es el auge de ciertos géneros que ponen de moda en este momento: naufragio
tempestades, literatura de terror. Ya no es suficiente con la mera sensibilidad:

« El Castillo De Otranto
* Frankenstein, Mary Shelley.

Fantasia, fantasmas, brujas, vampiros, castillos, suefios y pesadillas. Otros géneros que también triunfan e
estos momentos son la literatura de viajes imaginarios, Los Viajes De Gulliver de Jonathan Swift, o los mun
utopicos.

Se produce una bisqueda de algo totalmente distinto, ir mas alla de la percepcion, de la imaginacion, de lo
cotidiano. Sera la base de las vanguardias clasicas.

El texto de Addison, Los Placeres De La Imaginacion, anterior a Kant y Burke, es muy significativo.
El tema de las ruinas se convierte en el tema de moda en el momento que favorece la imaginacién. Las rui
se convierten en protagonistas del paisajismo romantico. Egipto esta de moda, guarda relacién con la

arqueologia. La clave es lo incompleto, lo fragmentario.

Se ha dicho que la estética de la Edad Contemporanea no es una estética de lo b lo, sino de lo sublime. So
herederos de una estética romantica.

Este mundo de lo sublime sélo puede existir, s6lo puede funcionar y tener sentido mientras se mantenga lo
bello, mientras tenga algo con lo que romper.

Hay un gran cansancio por lo ya hecho. Para Addison lo enormemente grande es uno de los elementos de
sublime. Lo que se abre es un territorio muy curioso, el territorio de la libertad. Con la imaginacion y la
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fantasia soy libre. La razén limita.

El tema politico-moral esta siempre presente. Hay una cierta ambigtiedad, ir mas alla de la razén, pero no
demasiado: la razén suefia, la razén se duerme.

Hay una aplicacion practica de todo esto y es su relacion con la abstraccion americana.
La Abstraccion Del Romanticismo

El texto de referencia es La Pintura Moderna Y La Tradicién Del Romanticismo Nordico, 1975, Robert
Rosenblum. Hace una lectura del romanticismo mediada por lo que pasé después.

Rosenblum modificé no sélo la forma de entender el romanticismo sino también por la forma de entender la
pintura abstracta. Rompe con la historia de la evolucién dela pintura realismo — impresionismo -
vanguardias — abstraccion, como si hubiera un modo de llegar a la abstraccion sin pasar por Paris.

El articulo de 1971 va a dar pie a su libro Lo Sublime Abstracto, expresionismo abstracto americano de los
afios 50:

» Jackson Pollock
* Mark Rothko
« Clyfford Still
e Barnett Newman

Vincula la obra de estos artistas con as Fuentes romanticas. El misticismo y la religiosidad de estas obras, -
fuerza expresiva (la nada, el vacio), tendra unos antecedentes en el romanticismo. Los precedentes en los
se fija son:

» C. Greenberg, tedrico del expresionismo abstracto. Su modo de entender la Historia del Arte es que
va empobreciendo el realismo hasta llegar al expresionismo, cuanto mas abstracto se sea, mas
actualidad tendra la ora.

Turner, Shade and Darkness, 1843. En el siglo XIX ya se habian hecho estudios sobre el color. Del
romanticismo se pasaria a la abstraccion sin las vanguardias de por medio.

Otra clave es el tema politico. Desde Norteamérica se ve la pintura de Picasso como cierta
abstraccion, partiendo de temas realistas. El expresionismo abstracto como bandera norteamerican;
pintura. Con el tiempo, durante la guerra fria esto se volvera peligroso. Dentro de su época el cuadr
de Turner es el realismo o naturalismo mas absoluto. Con el paso del tiempo seré el auge de la
abstraccion. Es ldgico que lo mas abstracto sea lo mas realista.

Barnett Newman, muy mistico, lienzos de grandes dimensiones en un mismo color con algun corte
vertical. Vir Heroicus Sublimis, 1950-1951. En 1948 escribe Lo Sublime Es Ahora, en él hace una
distincion América— Europa en torno a la abstraccion, utilizando el concepto de lo sublime. El arte
europeo ha conseguido representar lo sublime, la abstraccion, a partir de la deformacion de la
realidad. En Estados Unidos los propios lienzos mostrarian lo sublime como tal, ser sublime, segin
Newman, sélo lo habrian conseguido los americanos. No se trata de abstraer, sino de ser abstracto:

Hay una tradicién de lo sublime americano en la literatura, American Sublime. Esta gente estaba intentandc
pintar una determinada definicién del concepto de lo sublime.

¢, Porgqué nos gusta lo terrible? Por una cuestién de ego, es bueno para la razén. Siempre desde la distanciz
conservacion de la vida.

Rosenblun comienza su libro con Friedrich y su cuadro Monje Junto Al Mar, 1809. Cuadro romantico por
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excelencia. El pequefio monje casi no se ve ante la inmensidad de la naturaleza. En el fondo es un cuadro
religioso. No hay aventura, fue muy polémico en la época. Fue considerado como la quinta esencia del
romanticismo. Lo sitda frente a lo que considera la quinta esencia del expresionismo abstracto: Rothko y su
cuadro Azul Y Gris, 1956.

Lo que hace Rosemblun es decir vamos a olvidarnos de los temas. Estos dos cuadros funcionan igual. Am¥
cuadros son dos espacios de color. ¢ Es esto una casualidad?, ¢ es una pseudomorfosis 0 hay una conexio
tratan el lienzo del mismo modo, si esto es verdad, si hay una relacion, una similitud, podemos olvidarnos d
Paris, cambia la Historia del Arte.

La obra de Rosenblun fue fundamental para la Historia del Arte. Planteaba llegar a la abstraccion desde el
romanticismo. Esta teoria tuvo problemas en su momento porque restaba originalidad al arte americano, ya
habian hecho los romanticos alemanes. Evitar 150 afios de Historia del Arte era demasiado complicado.
Rosenblum va a forzar la investigacion.

Los artistas americanos funcionan por clichés, por elementos identificativos, enseguida reconocemos sus
obras, funciona por modelos, arquetipos, factores:

 Lienzos divididos en dos, Rothko.
« Vordagine, fuerza, Pollock.
* Formas no mensurables, manchas, Rothko.

Un ultimo antecedente para Rosenblum es el propio Newman, con lienzos muy grandes, gran superficie de
color, cremalleras que lo rompen.

El arte moderno habia comenzado destruyendo lo bello, pero eso no significa que no tengamos lo sublime.
Rosenblum vincula la vieja pintura de lo sublime del romanticismo como conductora al expresionismo
abstracto. ¢ El hecho de que las pinturas de Friedrich y Rothko se parezcan significa realmente que existe L
conexion, hay unas bases comunes? Si la respuesta fuese afirmativa romperia con la teoria del arte tradicic
afrancesada. Podriamos ver también que los grandes arquetipos de los pintores abstractos se podrian enc
en los romanticos, como Turner. ¢ Tiene esto un significado?

El cuadro de Friedrich, Monje Frente Al Mar fue descrito en su época como un cuadro cruel. Prescinde de
todo tipo de incidentes o0 accidentes, de algo que se pueda entender. Se dijo que su cuadro era de ausencis
nada. Cuando Kleist vio el uadro escribié un articulo, Sensaciones Frente Ante La Marina De Friedrich,
1810, de él dice que es una metafora de los ojos rasgados, imposibilidad del espectador de cerrar los ojos.
cuadro tiene marco, pero no se acaba, parece que todo tendiera al infinito.

Por otra parte el pintor anima a pintar con el ojo interior, con el ojo del espiritu. Al espectador se le obliga a
cerrar los ojos, como si ante el cuadro le fueran cortados los

parpados, mientras que al pintor se le pide que los cierre ante la imposibilidad de detener la mirada y
pretender con ello abarcarlo todo.

Friedrich considera que no es necesario partir de lo exterior para pintar, no se necesitan miradas hacia fuer
se puede hacer hacia dentro. Como si el pintor no representara la naturaleza, sino que la recordara. Pintar
sentimiento, pintar el alma. El pintor no debe pintar lo que esta ante si, sino lo que esta en si, y si en él no
hubiera nada, que no represente lo que esta fuera.

Al contar su Historia del Arte, Rosenblum, tiene problemas para llevar a cabo sus teorias sin pasar por el at

francés. Cuando menciona algun elemento clasico del arte francés lo hace para mostrar la diferencia, tanto
los romanticos como con lo posterior.
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Friedrich, Monje Frente Al Mar, Courbet, El Artista En La Playa De Palavas, y Whistler, Armonia En Azul Y
Plata, todos pintan el mismo tema, pero tienen sentido diferente. El primero llevaria a la abstraccion
americana, los otros no.

Courbet, es un pintor americano, pero francés respecto del arte. Su lienzo esta lejos de representar el infini
frente a la pequefiez humana. El verdadero protagonista es el artista saludando a la Naturaleza, el poder de
sujeto frente a la Naturaleza.

En el lienzo de Whistler se baja del pedestal al artista y lo presenta difuminado. Aqui lo importante es la
forma pictérica del lienzo, el tema no importa.

Ninguno de estos cuadros tiene nada que ver con esa gran nada del pintor romantico. A Whistler lo
entendemos como un pintor francés, el arte por el arte. En los cuadros de Friedrich se presenta una figura
intermedia como espectador, Caminante Entre Un Mar De Nubes, muestra al individuo de espaldas ante la
inmensidad de la Naturaleza. Idea del espectador dentro del cuadro, para crear perspectiva, profundidad.

Rosenblum, observando esto, dice: no es casual que a los expresionistas abstractos les gustara fotografiar:
delante de sus cuadros. Toma la idea de Friedrich, aunque el planteamiento es demasiado forzado. Parece
gue los artistas se fotografiaban delante de sus cuadros para mostrar el tamafio de los lienzos. Lienzos
enormemente grandes, pero Rosenblum habla de sublimidad en la Naturaleza, en el lienzo.

La Naturaleza, completamente religiosa, de los romanticos, no tiene nada que ver con el tratamiento de la
Naturaleza de los franceses. Una Naturaleza alegre. La de los romanticos, al igual que la de los abstractos,
una Naturaleza mistica.

Friedrich, Turner, Runge o Blake se plantean cdmo seguir pintando iconografia cristiana cuando ese
Cristianismo ha perdido su razén de ser. Estamos en la época posterior a la llustracion. Estos romanticos
adoptan varias formas:

» Seguir utilizando motivos cristianos, prescindiendo de los protagonistas, sacandolos de la historia
clasica. Un ejemplo es Friedrich, Altar De Tetschen, 1808, ¢ Cual es el punto de vista del espectadol
Es un cuadro polémico, se consideré un atentado, intentaba meter el arte en el altar. Son motivos
descontextualizados, Monasterio En La Nieve, 1810. Friedrich encuentra los motivos religiosos en |
ruinas, como si la cristiandad fuera de otra época y de ella s6lo quedaran las ruinas.

» Otros se inventaran una nueva iconografia cristiana. Blake, El Anciano De Los Dias, 1794, Runge, E
Dia, 1807.

« Una tercera salida, que va a interesar a Rosenblum, es convertir la Naturaleza en algo divino, fundir
natural y lo sobrenatural, Friedrich, Arbol Solitario, 1822, en el gue la parte superior del arbol tiene
forma de cruz. Se trata de una naturaleza teologizada, la Naturaleza se convierte en Dios.

Estos pintores romanticos estaban obsesionados con un filésofo, Spinoza. Una de sus ideas mas bonitas |z
recogen estos romanticos: Dios o la Naturaleza, idea panteista. Intentan pintar una Naturaleza divinizada.
¢,Qué hacemaos, por ejemplo, con Cézanne, que se paso la vida pintando la misma montafia? Cézanne es L
pintor bisagra. Esta obsesionado con las pequefias percepciones, su problema era como convertir algo en
cuadro. ¢Qué es un cuadro? ¢Qué es la pintura? Rosenblum viene a decir que el tema de los cuadros de
Cézanne no se puede entender como Naturaleza divinizada, porque el tema de sus cuadros no es la monte
lo que le importaba a Cézanne era la propia pintura, el propio lienzo.

Van Gogh, Noche Estrellada, 1889. Explicaba que habia intentado representar la trascendentalidad de la
noche, de la Naturaleza, nuestro viaje cuando morimos hasta que somos una estrella. Segun Rosenblum, €
cuadro se entiende desde los romanticos, si es una naturaleza divinizada, pero no considera a Van Gogh ¢
un pintor francés.
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Un cuadro intermedio entre los romanticos y los abstractos es El Grito, de Munch. Luz, Naturaleza, mas all¢
de la luz, mas alla de la Naturaleza. Rosenblum siempre da una visién parcial.

Hace lo mismo con otros artistas como Masson, Ernst, lo que intenta es ver los motivos misticos de los
romanticos en pintores posteriores, fuera de la pintura francesa, que nos lleven a los expresionistas abstrac
americanos. Los llama nordicos. Habla de romanticismo nérdico.

Mondrian pinta la nada. Estos pintores intermedios le van dando problemas a su teoria y va cambiando su
tesis sobre la marcha.

Rothko no tenia nada que ver con los romanticos, de hecho, el pintor que mas le habia influenciado, segin
mismo, era Matisse, un pintor hedonista, francés, L'Atelier Rouge, 1911.

Cuando se dan estos problemas, Rosenblum da un paso interesante, inteligente. Busca precedentes no en
Europa, sino en los propios Estados Unidos. Si esos precedentes fueran romanticos todo casaria. Busca
precursores locales y ellos vincularian a los romanticos europeos con los expresionistas abstractos. Busca
pintores que le permitan la conexion.

Tack, Paisaje Con Nubes", 1910; Canyon, tradicidn vernacula americana. Este pintor comienza siendo
impresionista, sin embargo, los cuadros siguientes pueden relacionarse con Still. El problema es que Tack
podia ser entendido como un pintor francés y Still no conocia la obra de Tack.

Pero en el romanticismo americano la naturaleza ya no es tan pura como la de los alemanes, sino una
naturaleza técnica.

Ryder, Jonas, 1885, motivos religiosos, naturaleza divinizada. moonlight Manne. Algunos cuadros de Rothk
se inspiran en Ryder.

Pollock, Bosque Encantado, Ritmo De Otofio, sigue siendo la naturaleza trascentalizada en el Pollock madt
Modo de abstraer a partir de la Naturaleza, La Llama, 1937.

Ryder, El Holandés Errante, 1887, relacion con Turner. El Barco De Esclavos, 1840, Pollock Nimero 8,
1949.

La interpretacion de Rosenblum es: action painting, driping, como motivos misticos. Hazlit cuando describe
Turner utiliza cosas como cuadros de elementos, caos, todo informe, vacio...

La descripcidn sirve para Rothko. Rosenblum empieza a utilizar citas, textos... Utiliza a Rothko para termine
porque es el pintor verdaderamente romantico, mistico, pintor esteticisto. Muchas veces se ha hablado de I
luz de sus cuadros, del color... Rosenblum intenta demostrar que tiene las mismas claves que los romantice
El propio artista en sus cartas dice que no le interesan las relaciones de color, ni de forma, ni de otra cosa ¢
no sean las emociones humanas basicas.

En Rothko no hace falta buscar antecedentes, ya es un pintor trascendental. Se puede hacer una lectura de
abstraccion sin ser formalista, esto fue lo revolucionario de Rosemblum. Lo mas interesante es ver en el
romanticismo una abstraccion.

Kant decia: la religién dentro de los limites de la razén. Los romanticos se preguntan cémo mostrar
elementos cristianos de forma oculta. Rosenblum saca esto de contexto y ve trascendentalismo en los
expresionistas abstractos, pero no se trata del mismo trascendentalismo. Hasta ese momento el romanticis
no se habia interpretado como algo contemporaneo.
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Lo Sublime Y La Vanguardia

Lyotard, filésofo contemporaneo francés. En los afios 80 fue entendido como el abanderado de la
Postmodernidad, La Condicion Postmoderna.

Establece un vinculo entre la vanguardia y lo sublime para explicar la postmodernidad. Establece dos lectul
una la basa en Kant y la segunda en Burke.

En La Postmodernidad Explicada A Los Nifios hace un guifio ir6nico la tradicion clasica. Kant se plantea ¢,0
es la llustracion?, hay que salir de la minoria de edad. Este libro nace tras una critica que Lyotard recibe de
Habermas. Escrito en forma de cartas en una de las cuales habla de lo sublime y la vanguardia:

* Lo sublime romantico, Kant y Burke.
« Vanguardias.
* Postmodernidad.

Lo sublime y las vanguardias son el centro de sus investigaciones. La idea, la clave para entender a Lyotar
es que la estética de lo sublime es la clave de la modernidad artistica, entendiendo modernidad como algo
diferente al arte clasico. Las vanguardias no habian sido una ruptura con lo anterior, ese vinculo seria el
concepto clasico de sublime.

Psicoanalisis, buscar en el pasado para entender el presente, la postmodernidad tendria un hecho oculto e
modernidad. Lo sublime ¢como aflora a la superficie ese hecho sublime en la postmodernidad? El sentimie
sublime es ambiguo, bifronte, un sentimiento doble, pues conlleva placer y dolor.

Lo Sublime Segun Kant:
Kant parte de un conflicto de las facultades:

» Concebir una cosa, tener una idea, facultad de la razén.
» Presentar, representar las cosas que estan en la base de los ideales que crea la razdn, facultad de |
imaginacién, como capacidad que crea imagenes de las ideas.

Detras de esto estd la teoria clasica de la adecuacion, teorias de conocimiento, la idea de belleza. Funcion:
hay un acuerdo. Lo sublime rompe ese acuerde, esa adecuacion, la concordancia entre esas facultades. Le
ideas de mundo, de infinito, conceptos que no tienen una base experimental, por lo tanto, estas ideas no
pueden aportar conocimiento. Kant cuando habla de esto no se refiere al arte, sino a la Naturaleza bruta.
Cualquier representacion, cualquier objeto que pretende mostrar esas ideas de infinito, fracasa, da una visi
incompleta.

Impiden el establecimiento de gusto, podemos decir que estas ideas son impresentables, porgue no se pue
presentar, son Unicamente pensables o conceptuales, pero no representables. Segun esta teoria podemos
entender porqué es doloroso para el sujeto, pero ¢porqué es placentero intentar presentar esas ideas? El p
de lo sublime se encontraria en que, aunque la imaginacién fracasa, esas ideas son tan poderosas que exc
toda la imaginacién, pero han sido pensadas por el sujeto.

El dolor sera la incapacidad de la imaginacion para representar esas ideas, mientras que el placer sepa pol
poderio de la razdn para crear esas ideas que no se pueden representar. La impotencia de la imaginacion
intentar representar algo que no se puede representar es un esfuerzo que da placer. Presentacion de lo
impresentable, intento de presentar cosas que no se pueden representar, extrema tension.

Todo el arte moderno seria aquel que se dedica a presentar aquello que no se puede representar, abstracc

17



Intentaria ver lo que no se puede ver:

* Racionalismo artistico.
« Intelectualidad del arte.

Y ¢cémo podemos intentar representar algo que no se puede representar? Lyotard dice que el propio Kant
da la clave: lo que determina a lo sublime es lo indeterminado, es decir, la ausencia de forma, lo informe, lo
sin figura. La conclusion de Lyotard es que podemos aplicar esto al arte abstracto.

Kant habla de abstraccién vacia, se refiere al conocimiento, no a la pintura abstracta que es posterior a su
tiempo y, por tanto, no la conocié, cuando se queda vacio de experiencia.

El impresentable por excelencia es el concepto de infinito, abstraccién vacia, que nos permite hablar del
presentacioén negativa.

No esculpais imagen, del Exodo, es el paisaje mas sublime de la Biblia, segln Kant. Es la clave para Lyota

Posibilidad de una pintura sublime que presentara algo de forma negativa, la abstraccién vanguardista. Si €
es cierto, dice Lyotard, estaria oculta en el sentido sicoanalista en lo sublime romantico. Si la abstraccion
vanguardista tiene la clave en el romanticismo y esto nos lleva al arte del siglo XX, todo el arte
contemporaneo tiene su base en lo sublime romantico. Lyotard parte de una teoria muy parecida a la de
Rosenblum.

Se ha hablado muchas veces de que el arte contemporaneo sigue un proceso de desmaterializacion. Cubis
desfiguracion, sigue habiendo colores, formas, después desaparece el color, el marco. Se pinta en la pared
luego se saca el arte de los museos y se lleva a la Naturaleza, llegan los conceptualistas. La idea ya es obr
arte. Hay una lucha por eliminar elementos. Eliminar los elementos de presencia para representar lo
impresentable.

» Unos artistas buscaran constantemente modos para mostrar lo impresentable, segun Lyotard, modc
alegre, de innovacion.
« Otros insistiran en la parte negativa, en la inhumanidad de la razén, modo nostalgico.

Estos modos se encartarian a lo largo dela Historia del Arte.

Se pone en evidencia esa lucha que define lo sublime, impotencia para liberarse de la presencia y el esfuel
constante por hacerlo. Toda la modernidad se muestra como una lucha.

La estética moderna es una estética de lo sublime, nostalgica. Nostalgia por todo lo abandonado (los
elementos de presencia que se tratan de dejar atras). Se ve en las obras vanguardistas, lo abstracto, lo
impresentable, se encuentra en el contenido de la obra. Lo presente en la materia. Lo ideal seria que ambo
dieran al mismo tiempo. Esto ocurre en la Postmodernidad, con el planteamiento de la finalidad que tiene e
arte como tal.

Crear el arte desde cero, sin tener en consideracién todo lo anterior. No es algo temporal, sino que cada ép
tiene su postmodernidad. Siempre hay autores que se plantean el lugar del arte.

La postmodernidad es la innovacién, el planteamiento del lugar del arte en cada obra, sin recurrir a negar Ic
anterior. Plantea que cada obra sea el momento sublime.

Lo Sublime Segun Burke, Lo Sublime Postmoderno:
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Los expresionistas abstractos americanos participan en la guerra fria, como un arma cultural. Newman es €
mas vendido como tal. Lyotard no toma en cuenta esta lectura politica. Ad Reinhardt no entra en esta idea
politica siendo marginado hasta los afios 60, al mantenerse independiente.

¢, Cémo entender que lo sublime es aqui y ahora?, con cuadros dedicados a producir una sensacion de tien
Newman. ¢ Qué tiene que ver el tiempo con lo sublime, con el expresionismo abstracto? ¢,de qué ahora hak
Newman? Ese ahora no puede ser consciente. Siempre preguntamos por un algo concreto, pero lo que no

piensa nunca, dice Lyotard, es que tal vez no haya nada, posibilidad de que falte la palabra, los colores, la

forma, los sonidos, que sea la Ultima pincelada, que no puedas seguir. Miedo a que haya mada en lugar de
algo, ¢y ahora qué? Ese miedo es el ahora del que habla Newman. Miedo, pena, dolor del propio artista a c
haya nada en lugar de una obra, y simultaneamente, la espera, la alegria de que puede haber algo, lo que

llamabamos en los siglos XVII-XVIII sentimiento sublime.

Lyotard hace una interpretacién un poco forzada.

¢ Porqué y para qué se vuelve a lo sublime en la pintura americana de principios del siglo XX? ¢de qué
concepto de sublime se esta hablando? El hecho de que haya algo en lugar de nada, lo inexpresable no es
algo que suceda mas lejano, lo sublime esta en la obra. Las vanguardias rompen con lo anterior pero tambi
parten de ello.

Convertir las obras en algo mas que obra. Mas que obras como tales, vale mas la pregunta sobre el hecho
artistico. Desde esta perspectiva, el acontecimiento, el hecho, el suceso artistico es sublime, como si se
produjera un milagro con la existencia de una obra. Hay que recordar que también hay un sublime politico.
Superficialidad de lo sublime.

Boileau, teérico neoclasico por excelencia, traduce el pseudolongino. Se convierte en una moda. Ya no se
pregunta ¢ qué es el arte? Sino ¢como experimentar el arte?.

Después de la historia de Kant, no aparece por ningun lado el sucede, el tiempo, pero si aparece en Burke,
Indagacién Filosdfica Sobre El Origen De Nuestras Ideas Acerca De Lo Sublime Y De Lo Bello. La amenaz
de gque no haya algo, de que no exista nada, lo sublime. Pasién que tiene que ver con la muerte y el dolor,
gue Burke denomina terror, placer negativo, miedos como privacion, terror como teoria de las ausencias.
Negacion de la negacién o privaciéon de la privacion, alivio, pasién mas fuerte que la de lo bello, el pacer de
bello es el deleite.

Las obras de arte no buscan elevar el alma, sino intensificar el &nimo, los sentimientos. Para Burke esto s6
lo pueden conseguir los poetas, la pintura imita. La poesia puede llevarnos a emaociones que nada tienen q
ver con lo visible. Lyotard se pregunta ¢y si encontramos una pintura no mimética?

Klee hablaba siempre del arte como un mundo paralelo. Crea otro mundo que hay que ver por primera vez.

Los problemas que tiene Cézanne son representativos de todo esto. No es capaz de trasladar al cuadro las
pequefas sensaciones porque él no quiere imitarlas, quiere crearlas: Quiero ver como un recién nacido.

Lyotard dice que los cuadros de Cézanne son cuadros de ¢ qué es un cuadro? Heidegger representa la
fenomenologia en la filosofia, le ocurre lo mismo que Cézanne en pintura. Ocurre igual en literatura, con
Kicke. Buscan ver mas de lo visible, ver de otra manera, es lo que esta detras.

Manet: Desearia haber nacido ciego para después recobrar la vista y ver todo por primera vez.

Detras de todo esto esta la abstraccion.
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Segun Lyotard, Cézanne, no podia se un pintor abstracto, porque en su época auln no habia llegado la
abstraccion pictorica. Pero ahora si la hay. Va a ir cayendo toda la materia, 0 al menos se va a intentar. En
nuestra época, lo sublime, ya no es un sublime artistico, sino un sublime mercantil.

A pesar de la critica a la institucion museo, las obras regresan a ella a través de un especie de huella, de
fotografias, de restos, que quedan recogidos en la institucion, dejando claro que hay un solo rostro. Relacié
arte—mercado. Idea de experimentacion, constante busqueda de innovacion, vinculo entre las vanguardias
postmodernidad. Esa busqueda se diluye a través del mercado. Esa experimentacion de la vanguardia, ide;
novatio, habria sido sustituida por la necesidad del mercado de nuevos productos como novedad. Dosis de
novedad con una dosis de ya conocido. A dia de hoy no se puede ser muy novedoso, pero tampoco clasicc
actualizacién. De ahi que lo sublime a no esté en el arte, sino en la especulacién. Lo sublime de la sorpres:
gueda condicionado por lo que el mercado entiende por novedad.

Land-Art, arte de la tierra, neovanguardia de los afos 60.

« Linea inglesa: pisadas en el Himalaya. Leves intervenciones en la Naturaleza.
 Linea americana: R. Smithson, Walter De Maria, Campo De Relampagos, coloca postes en una
explanada muy grande, el campo actia como un traga—-relampagos, durante el dia no se ve la obra.

¢,Donde empieza y dénde termina la obra?, ¢ cual es el papel del espectador? Existe un cierto romanticismc
estas categorias. El Land—Art se da en los mismo afios que el minimalismo o el conceptualismo.

Tema 3

Estéticas Esencialistas: Heidegger

El Origen De La Obra De Arte

Heidegger es el fildsofo mas importante de las teorias esencialistas. Nazi, rector en la universidad alemana
texto mas importante sobre el arte es El Origen De La Obra De Arte, escrito en los afios 30. Mas tarde se
dedicaré a la poesia, concretamente a Hoélderlin. Su Ultimo acercamiento al arte sera el texto Arte Y Espaci

La obra filoséfica circula en torno a dos grandes temas, ser y lenguaje. El ser lo lleva a lo que existe, lo
existente. Lo importante es que ese hombre se ve arrojado a un mundo, el nuestro, y trata de elevarse haci
mundo de autenticidad, a lo verdadero.

Para Heidegger, el arte es la forma puramente metafisica. Define la estética como la consideracion sentime
del hombre con lo bello. La belleza es algo de las cosas, de los objetos, un mundo sensible. La obra de arte
seria un objeto sensible mas en toda la estatica occidental europea. Las obras de arte necesita de un indivi
sensible. Esto habia sido siempre asi y Heidegger quiere cambiarlo.

El arte entonces se refiere al Ser, y no como antes a cosas sensible, como esencias. Para él el arte es un
desvanecimiento del Ser. En el arte se muestra la esencia del objeto, ahi se basan las teorias esencialistas
También se encuentra en el ensayo El Origen De La Obra De Arte.

Heidegger en esa obra no parte ni del arte en general ni del artista, se centra en la obra de arte como tal, c
cosa, qué es el ser de las cosas, porqué esa cosa es cosa. El la obra el arte se esconde. Heidegger no bus
cualidades de las cosas, sino compara la cosa con el instrumento, una obra de arte debe distinguirse de un
mero instrumento. Un objeto como instrumento seria un Util, algo que sirve para hacer cosas. Una vez que
representan en el arte, sacan su esencia

Cuando un objeto muestra su esencia, su verdad, se convierte en un objeto artistico. Con esto Heidegger

20



sostiene que los objetos en la obra de arte se purifican, muestran su dimensién esencial y originaria. El la o
de arte se muestra la verdad, pide que muestre la verdad de las cosas.

Hay que ver qué entiende Heidegger por verdad, por esencia. Pone como ejemplo el de un templo griego,
donde se unirian mundo y tierra. Heidegger dice que en ese objeto arquitecténico se unen dos
acontecimientos, mundo y tierra. Ademas en el templo se hace mundo (el dios es celestial, del mas alla) y \
la gente a rezar, se hace comunidad, tierra. Es decir, se une lo divino y lo celestial con lo terrenal.

Cuando habla de puesta en obra de la verdad, intenta decir que es la obra de arte donde se une el mundo
divino con el real. Otro elemento que se utiliza para mostrar la esencia es el lenguaje, la poesia seria para ¢
arquetipo de todo arte. Para Adorno era la misica, para Heidegger es la poesia donde expresa que es en €
donde se muestra la verdad y la esencia del lenguaje comun.

Siempre piensa en el poeta Holderlin, un poeta aleman y romantico, en el cual centra sus ideas. Dice de él
es el poeta de los poetas porque no sélo escribe, sino que muestra la esencia de la poesia que conecta col
imaginario. En La esencia de la Poesia toma cinco ideas o temas que recoge de cinco versos de Hdlderlin

donde explica lo que entiende él como poesia.

 1° verso Portizar: la mas inocente de todas las ocupaciones, Heidegger dice que esa inocencia es a
que parte de un juego de palabras a partir del cual se eleva hasta su esencia.

» 2° verso Aunque la poesia sea la mas inocente de las ocupaciones, es el mas peligroso de los biene
se le ha dado al hombre para que muestre lo que es. Heidegger diria que el lenguaje no seria sélo
hablar, sino para desvelarse, al que que para algunos seria el mayor peligro, porque constituye el
ambito donde se juega la verdad de lo que somos, es decir, la esencia del hombre.

» 3° verso Expresa el lenguaje poético como lengua para hablar con los dioses. Heidegger lo interpret
diciendo que la poesia es la traduccién de lo que los dioses opinan del mundo.

* 4° verso Pero lo que permanece lo instauran los poetas. El lenguaje sirve para mostrar lo originario
las cosas, con la poesia sale a la luz todo aquello que yace oculto en el habla cotidiana. La poesia
misma hace posible el lenguaje.

» 5% verso Lleno de mérito pero es poéticamente como el hombre habita en esta tierra. Es ver cOmo ftc
la existencia del hombre es una espera de contactos con ciertos dioses que mostrarian la verdad. L
poesia seria la existencia auténtica.

La poesia seria para el lenguaje lo mismo que la obra de arte para los objetos cotidianos. La obra de arte s
diferencia de ser cosa y de ser objeto.

Vamos a ver el texto de Meyer Shapiro dentro de su coleccion Artista y sociedad. Hay un capitulo dedicado
Van Gogh donde Shapiro dice que la interpretacion de Heidegger es totalmente equivocada, al estar soster
sobre un ejemplo completamente erréneo.

El segundo punto que vamos a ver es mostrar una comparacion entre dos cuadros de botas de Van Gogh \
Warhol. Para ello toma la obra de Van Gogh y la interpretacion que hace Heidegger de ella como ejemplo c

modernidad, mientras que la de Warhol queda como post—-modernidad. Para ello nos serviremos del analisi
de Jameson.

Heidegger Y Van Gogh

Schapiro, quien hace la interpretacion, proviene mas de las relaciones de Arte y Sociedad. Primero hay que
ver como se lee la obra y después compararla. Para Schapiro, Heidegger lee la obra de Van Gogh a su gus
como le interesa.

Heidegger habia realizado la interpretacion de una obra de arte de Van Gogh para explicar que el arte era |
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desvelamiento de la verdad. Habia que distinguir entre obra, cosa e instrumento. Heidegger que queria alej
de la teoria filos6fica al analizar el cuadro, para ver la interpretacion real de los zapatos, y luego ya, lo
analizaria filos6ficamente. Y luego Heidegger analiza, como lo veriamos cualquiera de nosotros, los zapato
de la campesina como algo que le sirve como un (til. Y dice que aunque la campesina ya conoce su funcié
la obra de arte explicaria el utensilio como cosa, como instrumento.

Heidegger no identificaria la obra de arte de Van Gogh, Van Gogh hizo varias obras de zapatos, y Heidegg
no dice de cual esta hablando. Lo que si esta claro es que Van Gogh no pintd ningin zapato de campesino
sino pintd los suyos propios.

Lo que esta claro es que Heidegger se ha engafiado a si mismo, coge un cuadro que no sabemos cudl es,
realiza una interpretacion de lo que hay en él que se podria hacer con el propio objeto fuera del cuadro. Es
decir, que Heidegger se ha inventado todo eso y lo ha expuesto con el cuadro, con lo que el error de
Heidegger no esta solo en la proyeccion sino que ademas lee el cuadro sin prestarle atencién, no hay nada
permita a Heidegger unir el cuadro con su interpretacion.

Por lo tanto, lo que dice Heidegger lo hace a su gusto, ignorando la historia del cuadro, ignorando que el tel
de zapatos es algo vital en las obras de Van Gogh y en multiples situaciones. Hamsun en su novela Hambr
dice que los zapatos serian un autorretrato de Van Gogh, de mostrar su propia realidad. Al aislar los zapatc
sin nada alrededor seria como un autorretrato, estaria hablando de si mismo. Por lo que la interpretacion ds
Heidegger sobre la campesina, el duro campo, etc., es totalmente errénea.

Un pintor de la época y compafiero de Van Gogh, Gauguin, se hace una idea de porqué su amigo pinta
zapatos. Tampoco sabemos qué cuadro de zapatos de Van Gogh vio Gauguin, aunque lo que si estéa claro
lo que dice Gauguin es que los zapatos en la vida de Van Gogh eran una reliquia, por lo que la interpretacic
de Heidegger de aislarlos del propio Van Gogh es aun mas errénea.

Otra versién de los zapatos es la de Gauzi. Fue compafiero de estudios de Van Gogh. El lo analiza como g
solo son unos objetos artisticos, no tienen nada que ver con el artista, como si fuera un simple bodegoén. Pc
gue habia dicho antes Flauvert, cualquier cosa que pudiera significar los zapatos no expresarian nada, por
gue lo que dijo Heidegger después no seria posible.

Van Gogh vs. Andi Warhol: Profundidad Y Superficie

Vamos a ver la obra de Van Gogh y su interpretacion como modernidad y la de Andy Warhol como
post—-modernidad. En la Edad Moderna habia una relacién entre la obra de arte y sus interpretaciones,
mientras que en la post-modernidad no seria posible ninguna interpretacion.

La interpretacion debe comenzar por una situacion inicial, crear o reflejar un contexto de ese cuadro. Para ¢
habia que acceder a las materias primas, al contenido del cuadro, la vida campesina, agricola... en un princ
seria coherente que unas botas como las que refleja el cuadro puedan asociarse a la vida campesina, una
dura, pero a la vez en otros cuadros con tematica campesina, Los girasoles por ejemplo, se llenan de color
como contrapuntos a la dura vida agricola.

Esto podria explicarse, la transformacion de la dura vida agricola en unos cuadros a la felicidad en otros,
Como una compensacion, compensar la dura vida campesina de la realidad en el arte, una compensaciéon
utopica donde la alegria esta solo en los cuadros.

Una segunda lectura de la obra de Van Gogh seria la de Heidegger: a través de la obra de arte se desvela
verdad. El ser de las cosas sale a la luz a través de la obra de arte, es una lectura esencialista.

Ambas lecturas son interpretativas, parten de la obra de Van Gogh y la usan como lanzadera de una realid:
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mayor que no se percibe en la obra. Habria una dualidad entre profundidad y superficie: el significado de la
obras estéa oculto y hay que interpretarlo.

Es una dualidad material-significado. Es un ejemplo claro de modernidad, toda la realidad moderna es una
realidad doble: lo material (cuadro) permite llegar a un significado mas oculto (realidad), por lo que el cuadr
no serviria para nada.

En el cuadro de Warhol, Diamond Dust Shoes, los zapatos no nos permiten hacer una interpretacién de es:
obra con la rapidez que haciamos de la de Van Gogh. No hay profundidad ninguna, no hay sentido oculto,
cuadro es lo que es, no hay una esencia oculta que lo explique. La explicaciéon esta lejos de la obra y puede
ser multiples. No hay ninguna conexién explicita entre la superficie y la profundidad, el cuadro se detiene el
si mismo, no permite aludir a significados, a verdades. No hay ninguna conexidn sujeto—objeto.

La ausencia de profundidad rompe con todos los canones de la época moderna, es la post-modernidad. H:
gue reconciliarnos con obras como la de Warhol donde se han roto todas las dualidades, hay que
reconciliarnos con algunos elementos fundamentales como la fotografia que es la que da el aspecto sepulc
las obras de Warhol. Warhol presentaria representaciones imaginarias, imaginaria imaginaciones. Son corr
fotocopias, Warhol muestra lo mas triste de las presentaciones los negativos, a los que les da color.

Cuando se habla de post—-modernidad se habla del ocaso de los afectos como si en las obras post—-modern
hubiera rasgos de afectividad, de emociones. Seria verdad y seria algo que habria que asumir al hacer est:
obras. Este caracter creativo se reflejaria ain mas en los retratos, donde hace Warhol imagenes de imager
(del espectaculo, de Marilyn Monroe).

Los retratos de Warhol son figuras humanas que son estrellas (Marily, Elvis), por lo que Warhol hace
imagenes de imagenes, que es lo que a él le interesa. Lo que hace la post-modernidad es mostrar que esc
juegos dobles es solo algo figurado, creado pero que no existe como tal.

La teoria contemporanea se encarga de criticar ese modelo hermenéutico. El primer modelo hace esto es ¢
heideggeriano del que se burlan todas las tendencias contemporaneas. Otro modelo es el freudiano, el
analitico, modelo de lo latente y lo manifiesto, el analitico, hay algo oculto, reprimido, que es lo que se
manifiesto como verdadero. Es una teoria que duré mucho pero que hoy tampoco se toma en serio. El terce
modelo es el hermenéutico de duplicidad que cae en el modelo de las teorias esencialistas basadas en el
binomio de autenticidad—inautenticidad, porque hay cosas auténticas y cosas inauténticas. Todos estos
modelos tienen un componente religioso algo oculto.

El problema es ver por cudles teorias han sido sustituidas hoy. Hay teorias de la imagen, simulacros. Prime
las imagenes, todo es pura imagen. En los 90 surgen muchas culturas de la imagen, hay una estética de la
desaparicién donde el mundo se rige por la velocidad en todos los aspectos. Por ello y de aqui salen los
detractores de la imagen.

Arte Y Espacios: Heidegger Y Chillida

Corresponde a la ultima etapa del pensamiento heideggeriano. Hace un texto llamado Arte y Espacio. El tel
del espacio aparece ahora y se ve la relacién con Chillida porque este texto va ilustrado con litografias de
Chillida.

Vamos a ver porqué tienen relacion con las teorias esencialistas. Se le hace una entrevista en 1966 pero n
publica hasta el 76, cuando ya habia muerto, por lo que es como un testamento. En esa entrevista habla de
donde expone sus puntos de vista y deseos para determinadas cosas.

Se le pregunta dénde estd el arte y cudl es su lugar. Lo que hace es determinar que no entiende el arte act
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gué lugar ocupa. El arte actual no tiene la misién de la puesta en obra de la verdad, por eso Heidegger no
siente cémodo.

Este modo tan critico de entender el arte de este autor llama mucho la atencién a artistas y filésofos de est:
época. Lo que viene a decir Heidegger es que el arte actual no es arte, no tiene sentido porque no tiene es:
vision de desvelar esencias.

Heidegger permite que la filosofia, el pensamiento y la cultura en general sea fragmentaria y critica con la
anterior, que se vaya diversificando, que sea provisional... pero al arte le exige esencias, es decir, que sea
capaz de mostrar el mundo.

Nada ni nadie se atreve a dar respuesta a Heidegger cuando pide esas exigencias al arte. Tiene una vision
tétrica, melancélica del arte. Hoy todo puede ser cadtico pero que el arte no cambie, que dé verdades. Esta
vision mas romantica del arte llama la atencion y gusta a los artistas, fildsofos, etc.

En una época tan nihilista como la nuestra donde no hay nada verdadero, que todo es caético, Heidegger
valora mas el arte. Esto le gusta a otros artistas porque entienden esta vision de Heidegger de ver al arte c
algo que no miente, que es el medio perfecto para encontrar la verdad.

Se expone a la sociedad como una sociedad del espectaculo donde él pide que el arte no tenga artificio ni
espectaculo, sino que se muestre la verdad.

Heidegger divide al hombre en Penuria—Esencialidad, donde el hombre lleva consigo esencias que lo libran
esa penuria existencial. Es por ello que ve el arte como una vision romantica pues el mundo actual es una
penuria continua llena de inautenticidad, y la culpa de esto la tiene desde un principio la llustracion, basada
la razén y no en el sentimiento.

Para Heidegger la Filosofia es filosofar contra la ruina, como una misién de salvacion, de autenticidad. Con
las ideas de la llustracion han fracasado en ello, hay que recurrir al arte, que es la Unica capaz de mostrar |
realidad. Asi Heidegger convierte a la Estética en un depositario de todos los fracasos de la filosofia moder
El Arte Contemporaneo no se adecua a este objetivo porque no es un arte de esencias.

Para Heidegger el Arte es Historia, el Arte tiene como objetivo mostrar la historia, el origen de las cosas. Qu
un cuadro hable significaria que muestra su origen como objeto. Pro lo que el Arte es algo que se ve, pero |
algo esencial que muestra apariencias, origenes. El Arte trata de hacer mundo lo que nos sitda en el tema
espacio. Hay que intentar entender lo que son las cosas en su origen, qué relacion tienen con el mundo qu
habitan. En el tema del espacio se encuentra la conexidn entre Heidegger y Chillida.

En 1968 se produce el encuentro entre Heidegger y Chillida en una conferencia. Como conclusion Heidegg
hace un escrito sobre piedra y con unos grabados de Chillida. Tanto Heidegger como Chillida ven el arte de
misma manera, como un lugar de encuentro, de algo que aparece, las cosas (lo aparente) y el ser esencial
auténtico, (lo esencial). Este lugar de encuentro de lo aparente y lo esencial muestra el Gltimo acercamientc
Heidegger al Arte. El tema principal son todos los elementos fronterizos entre lo que aparece y lo que es, p!
lo que los temas seran limites, fronteras, espacios.

Se trata de pensar c6mo son las cosas en el espacio, eso supone pensar en otro tema basico, los vacios. £
hacer obras de arte modelando el vacio, el espacio vacio. Las obras de arte ocupan en un espacio, estan e
sitio. Lo que pretenden las obras contemporaneas es que las mismas obras de arte construyan el espacio ¢
asentarse.

Heidegger por los ejemplos que pone muestra interés en los objetos que unen cosas (puentes), capaz de ¢
nuevos territorios a partir de la unién con otros territorios. El arte es asi la creacién de lugares. No se trata ¢
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poner las cosas en un sitio, en un lugar, sino que donde las pongamos, creemos un nuevo espacio (puente

Para Chillida el limite ere el elemento clave del espacio. Dice Chillida que sus esculturas son un didlogo en
la masay el vacio. Y estas cosas le gustan mucho a Heidegger.

Lo vamos a ver mejor con dos ejemplos. El Peine de los Vientos de Donisti. Chillida lo hizo en colaboracion
con un arguitecto. Era un amasijo de hierros en plena naturaleza que no desentona, parece que esta en su
El arquitecto eligio el lugar adecuado para la obra. Estas obras no se pueden mover porgue crean espacio.
se mueven se modifica su significado.

Otro ejemplo es el Ahuecado del Monte Tindaya (no se llevé a cabo por fuertes oposiciones, tan solo
conocemas sus proyectos), que consistia en ahuecar el monte para dejar que pase la luz, pero con un gran
vacio en el interior. Aqui la obra es el vacio, el ahuecado, nada en el fondo.

El problema para Heidegger y Chillida no es como crear objetos en un espacio, sino cémo crear un espacic
donde sean posibles los objetos. Esto nos prohibe acercarnos a una obra para conocer su significado, la
pregunta ahora anula una teoria representativa mimética, las obras no representan nada ya que son ellas Iz
gue hacen obras.

El arte contemporaneo es un arte sin objetos. La idea que esta en crisis es que las obras sean algo de usal
tirar, ya que ahora ellas hacen espacio y los objetos s6lo pueden ser entendidos en su relacién con el espa
Son objetos modeladores del espacio. Mas importante que la cosa y la materia es lo que rodea a la cosa. L
obra permite la conexién entre huecos, fronteras. La obra en un taller estd incompleta, debe relacionarse cc
entorno donde se coloca.

Tema4

Estética De La Negatividad
Y Recepcién Estética

La Estética Negativa De Adorno (1903 — 1969)

Adorno se sitda en la llamada Escuela de Frankfurt. El desde pequefio tuvo una formacion musical de prim
orden, propia de la clase alta. Adorno pensé en dedicarse a la muasica o a la filosofia. Sus ideas estéticas tif
muchas veces que ver con la musica. Escribe un texto, Teoria Estética que se publica una vez muerto. En ¢
habla de la imposibilidad de amar y de hacer poesia después de Auschwitz.

Primera caracteristica: si vemos toda su obra, el grueso de la misma esta dedicada a escritos de Filosofia c
la Musica, Sociologia de la Musica y Critica Musical. Cuando adorno habla del arte, seguramente siempre
esta pensando en la misica, aunque hable de pintura o escultura. Adorno extrajo su concepto de Arte de la
musica.

Segunda caracteristica: para Adorno todo arte siempre tiene doble caracter, por un lado es autbnomo y por
otro lado es un hecho social (se hace en la sociedad). Por el hecho de ser autbnomo (alejado de la socieda
la vida) se enfrenta a la sociedad en la que nace. Decir que es autbnomo y es social es contradictorio.

Para Adorno es prioritaria la Autonomia del Arte, a la vez es socidlogo del Arte. Esto solo se entiende por s
marco filoso6fico a la critica de la historia, la critica dura a la llustracion, a los siglos XVIII-XIX. Para él esta
cultura habria dispuesto todo tipo de raciocinio instrumental, formalizador, un tipo de sociedad llamada
identificante por Ortega.
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Adorno entiende que cuando la modernidad entiende todo bajo leyes, deja fuera a las cosas que no se pue
enclaustrar en leyes, categorias, conceptos, deja fuera a las diferencias. Eso es lo que haria la filosofia
moderna. Este siglo de la Razén es el punto clave. Para Adorno esta liquidaciéon de la diferencia no dejaria
campo a la libertad del individuo, aquello que es auténomo.

Adorno concluye que solo unos tipos de arte serian capaces de escapar a ese pensamiento identificante. E
Arte se rebela contra la sociedad en la que surge, el Arte es un producto social y refleja la sociedad quiera «
no, a pesar de mantener su autonomia.

Adorno cree que el Arte como tal ya es una critica a la sociedad de la época, porque es apariencia, ficcion,
fantasia, distinto a lo real. Por lo que el Arte habla de un mundo existente y de otro inexistente. El mero hec
de ser objetivo artistico como una critica a la sociedad en la que nace. Este Arte de apariencia es el arte
auténtico para Adorno, es un arte negativo.

Tercera caracteristica: Si esto es asi, podemos entender algunas definiciones de Adorno. El arte auténtico
para Adorno el guardatenienete de lo no-idéntico, de lo diferente. Ademas, toda obra es un producto, algo |
se hace, un producto técnico y de la razon. Pero el Arte era una critica a la Razén, por lo que es contradictc
esta razén que funciona con razén. Seria una razén estética que se opone a la razén identificante. La razor
estética, mimética, careceria de un fin, no es instrumental, no es para conseguir algo. Por lo que esta razér
imitacién deber respetar a la sociedad, debe ser una relacidon amistosa con la realidad imitada, por lo que n
una razon dominadora, sino de respeto con las diferencias.

El arte es imitacion del dominio del hombre sobre la naturaleza. Es un arte mimético que hace instrumentos
sin usar la razén. La obra de arte es una conexién entre mimesis y razén instrumental (la que trata de hace
objetos). Todo arte participa del mundo contra el que se resiste, por un lado es producto social, nace en un:
sociedad aunque eso se represente en la obra o no. Todo producto artistico es producto social, y por el hec
de ser arte, se resiste a la sociedad en la que nace. La raz6n con la que nacen estas obras es mimética no
instrumental.

Este arte de resistencia lo ve Adorno como de subversion, el arte carece de funcion, su misién era introduc
caos en el orden.

Cuarta caracteristica: este lenguaje de resistencia, de subversién, es un lenguaje artistico de sufrimiento. D
qgue la inhumanidad del arte debe pasar la del mundo por la labor del hombre. Este final de su tesis es igual
gue la de las vanguardias. La importancia basicamente es que el lenguaje sea hermético, cuanto menos cu
mas auténtico es. La radicalizacion de la autonomia del arte lleva al hermetismo, que la obra esté clausurac
cerrada.

Quinta caracteristica: es una idea marxista. Marx veia el arte de progreso y creacioén. Adorno traduce la teo
de Marx. Conserva un arte auténtico, otro inauténtico y elimina todo el componente social. El arte auténtico
el que niega la sociedad en la que surge y el arte inauténtico apoyaria la sociedad en la que nace. Es un ar
negativo, de protesta. El arte auténtico solo es auténtico cuando encierra una protesta contra la humanidad
la que nace, de resistencia.

Asi, si todo arte por ser obra de arte es critica contra la sociedad en la que nace, hay que explicar cobmo es
posible que haya arte bueno y arte malo.

Sexta caracteristica: se refiera a la recepcion de las obras de arte. Adorno, a partir de la Sociologia del Arte
del hermetismo, se ve que su teoria estética es poco dada a la interpretacion de la obra de arte. Adorno dic
gue las obras son mas auténticas cuanto mas se cierran a la interpretacion, es decir, que sean mas hermét
Se debe ver su imposibilidad de ser entendidas.
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Si una obra de arte no se puede entender, es un enigma. Las obras de arte para Adorno serian como un
jeroglifico del que se ha perdido su cédigo. Si la obra es auténtica, jamas llegara a comprenderse
auténticamente. La musica es el prototipo de esto, de que no sea facil de entender.

Las obras, cuanto mas auténticas, mas mudas son. Hablan con un lenguaje del silencio, sin intenciones. N
hay que resolver el enigma, los significados de la obra, sino solo mostrar su configuracion, cémo se forman
pero no resolver el acertijo. Si se resuelve y se comprende del todo la obra, deja de ser una obra de arte
auténtica. Si la obra puede entenderse, ya no es una obra de arte.

Adorno también niega la capacidad del gusto, pues si una obra te gusta, estas de acuerdo con la sociedad
gue nace. La estética de Adorno radica en el caracter cognitivo de verdad del arte. Pero la obra no muestra
nunca su verdad, la verdad de una obra de arte, es la solucién de su enigma. Es una verdad de la mentira,
ficcion, de la apariencia. El arte encierra la verdad como apariencia de lo que no tiene. Para Adorno todas |
obras son ficcion, apariencia, son mentiras.

Séptima Caracteristica: tiene también relacién con la Naturaleza. Los estéticos idealistas dicen que es muc
mas bella cualquier obra procedente del sujeto que procedente de lo natural, es mas bella la fuerza del suje
gue cualquier objeto natural. Adorno dice que la belleza natural es ajena a cualquier principio de dominacio
lo que hace el hombre es un objeto dominando la belleza natural, por lo que estaria al margen de la belleza
instrumental humana.

Resumiendo estas tesis, todo esto vivido nos permite ver la negatividad estética de Adorno mediante unas
caracteristicas:

» La obra de arte es lo contrario a la realidad, es ilusion, ficcion, irrealidad, apariencia, por lo que es
contrario a lo real y niega el mundo de las cosas.

« El arte auténtico es negativo, porque habla de sufrimiento y produce displacer (Kafka...). Divertirse
significa estar de acuerdo, es posible solo aislandose de lo social. Si estas a favor de la obra, estas
también de acuerdo con la realidad en la que nace.

« El arte como tal niega las formas de percepcién y comunicacion habituales, porque frustra nuestras
expectativas totales de comprensién y se mantiene como enigma.

« La dialéctica de la obra de arte permite entenderlo como un producto de la sociedad que se niega d
sociedad en la que nace. Ahi esta la tension y el caracter enigmatico de toda obra de arte. Una obrs
arte esta al margen de la sociedad, pero desde dentro de la propia sociedad.

Adorno sostenia que el arte no solo es ver un producto social, sino que es una obra que niega toda la
homogeneidad del orden social. El arte presenta lo que la sociedad no es, por ser la representacion de la
ficcion. Siempre hay una alusién al todo, puede ser de otra manera, por el hecho de ser un objeto artistico.

La tarea del Arte es mostrar la posibilidad de romper con el engranaje que hay. El Arte, al ser ficcidn, apues
por una posibilidad, por algo que podria ser. El Arte muestra algo mas, lo que trasciende, lo que va mas allz
de lo real. El objeto artistico es una contradiccidn de por si. Aqui esta el caracter utopista. Este arte promet
cosas, algun dia llegara. El Arte anuncia lo que podrias ser.

Adorno se enfrenta a las teorias que dicen que el arte es todo mentira, ficcion, pero ahi esta su verdad, la
verdad de la mentira, de la ficcion. La estética de Adorno implica problemas y contradicciones. Si el arte
pretende mostrar la negatividad, ¢cémo es posible que toda obra sera verdadero por el hecho de ser arte s
mentira, ficciéon?

La Critica De Jauss A Adorno

Aqui se enfrentan dos modos de ver el Arte. Es un enfrentamiento entre la prioridad de la obra de Arte del
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modernismos y obras donde el espectador crea la obra cuando la va viendo, cuando la lee, por lo que nunc
agota el significado dela obra.

Jauss, frente al pesimismo de Adorno, aboga por el optimismo de la obra de arte. Se ve en el texto Experie
Estética y Herméutica Literaria. Para Jauss la negatividad estética caracterizaria a la obra de arte como ob
irreal. Si queremos entender ese objeto irreal como obra de arte no hay que negar la realidad al convertirla
imagen, apariencia, y de ahi se construye un mundo auténomo.

La negatividad se sitla en el proceso histérico de la obra de arte, en la produccién y recepciéon de la misma
La negatividad, por el hecho de ser critica con la sociedad en la que nace, rompe con la tradicién.

Desde que la obra se opone a lo empirico, y una vez es auténoma toda relacion entre arte y sociedad, se p
en una vision critica.

Dice Jauss que cuando pasamos a las funciones practicas del arte (arte eclesiastico, por ejemplo), Adorno
insiste en que es una relacién de servilismo entre arte y sociedad, que reafirma un orden social existente (a
cristiano, novela cortesana). Intentan sacar un provecho de la sociedad. La obra de arte auténtica, la negat
es cuando se enfrenta a la sociedad y al poder social, se separa del mundo. La relacion entre arte y socied
critica, negativa. A la vez toda obra de arte es social a partir de su autonomia, una contradiccién. A la vez
cuanto mas negativa es, mas ataca a la sociedad, y mas social es al ser mas autbnoma.

El arte como representante de la verdad social no hace mas que mostrar una realidad de futuro que en ver
es utbpica. Jauss critica estas ideas de Adorno. Dice Jauss que nos encontramos con problemas indivisible
los cuales incluso Adorno se habria dado cuenta. Veria que es dificil mantener la negatividad como Unica v
de mantener la Historia del Arte.

Jauss dice que toda la Historia del Arte no puede ponerse bajo el dilema autenticidad — negacion. No se pu
reducir toda la Historia del Arte a la negatividad por dos razones:

12 Porque la negatividad (en este caso, lo bueno) y la positividad (lo malo) no son medidas fijas, una obra g
comienza siendo positiva puede dejar de serlo, e igual con la negativa. No son medidas fijas estable.

Explicacién: Hay obras de caracter negativo que con el paso de sus relaciones con los espectadores modifi
su sentido y las que empiezan como negativas, auténticas, terminan por ser admitidas por la sociedad, por
todas las obras clasicas, que afirmarian la sociedad en las que estan ahora, serian positivas. Cuando surge
enfrentan a la sociedad donde nacen.

Igual pasa con las Vanguardias clasicas (Picasso, Dali...). Una obra clasica esta integrada en la sociedad,
segun Adorno, lo que destroza la percepciéon de Adorno de que arte y sociedad se entiende solo por la
negatividad.

22 Porque la via de la negatividad particulariza lo social del arte, que toda la relacién entre arte y sociedad ¢
basa en la idea de negatividad.

Explicacion: Las categorias positivas — negativas no abarcan todas las relaciones entre Arte y Sociedad.
Considera a las obras de arte como objeto de reflexién positivo o negativo, y que las obras de arte solo har
eso, por lo que Adorno eliminaria la funcién simbdlica de las obras (que nos digan cosas, que nos provogque
emociones...), elimina al espectador, la relacion entre obra y espectador.

Todas las obras de arte son positivas 0 negativas, dejando de lado la posibilidad que de que el espectador

identifique la obra, porque sino deja de ser negativa y pasa a ser positiva. Adorno critica que las obras solo
hagan para que nos identifiguemos con ellas, las tacha de frivolas tanto a ellas como a los que se identifica
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con ellas. Adorno acaba con la fuerza del espectador, porque si el espectador se identifica con la obra, éste
pasa a ser positiva.

Jauss quiere hacer ver que el espectador ocupa una parte importante y no puede dejarse de lado, y Adornc
seria el destructor de todas las formas comunicativas entre obra y espectador. La funcidén comunicativa se
sacrificaria, ignorando la relacién entre arte y publico.

Jauss critica a Adorno el que éste diga o piense que las obras evolucionan por si mismas, porque segin Jz
evolucionan en relacién con la sociedad — receptor. Jauss dice que esa historicidad inmanente las obras tie
su propia historia, su propia evolucién) es imposible en las obras por si mismas, porque es necesaria una
comunicacion. Con cada lectura o interpretacion del receptor la obra crece, segun Jauss. Adorno niega al
intérprete todo tipo de participacién activa en la obra, por el hermetismo de la obra.

En resumen, la critica de Jauss trata de justificar la experiencia estética, la comunicacion, frente al hermetis
y silencio de las obras.

Jauss —> Obra + Publico = Comunicacién

Adorno —> Eliminacién de Experiencia Estética.

La Estética De La Recepcion

Habla de cualquier producto artistico, se habla de la produccién de esa obra y su recepcion. Habria que
distinguir el contexto de produccion del de recepcion, tanto en época, materia, etc. Esta reflexién es ya muy
antigua, desde Grecia.

En torno a los afios 60 es cuando surge la Estética de la Recepcién. Se toma conciencia de que ha comen:
una nueva época en el Arte, la Filosofia, que se puede llamar post-modernidad estética. Ademas en esos ¢
60 hay que cambiar de paradigma, sobre todo en la teoria de la Literatura, que se extiende a toda la Estétic

Hay intentos de renovar la Historia del Arte, se toma conciencia del final de la experimentacién vanguardist
y se convierten las vanguardias en clasicos del siglo XX. A la vez en los afios 60 tiene lugar el auge de la
orientacion pragmatica, y empieza a tener prioridad ademas del habla, el andlisis de la conversacion, se
estudia el lenguaje de forma diferente, algo mas practico que en las anteriores teorias sobre el hablante.

También hay una renovacién completa en la estética filosofica. Se empieza a entender el arte mas alla de
buscar la belleza, la esencia, y surgen varios modos de entender la estética.

Todo lo anterior se resume en dos puntos:

« El final del arte autbnomo, el espectador tiene cada vez mas importancia (hay interaccion).
 La certeza de que la estética idealista debe cambiar completamente.

Estos dos finales coincidian en un aspecto comudn que los hacia estar unidos: entender la obra de arte com
algo cerrado, una unidad especial, autbnoma, que los espectadores ven sin posibilidad de tocarla.

Los autores de la estética de la recepcién intentan atacar este aspecto de obra cerrada diciendo que una ol
solo tiene sentido cuando interactia con el espectador. Tenemos dos personajes importantes que lideran e
movimiento: Iser y Jauss.

Hay un antecedente clave, Gadamer, representante de la Hermendutica y de la Estética de la Recepcion. L
Gadamer lo que nos interesa es como entiende la obra de arte. Para él debe entenderse como un producto
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cultural. Toda obra de arte recibe su significado (que no era previsible cuando se crea) en el momento o ép
en el que surge la obra.

Una obra no parte de cero tiene ya una serie de prejuicios que el espectador tiene antes de enfrentarse a e
Para Gadamer, el contexto y los prejuicios que tengamos, son importantes a la hora de considerar una obre
arte.

El problema esta con las obras del pasado. No hay empatia hacia esa obra del pasado, lo que no significa
interpretemos una obra antigua de la misma forma.

La situacidon hermenéutica estd marcada por unos prejuicios insalvables, los nuestro que nos definen, y cor
éstos hacemos la interpretacién de la obra de arte. Pero jamas nos ponemos en el lugar del artista para
interpretar una obra. Estamos jugando cuando la interpretamos con nuestros propios aspectos histéricos, Ic
gue muestra que las obras de arte no son algo cerrado, autbnomo, siempre se entiende una obra de arte c
prejuicios personales.

Jauss va a usar esas ideas de Gadamer pero con alguna modificacién. Gadamer decia que en funcién de €
prejuicios se creaba un dialogo con la obra de arte (Hermenautica). Jauss dice que esto solo hay que usarl
como un método de trabajo, una herramienta mas para comprender la obra. Hay multiples interpretaciones
apropiaciones de la obra, solo entendiendo las recepciones particulares de todos y cada uno, se entenderic
obra de arte.

Jauss tiene en cuenta cémo ha ido cambiando la recepcion y las interpretaciones, se deben ir afiadiendo a
fusion de las recepciones. Y es que las obras ya no se contemplan de forma inmévil, se reciben, y por ello |
gue comportarse de forma practica ante la obra de arte.

Iser es un autor que se desliga del texto, el texto es indeterminado. No se trata de interpretar significados. L
obra de arte se ha separado de su génesis, de su significado original. La fuerza del arte esta en la carencia
funcionalidad que obliga al lector a definirse en un sentido completo. A partir de la indeterminacion de la
obra, el autor crea su propia determinacion.

Temabs

El Giro Cultural De La Estética

Ortega Y Gasset: El Arte Deshumanizado

El libro mas importante de Ortega y Gasset es La rebelidn de las masas (1930), aunque en el libro en el qu
nos vamos a centrar es La deshumanizacion del arte (1925). Ortega estaba obsesionado con lo Gltimo en
cualquier cosa le gustaba estar a la moda. Ortega escribe el libro para intentar explicar qué es el arte nuevc
pero a la vez es como explicar nada, ya que es algo que sigue pasando mientras escribe. Ademas, a Orteg
le gusta ese arte, toda una contradiccion en la obra.

En La rebelién de las masas presenta como si el arte fuera algo provisional, con fecha de caducidad. Vamc
ver cOmo es posible que entienda ese arte como provisional.

Ortega apoyaba todo lo nuevo, pero no lo entiende. Solo asi se explica que escribiendo La deshumanizacic
del arte publique cinco afios después La rebelién de las masas. La deshumanizacion del arte fue desde el i
un libro polémico, como llamar masa a todo lo que no tenga que ver con la inteligencia.

Lo que se dice es que el Arte Contemporaneo es un arte de minorias. Si las masas son incapaces de pens:
Arte Contemporaneo es una minoria, el problema es que esos sean considerados mas inteligentes solo po
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Esto choca con el suefio de las vanguardias en el que todo el mundo puede ser artista. En este contexto se
deshumanizacion del Arte.

El primer problema o controversia de la deshumanizacion del Arte es el propio término deshumanizacion.
Ortega no lo entiende como un valor negativo, sino como uno positivo, y es el rasgo esencial del arte nuevc
La deshumanizacién del Arte es lo que ha hecho que sea un arte artistico, frente al arte realista y populach
del siglo XIX. Da siete caracteristicas que definirian el arte nuevo como algo diferente de lo anterior.

» Tiende a la deshumanizacion del Arte.

* Tiende a evitar las formas vivas.

* Obra de arte como forma de conocimiento.
« Considera la obra de arte como un juego.

» Como una mania esencial.

» Eludir toda falsedad, realizacién

 El arte es un caso sin trascendencia alguna.

Es el arte como un divertimento, un juego sin trascendencias, con ironia. Para entender esto hay que
comprender la oposicién al realismo del siglo XIX de este arte, del no-realismo. Uno de los significados del
arte de vanguardia es totalmente opuesto a esto, como salvador de la sociedad.

Ortega advierte que asistimos al nacimiento de una nueva sensibilidad estética, comin a todas las artes, cc
un rasgo central, la huida de lo humano, la deshumanizacién. Hay que pintar una cosa que se parezca lo
menos posible a una casa, hay que pintar hombres que se parezcan lo menos posible a un hombre, que la:
cosas se metamorfoseen en el cuadro, que tengan otro sentido.

A Ortega le gusta el arte que esta a punto de ser abstracto, no es realista, pero todavia se reconocen los ol
gue aparecen como realidad humana. Se transforma lo figurativo pero no en abstracto. Todavia hay algo de
realidad en los cuadros. A Ortega le interesa lo que le permite un reconocimiento. Habria que ver porqué es
realismo si es arte y el del siglo XIX no.

Para poder contestar a esto, hay que ver exactamente lo que significa deshumanizacion. En un texto de 19
Ensayo sobre la Estética a manera de prélogo se ve qué es lo que quiere decir Ortega con lo de
deshumanizacion. El tema fundamental de este ensayo es la diferencia entre la vida de ese sujeto (yo) y la
contemplaciéon de ese yo. Ortega dice que cuando el yo se piensa a si mismo, deja de existir. Solamente el
puede contemplarse a si mismo cuando muere. Cuando nos contemplamos haciendo algo, dejamos de
ejecutarlo.

Y siempre pasa eso salvo en el caso del Arte, ya que segun Ortega solo aqui una representacion se ejecut:
Para Ortega es clave la vida en su filosofia, y habra que buscar el momento de contacto entre el objeto
artistico y la representacion, en forma de metéaforas.

Ortega recurre a la metafora para hacer posible que una representacion esta viva. El objeto artistico encuel
su finalidad en la metafora. Iguala objetos artisticos y objetos metaféricos. Ortega analiza la metafora para

demostrar que la imagen metaférica sigue ejecutandose. El objeto metaférico tiene su origen en una image
nueva real pero que a la vez no es real. Lo hace con un ejemplo del bello ciprés. Si explicamos completame
la metafora y le damos un significado a cada parte, la metafora pierde su encanto y desaparece como tal, d
de ser un objeto bello. Y solo cuando la metafora esta cubierta es cuando podemos estudiarla. El objeto nu
solo esté vivo cuando no se analizan completamente todos sus elementos.

La metéafora siempre tiene trucos, porque juega con la evidencia y la ficcion. Al comprender la metafora, no

eliminamos lo bello, pero se crea una realidad nueva. La mezcla de realidad y ficcion es lo que propone
Ortega para la Obra de Arte, para el objeto estético.
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Por eso cuando habla de objetos artisticos se refiere a obras como las de Cézanne, donde todavia queda &
de verdad. Ortega ademas permite que la metafora desaparezca completamente, el limite entre ficcion y
realidad.

Lo que mas le interesa a Ortega es que un objeto real se transforme en algo nuevo en el cuadro, como la
montafia. Cézanne llama a esto realizacién. Se preocupa por convertir algo en obra de arte, cobmo pasan la
cosas al cuadro. Antes se representaba tal y como era, ahora el ya artista pone su propia vision de ver las
cosas. Cézanne se obsesiona tanto que no hace mas que representaciones de montafias.

Cézanne es un autor en el limite entre el realismo y el abstractismo. Ortega entiende la obra de arte como
juego donde lo real y lo irreal esta simultaneizado, es como un juego de distancias y por ello se entiende el
arte de Cézanne, porque también es un juego de real y no real. No dice lo que las cosas son, pero si lo que
pueden ser. Se muestran propuestas a partir de realidades. Solo si somos conscientes de que en el juego |
una realidad, funciona el juego. Segun Ortega, jugar a imaginar lo real pero sin olvidar la realidad.

Hay cuatro modos de entender el arte a lo largo de la Historia Mundial:

» Modo Mitolégico: como una representacion de los dioses y modo de acercamiento a ellos (Grecia,
Egipto...) cuando el arte era mas que arte, era conexién con los dioses y otros seres. Este modo ocl
siglos de la Historia.

» Modo Mimético: a partir del Renacimiento. Consiste en representar la realidad cuando los artistas se
dan cuenta de que el centro artistico ya no es Dios, sino el Hombre. Representan lo real.

» Modo Abstracto: desde el inicio de las Vanguardias hasta la abstraccion total. Se intenta construir of
realidad, un mundo nuevo, donde no hay conexion directa con lo real.

» Modo Contemporaneo o nuestro de hoy: Lo que se busca es intervenir en lo real, es como si se tom
lo real para jugar con él (Fotografia, Pop—Art...).

Para entender a Ortega hay que situarlo en el paso del segundo al tercero, cuando el arte esta a punto de
convertirse en algo abstracto, pero aln tiene conexion con la realidad.

Como conclusion ya podemos entender porqué Ortega decia que en la Obra de Arte hay una representacic
gue en la realidad esta viva. Son imagenes que ocurren mientras se ejecutan.

Cuando Ortega habla del arte nuevo, habla de arte joven, y en esa metafora se le entiende bien pues el de:
de todo joven es dejar de serlo, convertirse en viejo y asi cuando define a la vanguardia como arte joven, di
indirectamente que en un tiempo dejara de serlo.

Joven es como decir provisional, pero eso no significa que una corriente esté en crisis. El arte que para Ort
es joven (Cézanne, Van Gogh...) es el que hoy se ha convertido en el clasico siendo el mas cotizado.

Tema 6

La Estética De Las Nuevas Tecnologias

Post—modernidad Y Vanguardia

Hay un libro del autor italiano Calabrese donde define la época actual como neobarroca para definir los
caracteres culturales y estéticos de la modernidad. Calabrese utiliza el término neobarroco para definir lo g
otras obras llaman post-moderno. El también define post-moderno para diferenciarlo del neobarroco.

El término post-moderno empieza a usarse en ambitos concretos, solo asi se puede ver qué es la
post—-modernidad. Hay tres ambitos en donde aparece la idea de post—-modernidad.
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1° ambito: En los afios 60 en Norteamérica en la literatura y el cine. La post-modernidad significa que hay
libros que no buscan la experimentacion, sino que intentan revolver el pasado, ironizan sobre el pasado
cinematografico. Vuelven al pasado de modo irénico para elaborarlo. Estos elementos pretenden desarmor
el patrimonio literario pero sin acabar con él.

El autor mas destacado seria Barth que hace tres manifiestos teorizando sobre qué es la post-modernidad
Para él se trata de acabar con los elementos que habian definido la novela como un arte de vanguardia, y ¢
hacen novelas post—-modernistas.

2° ambito: Es mas filoséfico, relativo a una obra de Lyotard escrita en 1979 La condiciéon post—-modernista. |
su inicio era un informe sobre las sociedades occidentales avanzadas y su modo de desarrollo de la culturs
Lyotard le da al término post—-moderno un significado filosoéfico, el de la caida de los grandes relatos (de
Hegel, Kant) que definirian a la filosofia moderna y que tenderian a morir.

Se entiende como postmoderno la incredulidad frente a los grandes relatos. Entiende como post—-moderno
final de un modo de hacer filosofia que venia desde los griegos, la crisis de la metafisica, de la Filosofia col
mayusculas.

3° ambito: La arquitectura con éxito en USA e Italia. El punto de partida es la Bienal de Venecia en los 60
cuyo catalogo lleva por titulo post—-modernismo. Habia una arquitectura hecha para todos. Pero eso con el
paso de los afios decay0 y se hizo una arquitectura recurriendo a elementos arquitecténicos del pasado, de
antiguo, alejados de la modernidad. Se critica asi el funcionamiento moderno, donde todo es para algo
(Arquitectura vs. Funcionalidad).

De los afios 60 a los 80 surge el término post-moderno en tres ambitos muy concretos. Es una reaccion al
proyecto moderno, pero no es una reaccién agresiva, sino una re—elaboraciéon de algunos elementos mode
Post-modernidad seria el fin de la Vanguardia y el fin del experimentalismo. No significa tirar a la basura
todo lo moderno y todo lo anterior, sino revisar el pasado.

Donde mejor se ve esto son en las Apostillas de Humberto Eco a su obra El nombre de la rosa. Hace un

capitulo llamado La post-modernidad, la ironia y lo ameno. Para él, el modernismo es una categoria, un me
de hacer, no una época concreta, hablando de lo post-moderno como la ironia y lo ameno. El pensaba que
término post—-moderno hoy lo aplica cualquiera a cualquier cosa, siendo una manera de entender cada épo

Entiende Eco la post-modernidad no como una época concreta sin como un fenémeno que ocurre al final
todas las épocas, en todos los ambitos, llega un momento de crisis donde el pasado agobia y se quiere inn
Como ejemplo la Vanguardia a comienzos de siglo XX en todos los ambitos, cuando la Vanguardia ya no d
mas de si, aparece la post—-modernidad.

Esto se hace:

» Desfigurando el pasado. Ejemplo, inicios de la abstraccion cubista.

 Destruyen la figuracidn, anulan el contenido. Ejemplo, inicios del arte totalmente abstracto: en la
pintura un cuadro blanco, un cuadro negro, en la arquitectura el edificio sin mas, en la literatura la
destruccion del discurso, etc.

Llega un momento en el que las vanguardias se agotan también, llega una crisis. Aqui se sitla la
post—-modernidad, cuando la experimentacién se ha agotado, ya no hay nada que destruir ni cuestionar, sol
gueda hablar de uno mismo. Eco dice que puesto que el pasado no se puede romper, hay que visitarlo
(revisarlo) pero de forma irénica, sin ingenuidad.

En este momento, Eco escribe un parrafo clasico al hablar de este tema donde dice que la actitud
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post—-modernista es como la del que ama a una mujer muy culta a la que no se le puede decir te amo de fol
enrevesada pues ella ya no es inocente.

Los temas, por tanto, en la post-modernidad son los mismos que en épocas pasadas, pero tratados de forr
diferente después de haber visitado estos temas como eran en el pasado. Los temas se re—elaboran, esto
gue en la época medieval se decia Te amo desesperadamente, en la post-modernidad se dice Me molas. !
formas diferentes pero hablan de lo mismo.

El problema de la post-modernidad seria que no se sabe cuando algo es en serio o cuando es en broma p
se habla con doble sentido, con ironia. Hay que saber entrar en el juego y asi saber cuando es algo serio e
todos los ambitos y cuando es broma.

El término post—-modernidad ha disfrutado de una amplia aceptacion, mas alla del enfrentamiento con la
Vanguardia. Las vanguardias se pueden entender como las experimentaciones que surgen tras la época
moderna, una época llena de novedades y criticas al pasado. Cuando las vanguardias se proponen
experimentar es necesario inventar cosas nuevas y acabar con lo anterior. Es necesario acabar con lo ante
para hacer algo nuevo. Pero es que en la Vanguardia lo que ocupa el papel prioritario la destruccion de tod
anterior, del arte anterior a las vanguardias, mas alla de crear cosas nuevas y de criticar la parte practica y
tedrica (biblioteca, museo...) con las instituciones.

Este aspecto destructivo de la Vanguardia es lo que se cuestiona en la post—-modernidad, si para hacer alg«
nuevo hay que destruir el pasado. Es lo que se cuestiona a patrtir de los afios 60-70 en la post—-modernidac
el precio de hacer algo nuevo es tan caro como para destruir todo.

La post-modernidad apuesta también por la renovacion, pero sin cargarse todo lo anterior, enlazar pasado
presente y futuro. Se intenta entender la post-modernidad como las vanguardias como una respuesta al va
por el que abogan las vanguardias. La post-modernidad es una categoria, un modo de hacer arte, re-visite
pasado pero sin destruirlo por ser algo que se ha acabado y hay que avanzar.

A esto hay que afiadir el sentido moral, ético, que rodea las propuestas de la modernidad. Hay una conexié
explicita con el futuro, los suefios vanguardistas, las ideas fascistas, consecuencias de un utopismo
exacerbado. Las ideas utdpicas llevan a monstruosas consecuencias, las post—-modernidad se enfrenta a e
parte mas oscura de las vanguardias.

En la obra del italiano Skarpetta titulada La impureza a la que llegaria la post-modernidad frente a las
vanguardias que no lo harian. La post-modernidad seria una mezcla plural y tendria el riesgo del todo vale

La Estética De Hegel Y El Fin Del Arte

Hegel (1770-1831) fue un fil6sofo sistematico mas importante que ha habido. Su sistema lo desarrolla en t
su teoria filoséfica, un sistema es algo que se va desarrollando en pasos, que empieza y termina. Un sisten
asi algo cerrado, como un circulo. Hoy en dia nadie se atreve a hacer una filosofia sistematica porque todo
estd mezclado, es un hibrido, no se pueden seguir unos pasos fijos y determinados.

En este sistema hegeliano, Hegel subordina el arte a la filosofia. Para él, el arte es inferior a la filosofia.
Anuncia el tema del fin del arte, que romperia la vigencia del arte para encontrarla, segun Hegel, en la
filosofia. Seria expresar lo ideal, lo absoluto y se haria con cosas de Arte, Religion e Historia. Expondrian
cosas finitas que no nos pasan a todos y que expondrian cosas superiores. Lo que diria Hegel es que esto:s
elementos no pueden llegar al final del sistema ya que eso solo lo podria hacer la Filosofia.

Para Hegel el Arte es la apariencia sensible de la idea. La idea seria lo verdadero y el arte seria la forma
sensible de aparecer eso verdadero, que puede ser una obra artistica 0 un hecho artistico frente a lo infinitc
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Todo esto afecta a todo el sistema de Hegel, la misma dialéctica entre aparicion y desaparicion.

Hegel entiende el arte como arte y belleza, una de las formas de aparicion sensible de la idea. El arte seria
modo de exteriorizar algo que tiene una verdad mas plena, la idea. El arte seria uno de los modos sensible:
aparecer la idea. En el arte todo podria pasar al igual que en la vida humana, sometido a las leyes de apari
y desaparicion.

Lo que se representa en el modo que tiene Hegel de entender la Historia del Arte, cada vez mas cerca de |
ideal, alejandose de lo sensible. Hay una progresiva disminucién de lo sensible-sensorial en la Historia del
Arte, acercandose a lo filosoéfico. Hegel distingue tres etapas del desarrollo del arte:

« Arte simbdlico: todo el arte egipcio, hindd, etc... (efigies, esfinges). En el arte simbdlico el significadc
de la obra y la forma usada para expresar ese significado (contenido y forma) no estan relacionadas
forma esencial. Para Hegel, las historias sobre la vida y la muerte son simbdlicas, el arte utiliza a la
naturaleza como contenido para expresar un significado. Es un arte inicial, primigenio, intenta
expresar lo absoluto pero esta atado a la naturaleza. El simbolo mas claro seria la esfinge, se intent
salir del reino animal pero todavia se puede distinguir. El arte intenta ir mas alla de la naturaleza cor
la propia naturaleza. Tiene su culmen con el arte egipcio, donde todo es un simbolo. Llega un
momento donde los simbolos son tan complicados que mantienen cierta clave que ya no se puede
descubrir, son algo meramente artificial, humano. Lo humano le quita el protagonismo a la naturalez
En ese momento se pasa a la siguiente forma de hacer arte.

« Arte clasico: es el arte griego donde es muy importante el hombre y el espiritu. En vez de la
arquitectura, la forma artistica por excelencia es la escultura. Se daria asi el verdadero significado d
arte. En una escultura tendria lugar la union de lo humano y lo divino, lo ideal y lo corporal—natural,
con las representaciones del cuerpo humano. Y es en el hombre donde tiene lugar esa union.

 Arte romantico: deja clara la vinculacién de Hegel con la religién y la teoria luterana. Esta etapa se
basaria en la idea de reencarnacion. El cuerpo humano se transforma en carne, sufre el dolor de la
transformacion y llega un momento en que se libera cuando muere la carne como tal y se reencarne
algo divino. Hegel lo veria en la crucifixién de Cristo. El arte pierde su elemento sensorial para
convertirse en algo divino. El arte bello deja su papel al intelecto. Es interesante ver los pasos de un
a otra forma de arte. El ejemplo de la muerte del arte de Hegel se ve en este arte romantico. El are
griego seria perfecto por la igual unién entre lo divino y lo humano, y la muerte seria aqui solo
terrestre y no de ascension a lo divino. El arte romantico es el que supone la superacion del arte
natural, para Hegel lo que nunca muere es lo espiritual, solo muere lo humano. Con el arte romantic
se llega a perder lo sensorial.

El fin del arte tiene lugar en el momento en que otra vez se acerca mas a lo ideal, lo divino, pero asi el arte
pierde su razdn de ser, ya que seria mas filosofia que arte. Y el arte asi entra en el marco filoséfico y se dill
ahi.

En este arte romantico, la verdad del intelecto es el propio sujeto, lo que se representa en las obras. Le da
el contenido, es la expresion de la idea la que tiene lugar en el arte romantico. En el arte romantico hasta el
objeto mas estlpido puede convertirse en una obra de arte, ya que lo importante es lo que el sujeto pone e
esas obras. El artista romantico refleja sentimientos, emociones, fantasias del sujeto. Ocupa un lugar
prioritario la musica, que seria la pura expresion de los sentimientos.

Hegel dice que llegados a este punto donde el contenido da igual y lo que importa es el sujeto, para qué
gueremos el arte, ya que para ello mejor nos quedamos con la filosofia, que aboga discretamente por la
intelectualizacién. Y asi hablar& del fin del arte.

Los fildsofos actuales dirian que hoy en el arte pasa lo mismo, es todo intelectual, hay que estudiar la Histo
del Arte para poder entender las obras actuales, y asi surge el problema del todo vale.
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Hegel no habla en ningln momento de muerte del arte, sino dice que el arte es algo del pasado. De lo que
trata al fin y al cabo es del poder cognitivo del arte, que se puede conocer a través del arte. Y cuando el art
pasa a ser algo que se intelectualiza es el fin del arte. El arte que se acaba con esto es el clasico y se
transforma en estética—filosofia.

Segun Hegel, la filosofia ha dejado atras el arte en la época que él vive, solo es un tema mas que engulle I
filosofia. Esta teoria la recoge Arthur Danto en los afios 80 en un libro llamado Después del fin del arte en €
gue dice que el arte ya no es de acceso inmediato, no hay un acceso claro a las obras, y ademas todo pue
ahora un objeto artistico. Danto da un paso mas, entiende el fin del arte hegeliano como el fin de la Historia
del Arte. Dice Danto que en el momento actual no hay ninglun problema para aceptar cualquier forma de ha
arte, y en ese momento ya no seria posible hacer una Historia del Arte lineal, progresiva, como se ha venid
haciendo, porque se pierden los referentes, los marcos fijos totales, los criterios, ya que no se puede hablal
una historia de buenos y malos segun sigan o no sus estilos.

Danto ataca a Greenberg, quien decia que la abstraccién era lo Unico valido en pintura, y quien no lo hicier:
asi no eran ni siquiera artistas. Danto se relaciona con Hegel porgue dice que para comprender un cuadro
abstracto, por ejemplo, hay que intelectualizarse como también decia Hegel. Y es que el arte contemporane
solo lo entienden los artistas casi.

Danto dice que para solucionar esto habria que volver también a Hegel, el cual decia que una vez el arte st
intelectualizado, solo nos queda por ver si la relacion entre forma y contenido (lo que se dice que es y lo qu
es en realidad) es adecuada para poder decir asi algo de las obras.

Aunque Hegel decia que el goce inmediato por una obra se pierde en la etapa romantica, Danto dice que s
mantiene y que aun tienen éxitos las colas de los museos. Los cuadros de Monet son venidos como moder

pero al fin y al cabo son clasicos, porque todo se entiende, el proceso intelectivo es puro. Dante dice que el
arte, mas que goce, es el mas mercantilizado y de mas éxito.

Fotografia Y Pintura

Gerhard Richter Y EL Uso Pictérico De La Fotografia

Me gustan las cosas sin estilo, los diccionarios,
las fotografias, la Naturaleza, yo mismo y mis cuadros.
Porque estilo equivale a violencia...
Se sitlla en una negacion del estilo, ecléctico, que concentra los multiples caminos del siglo XX. La mayor
parte de sus trabajos parten de la utilizacion de fotografias en blanco y negro, cuadros abstractos, pinturas
romanticas. Su arte es minimalista.
Danto dice de Richter que es un héroe del periodo post-histérico. Actia como si los estilos fuesen un pince
El mejor modo de observar esto es ver como Richter muestra unas estrategias. El propio artista hos da una
serie de pistas para interpretarlo. Se pueden ver tres estrategias, rasgos muy tipicos, que nos permiten ent
el interior de su taller:

» Mesa, 1962, obra que Richter ordena cono nimero 1. Es él quien realiza una cronologia de su obra

marcando en comienzo de su historia.

« Atlas, Nubes, Panel 330, es una obra en exposicién, formada por pequefias fotografias, compuesta
640 paneles de cinco mil imagenes, recortes de periddicos, fotos banales. El atlas es la fuente de la
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gue Richter parte para realizar sus cuadros. Muy pocas fotografias se convertiran en cuadro.
Conocemos de donde salen las imagenes que dan forma al cuadro.

« Textos. Richter publica constantemente notas, ordenadas por afios, a modo de diario, en las que
plasma sus reflexiones politicas, artisticas y personales. Nos permite entenderlo. Es autor de lemas
En cualquier catalogo encontraremaos dos citas: muchas fotografias de aficionados son mejores que
mejor cézanne y el arte es la forma mas alta de esperanza.

Cada vez logramos en menor medida interpretar la obra de alguien que no conocemos. Esa complejidad vit
de todos estos datos. Sin embargo ambas declaraciones son contradictorias.

Mesa, 1962: realizada dos meses antes de iniciarse el levantamiento del muro de Berlin. Al pasar al oeste
reinicia sus estudios de arte, destruyendo todos los trabajos realizados durante su estancia en la Alemania
comunista. Alli practicaba el llamado realismo comunista, este modo de entender el arte habia anulado tod:
vanguardia. Esta negacion de las vanguardias se sitla en paralelo con la educacion de taller que recibian |
artistas.

En 1960, Baiiistas En La Playa, tenia el futuro asegurado y renuncia a él. Decide cortar con todo esto. En I:
Alemania del este, en estos momentos, se tenia apenas conocimiento de lo que se hacia fuera.

A Richter le interesan cuadros como Catedral, 1947, realizada por Pollock, o Vence Moon, 1961, de Fontan
le gustan por su insolencia.

Es un artista de taller que conoce todos los entramados de la pintura de la Alemania Oriental. Estos dos
artistas nada tienen que ver con los bafiistas, su modo de pintar es totalmente diferente y él no lo conocia.

Hay una cierta moral, un componente liberal.

Cuando Richter llega a Dusseldorf va a descubrir de golpe toda la historia del arte, que se dedicaba a critic:
lanzarse sobre este tipo de obras (nada de expresion, formalismos, arte pop). El tema del arte pop fue uno
los que mas le gustaron.

En la Alemania comunista todo el arte de los afios 50 y 60 estaba vetado. Al pasar al oeste se ve libre, puel
acceder al mundo del arte. Pero esta Alemania de los afos 60 estéd llena de escrupulos hacia el pasado, co
azotada por una amnesia colectiva, tratando de olvidar el holocausto nazi y eliminando la historia del arte
figurativo de los comunistas. Una Alemania totalmente burguesa.

Al recibir de golpe toda la historia del arte occidental se ve obligado a peder la suya propia. Ya nadie, a par!
de los afios 60, pinta.

Es en este momento cuando Richter comienza su Atlas. En los primeros paneles todavia no hay imagenes
propias sino recorte de periédicos, imagenes de aficionados...

Atlas, Campos De Concentracion, Atlas, Fotografias Familiares, panel 1. Aluden a lo que Richter habia
dejado atras, como recortes de una cultura de la imagen. Recuerdos de un pasado con el que se encuentrz
nuevos modos de ver la realidad. Es la primera vez que veia elementos pop. El los conjuga con elementos
pasado.

Se produce una negacion de toda ideologia, sea del este o del oeste.

En un mundo en el que ya nadie pinta, el quiere ser pintor. Pero ¢, cémo hacerlo sin aceptar una ideologia, ¢
posicionarse?
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Lo Unico que tiene claro es negar todo tipo de pintura. Pero ¢,cémo hacerlo desde su situacion, desde la
figuracion y la abstraccion? ¢como pintar en el momento y en la sociedad en la que se encuentra? ¢,como
asumir esa imagen pop que estaba de moda y que disfraza una realidad ofreciéndola e imagenes?

A partir de 1966 inicia sus fotopinturas a partir de fotografias que utiliza como base. Hasta 1969 las
fotografias que utiliza son sélo en blanco y negro. Son fotografias ajenas, banales, de aficionados. Vincula
fotografia y pintura, elemento natural por un lado, por el otro reproducciones fotogréaficas. Subjetivismo y
objetivismo aparecen unidos. El tachén le daré la fuerza al cuadro.

Hay una referencia a la pintura. Inmediatez de la imagen por un lado , por el otro el hecho simbélico. La
fotografia remite a la banalidad. Esta primera obra debe entenderse vinculandolas a los primeros paneles d
Atlas, un campo con gestacién en el modelo pop.

Unién constante de elementos puramente artisticos con temas vitales, como si esas dos direcciones girarar
constantes: Ocho Estudiantes, 1966, Atlas, Panel 8, fragmento, Atlas, Panel 10, fragmento, Aviones, 1964.
muestra ciertas obsesiones en los temas, como el asesinato de ocho estudiantes alemanes en aquella épo

Alfa Romeo, 1965, incluye un texto. Es un cuadro muy pop, muy del estilo Warhol. Ay en él una total
ausencia de estilo, estrategia que aprovecha determinados elementos de la historia del arte.

Tio Rudi, 1965, un antepasado que aparece en sus albumes de recuerdos, aparece difuminado, al igual qu
ocurre en Mesa. Es un antiguo oficial nazi. Richter lo representa difuminado convirtiéndolo en un cuadro.
Manifiesta su deseo de olvidar la mirada de los afios 60 en Alemania. Todo deberia ser real, lejania euratic
muestra una distancia respecto del espectador. Remite a lo real.

Segun Benjamin, Richter pretende eludir esa lejania, simultaneamente habia que aplicar la fotografia,
impartirle validez, ejemplo mas de la imagen que acaba de llegar.

Por un lado se hace necesario utilizar imagenes fotograficas, éstas entran dentro de un entramado en el qu
parte importante es la eleccién de esa imagen. Primero porque hace referencia a la realidad, impidiendo la
lejania eurdtica. Expresa la necesidad de aludir. Esas fotografias, ademas, aluden a la necesidad histérica
artista de hacer imposible un estilo, una ideologia o un gesto pictorico.

Por eso emplea fotografias banales, aunque siguen siendo imagenes, son realidades parciales, se concede
idea, tematizada, de comunicacion. Todo remite a un modo de vincular los elementos, como, por ejemplo, €
borrado para difuminar la imagen.

No hay estilo ni invencion. Hay un gesto que remite a una serie de decisiones artisticas (antiestética, anties
antipintor). Remite a un caracter post-moderno, a la necesidad de representacion pictoérica y a unos
elementos. Esto a su vez remite a la necesidad de contenido. El otro elemento implica la intencién de Richt
a la esperanza. Estas dos direcciones se pueden ver en dos sentidos:

Secretaria 1964, Atlas, Panel 13. Convierte a la secretaria en una especie de arquetipo.

No es caricaturesco, tampoco pretende hacer una denuncia, sino focalizar la sociedad en arquetipos
contemporaneos. La secretaria perfecta, a través de una fotografia que se hace cuadro. Con imagenes no
inventadas.

La intencidon no es inventar nada, usa la fotografia, os arquetipos.

Koch escribe un libro sobre cine y Andy Warhol, Cine Superstar. Era imaginable inventarle historias. Warho
representa el mundo de la inmediatez, de las historias, va mucho mas alla.
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No es lo mismo el arquetipo de la secretaria que el del oficial nazi.

Liz Kerterge, 1966, invirtiendo la impresion warholiana, un artista decide convertir en imagen a una actriz de
segunda categoria. Warhol, a partir de imagenes, confiere una realidad.

Richter no inventa nada, pero elige, en este momento, el arte y ya no inventa temas. Su eleccion tiene un d
sentido:

» Razones solo pictoricas, estéticas, fotos y pinturas para convertirlas en cuadros.
» Motivos socio—culturales o socio—politicos.

Bucticot le dice a Richter que la estrategia consiste en una serie de elementos antiestéticos, con negacion (
las emociones. Por eso utiliza fotos banales. La respuesta de Richter es que no son motivos indiferentes, q
él elige las fotos por su contenido, en blanco y negro, ya que tienen mayor poder de conviccién que en colo
son mas creibles. Son fotos de aficionados y de objetos corrientes.

El presente, sélo a partir de fotografias, es mas real. Estan realizadas por imagenes populares, fotografias,
television, etc... El introduce la pintura para darle forma a estas fotografias, que no se emplean como sustiti
de lo real.

Habia que utilizar la fotografia, pues es documento de lo real, para hacerla visible, debian ser fotografias q
admitiesen ser pintadas, para convertirlas en imagenes. Loa fotografia no esta separada de lo cotidiano, pe
da la imposibilidad de un estilo, de una ideologia, por eso la utiliza.

Son fotografias banales, de aficionados, que no tienen objeto artistico. El arte sélo se les confiere al
convertirlas en cuadros. También podemos encontrar otras que estan elegidas por su contenido, en ellas ut
el borrado. El primer gesto de emplear este tipo de fotografias es un gesto post-moderno, antiestético y
anticultura.

A Buchcoh le gusta que algo como copiar pueda dar lugar a un cuadro, y al no tener que pintar poder elegir
mas le guste.

Otro ejemplo de la obra de Richter es Pareja En El Burgue, 1966. Richter introduce el color en su obra al
final de los afis 60, lo hace con dos estrategias diferentes

En relacién con las fotopinturas en escalas de grises, lo hace con la clasica obra de 1966, Emma Desnuda
Descendiendo Una Escalera. Es la mujer del artista, que aparece en un desnudo clasico, con aparicién de
color, ahora si aparecen elementos familiares.

Ya en 1912, Duchamp, habia pintado Desnudo Descendiendo Una Escalera, parece que Richter desafia la
historia de la pintura. Imita este desnudo y para ello realiza un desnudo tradicional, haciendo concesiones &
bello y estético, esta concesion sélo surge cuando Richter utiliza elementos familiares y emotivos. Después
haré lo mismo con una fotografia de su hija, Betty, 1988. En ambos casos pinta los retratos sin representar
rostro.

A partir de este momento a Richter le parece que la pintura ya noes suficiente, por eso empieza a mostrar |
gama de colores, Seis Colores, 1966.

El representar el color es un gesto pop, simplemente es como un exageracion de las estrategias de banalid
Aqui no hay arte, estética ni invencion, es un proceso de indiferencia. No hay tema, ni emocion alguna, se
niegan todas las emociones. Debido a esta idea de negacién emocional podemos relacionarlo con los lienz
grises que hacia, Gris, 1976.
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El color es menos emotivo, es como decir que puesto que la realidad es gris, para que cambiarla. La
fotopintura ya no es suficiente hay que dar un paso mas. Desarrolla entonces la pureza del color, monotoni
del gris, todo esto situado en la linea de lo banal, indiferente, es como si Richter hubiera ido abstrayendo cz
vez mas hasta que el borrado se hace duefio de todo.

Utiliza los grises en fotografias para sus pinturas de ciudades. Las gamas de colores son para paisajes, cor
trampolines para la abstraccion.

Ciudad, 1970, relacionado con los grises. Es como un plano de ciudad, pero no podemos reconocer nada.
Puede representar a cualquier ciudad, por lo lejano, es como una vista aérea.

Marina (mar, mar), 1970, y Marina (nublado), 1969. Ironia respecto a la Naturaleza.

En las ciudades se veia la huella del pasado, elemento de memoria, con huella del romanticismo pictdrico
aleman. El romanticismo vinculado a la imagen aparece en los anuncio publicitarios.

Sus naturalezas tratan de transmitir la mediacion que hacen los medios de comunicacion. De nuevo mezcle
varios referentes, paisajismo, romanticismo aleman, abstraccién, ciudades, naturaleza. Este es el modo en
Richter entiende el romanticismo.

El concepto de naturaleza que maneja Richter es que todo paisaje es una construccioén. La naturaleza no e
en los paisajes. En ellos nos encontramos con elementos vinculados. El romanticismo se ha convertido en
imagenes fotograficas.

Otro elemento que utiliza es la ironia, se burla de la belleza kicth, embustera. Tiene la intencién de separar:
de esto. No se trata de pintar casas, coches, calles,..

» Construccionl1976, es una pintura ritmica, abstracciéon y color. Construccién en toda la historia
geomeétrica, simultdneas, hace otras abstracciones.

» Krems, 1986, fotografia de la naturaleza.

* Ingrid, 1984, elementos figurativos, rasgos geométricos. No parece casar con lo visto antes.

 Figura Abstracta, 1988. Es una de sus obras mas controvertidas y alucinantes.

Fotografias de prensa:
* Arresto, Oct, 1988
* Arresto, Imagen De Prensa
* Entierro, Oct, 1988
 Entierro, Imagen De Prensa

la historia causa una serie de problemas. Las escenas de Richter son frias. Este ciclo recibié muchas criticz
la sociedad alemana.

Muestra una realidad gris, él es un narrador a través de la cultura del espectaculo. No sélo es inhumana la
naturaleza, también la humanidad, como si esas ideologias fueran criminales. En las fotopinturas apenas st
ven rostros. Figura Abstracta, 2003.

En comparacién con La Muerte de Marat, 1793, Jaques—Louis David.

Provocacion dada.

Goya pinta simultdneamente a sus pinturas negras las de palacio. Picasso pinta el El Gernica al mismo tien
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que sus pinturas azules.
Newman, Prologo Para Una Nueva Estética

Estética Del Arte
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