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Resumen

El articulo explica los efectos negativos
que experimentan las obras de arte en el
actual contexto de estetizacion. Desde el
pensamiento estético de Benjamin,
Adorno, Debord, Baudrillard, Welsh,
Lipovetsky y Vilar se analiza la
degradacion y neutralizacion del arte ante
la estetizaciéon. De manera paralela, se
sefiala las propuestas de estos autores
para sacar al arte de su actual atolladero
y, con ello, contener lo superfluo y la
degradacion de la obra a objeto
decorativo. Desde esta perspectiva, se
resalta la propuesta de Gerard Vilar como
una alternativa de resistencia y
superacion ante la pérdida de la
capacidad critica y transformadora del
arte en un contexto en el que para muchos
el arte ha empezado a sucumbir y a
disolverse en éter estético.
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Abstract

The desaesteticization like alternative
of resistance: a proposal from the
aesthetic thinking of Gerard Vilar

This paper explains the negative effects
that pieces of art experience in the current
context of aestheticization. From the
aesthetic thinking of Benjamin, Adorno,
Debord, Baudrillard, Welsh, Lipovetsky
and Vilar, the degradation and
neutralisation of art in the context of
aestheticization are analyzed. It points
out the proposal of these authors to
remove art from its current impasse and
restrain the superfluous and degradation
of art as a decorative object. In
conclusion Gerard Vilar's proposal offers
a way to resist and overcome the loss of
the critical and transforming capacity of
art in a context in which art has begun to
succumb and dissolve in an aesthetic
ether.
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La desestetizacion como alternativa de resistencia: una

propuesta desde el pensamiento estético de Gerard Vilar

Gabriel Galeano. Universidad de Granada, Espaiia.
(Recibido 7/52020)

Introduccion

La estetizaciéon es un fendmeno socioldgico de dimensiones globales, como
proceso, afecta al disefio urbano, la moda, la tecnologia, la moral, las categorias de
conocimiento, inclusive la actividad cientifica como actividad rectora de la
modernidad. Para Wolfgang Welsh (1996), los actuales procesos de estetizacion se
encuentran relacionados a los procesos de produccion de mercancias y a las matrices
culturales actuales. Para Lipovetsky y Serroy (2013), la estetizacion del mundo se ha
dinamizado y multiplicado en la actual etapa del capitalismo transestético, es decir, en
el momento que «el capitalismo artistico multiplica los estilos, las tendencias, los
espectaculos, los lugares del arte: lanza sin cesar nuevas modas en todos los sectores y
crea a gran escala suefios, imagenes emociones: artistiza el dominio de la vida
cotidiana» (Lipovetsky y Serroy2013:20-21).

Wolfgang Welsh, en su articulo Procesos de estetizacion: fendmenos, distinciones y
perspectivas (1996), logré distinguir diferentes tipos de estetizacion, por un lado, la que
afecta los aspectos superficiales de la realidad y, por otro, la que altera aspectos
estructurales y ontologicos. Sin embargo, para los fines y propositos del articulo,
interesa hacer hincapié sobre el peligro que arrastra la estetizacion como mecanismo
de neutralizacién el arte auténtico. Basicamente, la idea es explicar como la estetizacion
resta fuerza critica y degrada la obra a objeto de decoracion de los ricos coleccionistas
y, por otra parte, resaltar la propuesta de desestetizacion o desmaterializacion de las

cualidades estéticas tradicionales de Gerard Vilar (2017) como una alternativa de
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resistencia y de superacion a la neutralizacion y desartizacion del arte en la actual
etapa de estetizacion.

En los paises de habla hispana, el problema de la estetizacion ha sido escasamente
abordado, en ese sentido, Gerard Vilar ocupa un lugar relevante, pues ha sido de los
pocos pensadores que ha dedicado gran parte de su trabajo a reflexionar sobre los
efectos de la estetizacion en el campo de las imagenes y, especificamente, las de
naturaleza artistica. Ahora bien, durante la década de los setenta del siglo XX, en
América Latina, el problema de la degradacion, neutralizacion y despersonalizacion
del arte se abordé desde la reflexion critica de Marta Traba y Juan Acha'.

Frente al peligro que conlleva el control totalitario de la industria cultural, Marta
Traba (1965)* demandaba una actitud de resistencia por parte de los artistas, pues para
ella, el arte latinoamericano experimentaba su degradacién por medio de su
despersonalizacion debido a su condicion de sumision ante los metalenguajes de las
vanguardias y, desde luego, por la amplia presencia del kitsch, categoria que retoma de
Clement Greenberg para nombrar ciertos productos acriticos que engafian, manipulan
e imitan al arte, pero que en realidad son otra cosa’.

La categoria de despersonalizacion Marta Traba la retoma de Theodor Adorno,
quien la empleo, en La filosofia de la nueva musica (1949) para referirse a la misma
objetividad negativa de las obras de arte que hace pensar en un fenémeno de regresion,
lo que la teoria psiquidtrica de la esquizofrenia conoce como «despersonalizacidon»;
pero, Marta Traba la emplea para nombrar el fendmeno que posibilita la pérdida de
identidad del arte latinoamericano respecto a las formas estéticas dominantes®.

Ante la subordinacion, sumisiéon y la pérdida de identidad del arte

latinoamericano, Marta Traba (1973) vislumbro dos conceptos claves en su sistema: la

! Marta Traba, Juan Acha, Jorge Romero Brest y Damian Bayon se perfilan como los principales referentes
de la critica de arte en América Latina durante los afios sesenta y setenta del siglo XX. Las reflexiones de estos
criticos anunciaron la creciente pérdida de identidad del arte latinoamericano y su vulnerabilidad respecto a la
influencia de los medios masivos de comunicacion. Marta Traba y Juan Acha, generaron un ideario para resistir y
superar la imposicion de la cultura industrial y del colonialismo artistico desde una redefinicion del arte
latinoamericano.

2 Véase: Traba, Marta (02 de mayo de 1965). El arte Latinoamericano: un falso apocalipsis, £/ Nacional,
Caracas, Venezuela.

3 Véase: Greenberg, Clement (2002). Arte y cultura. Ensayos criticos, Barcelona, Paidos.

4 Marta Traba empleé la categoria de despersonalizacion en su articulo: El arte latinoamericano un falso
apocalipsis, publicado el 02 de mayo de 1965 por el diario El Nacional de Venezuela.
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estética del deterioro y la cultura de la resistencia®. La estética del deterioro es el
resultado de un proceso de alienacion de los sujetos sociales, «quienes consumen
ideologica y materialmente los productos del arte fascinados con la promesa del
deleite entretejido en la diversion y liberacion de nunca acabar, ya que, sin problema,
estos productos son reemplazados como cualquier otra mercancia de la industria
cultural» (Montiel-Munoz,2016:91).

La categoria de estética del deterioro se encuentra ampliamente influenciada por
la filosofia de Theodor Adorno, y designa la alienacién alcanzada por medio del
consumo de los productos desartizados de la industria cultural. Frente al pesimismo
de Adorno, Marta Traba pretendio superar la estética del deterioro mediante una
categoria antagonica impulsada por la necesidad de conocer el mundo circundante y
valerse de todas sus partes para emprender el acto creativo. Esta categoria es la cultura
de la resistencia, misma que tiene su origen en el andlisis sobre la postura de artistas
latinoamericanos como Alejandro Obregén, Fernando de Szyszlo, Wilfredo Lam,
Rufino Tamayo y Roberto Matta ante los movimientos de vanguardia, actitud que,
para Traba, fue transgresora y revolucionaria.

El concepto de resistencia fue tejido por Marta Traba (1973) a partir de ideas que
combinaban la perspectiva socioldgica, filosofica y antropolodgica en funcién de un
enfoque cultural. Para Fabiana Serviddio (2012:202), fue una elaboracion «compleja de
caracter estético, politico, antropologico y ético mediante la cual busco, antes que nada,
definir cuales eran las distintas funciones que el artista estaba llamado a cumplir en la
sociedad latinoamericana, que se debatia entre el modelo capitalista y el socialista».

Para Marta Traba (2009), la resistencia se manifiesta en el momento en que la
cultura coaccionada y dominada se vale de su dominacion para crear formas de
comprension sobre su historia. De hecho, para Traba (2009), el mayor potencial de la
resistencia es revelar las dindamicas ocultas de la sociedad, abriendo el velo de la
apariencia para entender sus realidades, proyectando la cultura de la resistencia no

solo como postura estética, sino como una epistemologia®.

5 Para mayor informacion sobre €l tema, véase: Traba, Marta (1973). Dos décadas vulnerables en las artes
plasticas latinoamericanas 1950-1970, México, Siglo XXI editores.

6 Véase: Traba, Marta (2009). «La cultura de la resistencia. En Literatura y praxis en América Latina»,
Revista de estudios sociales, (34), pp. 136-145.
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Para los artistas, una cultura de resistencia representa la fuerza y tenacidad para
dotar de significados y, desde luego, aprovechar los medios de expresion que estén a
su disposicion para decir algo que es parte de un codigo general. En este punto, Traba
(1973) se posiciona sobre la capacidad de los artistas latinoamericanos para crear un
arte propio, capaz de representar y expresar su realidad y su tiempo sin dejar de lado
las especificidades y los valores regionales para formar y enriquecer una estructura de
sentido como es el lenguaje artistico.

Por su parte, Juan Acha (2004), reflexiond sobre la cultura industrial, la cual,
entendia como los medios masivos, los que valiéndose de recursos artisticos
inadvertidos y persuasivos crean y satisfacen las necesidades artisticas. Asi, el
capitalismo llega a hacer del arte una actividad lucrativa y un arma eficaz de
dominacion mental y sensitiva. De igual manera, para Juan Acha (2004), los medios
masivos de comunicacion intervienen en la produccion artistica y junto con otros
procedimientos tecnologicos se encargan de la distribucion de obras, ideas e
instrumentos de arte, asimismo, crean el consumo masivo y lo difunden. En ese
sentido, produccion, distribucion y consumo forman un todo de correlaciones, por
cierto, hoy de mayor cohesidn gracias a los medios masivos.

Paraddjicamente, para Acha (2004), el control total de la produccion artistica de los
medios masivos determind que el arte «culto» en América Latina se replegara en las
necesidades locales, ya que no habia mas modelos que imitar o importar. Asi, la
realidad artistica en Latinoamérica se reducia, por un lado, a unas cuantas artesanias
utilitarias que todavia sobreviven a la ofensiva de la industria y, por otro, a «unas
artesanias artisticas deterioradas y que hacen de vehiculos de nacionalismos y
populismos por haber perdido sus motivaciones cosmoldgicas originales, a causa de
la invasion tecnologica» (Acha,2004:75).

Para Juan Acha (2004) la cultura industrial no otorga ninguna posibilidad al arte
«culto» de llegar a las mayorias, pues los medios masivos al moldear la mente y la
sensibilidad del latinoamericano se vuelven guardianes de tales medios y de los
soportes que éstos toman de la estética. Frente a esta situacion, Acha demando6 una
redefinicién del arte latinoamericano, algo que, de acuerdo con él, dista mucho de ser
un simple consenso popular, por el contrario, dicha redefinicion debe ser dada y

realizada por los artistas latinoamericanos sin considerar las presiones y la influencia
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foranea. Por otra parte, Juan Acha (1981) concedia un lugar fundamental a los no-
objetualismos por ser medios anti-masivos, anti-narrativos, anti-entretenimiento y por
destruir la herencia renacentista e inducirnos a ver y tasar el mundo de manera mas
realista y humana’. Como no-objetualismos, Acha se referia lo que hoy en dia se conoce
como performances, Land Art y arte contextual, pero también, incluye el disenio y el
video arte.

Varias décadas han pasado desde que Juan Acha y Marta Traba debatieron y
reflexionaron en el contexto de América Latina sobre algunos problemas relacionados
con la estetizacion del arte, pero paraddjicamente, su legado no ha sido retomado vy,
en muchos casos, ni siquiera considerado por los nuevos intelectuales, por cierto,
formados en una atmdsfera donde prevalece la despolitizacidn y el relativismo radical.

La critica que emergio durante la década de los ochenta en América Latina disolvio
las aspiraciones revolucionarias de sus predecesores. El distanciamiento con lo que
Gerardo Mosquera (1997) denomino «critica militante», de acuerdo con é€l, era
necesario para superar los mandatos ideoldgicos culturales de los discursos politicos
de izquierda, la obsesion por la identidad y el afan por promover visiones
totalizadoras que concluyeron termindndose en estereotipos®.

La nueva generacion de criticos se distancié y renuncié por completo a los
planteamientos modulares de la critica anterior. Este distanciamiento no deviene de
ciertas tensiones y de posturas antitéticas respecto al arte, sino mas bien, de un
posicionamiento politico que pretende asegurar un lugar en el mercado global de
producciones simbolicas y, para conseguirlo, habia que neutralizar todo lo que estaba
en clara oposicion al sistema del arte y, por tanto, las reflexiones criticas sobre el
mundo del arte, a excepcidon de Luis Camnitzer, no integraron el programa estético de
la nueva generacion de criticos y, en ese sentido, los esfuerzos de Marta Traba y Juan
Acha se diluyeron con relativa facilidad en la nueva atmosfera del mundo del arte.

Para la historiadora Gabriela A. Pinero (2019), la critica emergente en América

Latina se distinguid por reactualizar las discusiones sobre la posible unidad del arte

7 Véase: Acha, Juan (1981). Presentacion sobre la teoria y practica de las artes no-objetualistas en América
Latina, Museo de Arte Moderno, Medellin.

8 Véase: Mosquera, Gerardo (1997). Arte que va hacia afuera, en K. Hollander, (ed.). Asi estd la cosa.
Instalacion y arte objeto en América Latina, México, Centro Cultural Arte Contemporaneo.
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latinoamericano, su representacion en espacios internacionales y el vinculo del arte
con lo social, lo que exigié desplegar un aparato discursivo diferente al que habia
orientado la critica de arte anterior’.

En nuestros dias, la degradacion o la propia muerte del arte como resultado de los
efectos de la estetizacion, es un problema bastante tratado en el mundo del arte, no
obstante, un fendmeno muy poco atendido en el campo de la filosofia en
Latinoamérica. Precisamente por ello, el aporte de Gerard Vilar resulta fundamental,
sobre todo, en un contexto en el que abundan las visiones escatoldgicas y fatalistas del

arte.
1. Perspectivas de la estetizacion

Walter Benjamin en su ensayo La obra de arte en la época de la reproductibilidad técnica
(1936) empled por vez primera la categoria de «estetizacion de la politica» para
nombrar el estado de autoenajenacion provocado ante las alteraciones en los modos
de percepcion y receptividad estética, ampliamente trastocadas por las nuevas
funciones de las obras en la época de la reproductibilidad técnica.

Walter Benjamin (1936) era de la idea que las nuevas tecnologias no solo habian
logrado modificar lo tnico e irrepetible de las obras de arte, es decir, lo auratico, sino
que anularon la funcion tradicional de culto y la sustituyeron por los valores de
exhibicion. Al extraer el objeto artistico de su halo, al destruir su aura por la
serializacion, se suprimio el ser de la obra, pero también se modifico su funcion social
primigenia, lo que posibilitd el desplazamiento de la experiencia estética tmnica e
irrepetible a la experiencia seriada.

Este redireccionamiento en la receptividad de la obra hacia el entretenimiento, por
un lado, modificé las formas tradicionales de percepcion estética y, de otro, la actitud
de la masa ante el arte. Por consiguiente, las nuevas funciones del arte y sus
alteraciones por las técnicas de reproductibilidad provocaron la satisfaccion artistica
de una percepcion sensorial modificada por la técnica cuyo desenlace fue la

estetizacion de la politica. En ese sentido, Walter Benjamin habia logrado identificar

° Véase: Pifiero, Gabriela (2019), Ruptura y continuidad. Critica de arte desde América Latina, Santiago de
Chile, ediciones metales pesados.
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que «algunos fendmenos en el desarrollo de los nuevos modos de percepcion
inducidos por las nuevas tecnologias llevaban a la anestesizacion de las capacidades
perceptivas del receptor» (Vilar,2017:95).

El estado de conmocion y de anestésica obtenido ante la contemplacion de lo
estético, era lo que justamente pretendia el nazismo al estetizar la politica y, que, de
acuerdo con Benjamin habria que combatir politizando el arte. De acuerdo con Marta
Tafalla, «la estetizacion de las practicas politicas, su ritualizacidn, tiene como objetivo
cautivar la mirada y provocar una experiencia estética en el individuo que anule su
capacidad de juicio moral» (2003:265).

A partir de Walter Benjamin, pensadores como Theodor Adorno, Guy Debord,
Riidiger Bubner, Wolfgang Welsh, Jean Baudrillard, Yves Michaud y Gilles Lipovetsky
se han interesado en la problematica para explicar fenomenos globales como la
creciente estetizacion de los recintos urbanos, el disefio, la moda, la moral, la politica,
en una palabra: la estetizacion del mundo de la vida. La categoria de estetizacion ha
sido empleada por estos pensadores para explicar la autoalienacion y las matrices
culturales actuales, las transformaciones de los espacios habituales, el embellecimiento
de la vida cotidiana y la configuracion de un homo aestheticus. Dicho de otro modo:
explicar la invasion y el triunfo de la estética en la época del capitalismo artistico.

La estetizacion como categoria también hace referencia a algunos fenomenos
artisticos, especificamente aquellos que contribuyen con la neutralizacion, es decir, la
depotencializacion y evaporizacion del arte ante el triunfo de la estética. Gerard Vilar
entiende la estetizacion como «el proceso por el que la dimension estética de algo,
especialmente de las imagenes, adquiere un sobrepeso o prioridad frente a sus otras
dimensiones (normativa, cognitiva, etc.)» (2012:9).

Empero, la estetizacion como fendmeno no solo afecta a las imagenes, sino que se
expande a la politica, el disefio urbano, la tecnologia, la moda, la moral y el
conocimiento cientifico, en una palabra: al mundo de la vida. Por cierto, Riidiger
Bubner, filosofo de nacionalidad alemana, es quien propone el concepto de
estetizacion del mundo de la vida para referirse a la progresiva estilizacion,
embellecimiento y escenificacion de las relaciones sociales.

En su ensayo La estetizacion del mundo de la vida (1989), Bubner, hace referencia al

despliegue de la estética durante las tiltimas décadas del siglo XX, hasta el punto de
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convertirse en un principio directriz que abarca «desde los carteles propagandisticos

omnipresentes [..] pasando por la escenificacion masiva que tiene lugar semanalmente

de las subculturas del deporte y de la musica, hasta la mezcla evidente de la

politica y la religion con instancias festivas» (Bubner, 1989:149).

En correspondencia a la reflexion de Bubner, en el pensamiento estético de
Wolfgang Welsh se advierte el progresivo embellecimiento de los cuerpos, de los
recintos urbanisticos, y la definitiva reduccion de los principios normativos a una
matriz de cardcter estético. En ese sentido, Welsh (1996) es de la idea que los procesos
de estetizacion de hoy se extienden desde los estilos individuales, los disefios urbanos,
la economia hasta llegar a la teoria, de hecho, los elementos de la realidad estan siendo
revestidos estéticamente y, en ese sentido, cada vez mads la realidad en su conjunto es
una construccion estética.

Welsh, visualiza la estetizacion como una estrategia econdmica y como una matriz
cultural relacionada a los cambios promovidos por los nuevos procesos de produccion
de mercancias y las nuevas tecnologias. «La estetizacion de hoy no es en absoluto una
cuestion de bellos espiritus, de estrategias econdmicas superficiales, o de la musa
posmoderna de la diversion, sino que es el resultado de los cambios que ha provocado
la tecnologia en los procesos de produccion» (Welsh,1996:4).

La estetizacion no es un fendmeno reciente, por el contrario, se ha manifestado en
distintos momentos o procesos historicos. Se remontan, segun Serroy y Lipovetsky
(2013) a las sociedades primitivas, aunque su momento culminante se daria en la
hipermodernidad. Lipovetsky y Serroy (2013) distinguen la estetizacion ritual, la
estetizacidn aristocratica y la estetizacion moderna del mundo que, por cierto, sigui
dos brechas: por un lado, la estetizacion radical de un arte puro, del arte por el arte y,
por otro, un arte revolucionario, un arte 1til y liberador que pretendia hacerse sentir
en los menores detalles de la vida y se orientd al bienestar de la mayoria. Por ultimo,
la fase transestética, caracterizada por las logicas de comercializacién e individuacion

extremas, asi como por el triunfo del capitalismo artistico.

2. Arte estetizado
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Con anterioridad se ha senalado algunos de los efectos de la estetizacion en
distintas dimensiones de la vida, pero, es necesario subrayar el proceso de degradacion
y neutralizacion que experimentan las obras de arte en el actual contexto de
estetizacion. Cabe resaltar que, pensadores como Baudrillard (2006), Welsh (2005)'° y
Michaud (2007) sostienen que la estetizacion estd cavando la fosa del arte, pues en
ambientes estetizados se han generado otros espacios de experiencia estética en el que
el arte se ha vuelto perfume o adorno. ;Coémo una obra de arte llega a ser estetizada y
neutralizada por los mecanismos de la estetizacion? La respuesta no es tan sencilla,
pues las razones son diversas; la primera, tiene que ver con la sobredimension de las
cualidades estéticas tradicionales de las obras frente a sus otras dimensiones
(normativa-cognitiva). En el actual contexto de estetizacion las instituciones artisticas
prefieren obras con un alto grado de esteticidad, es decir, obras en el que el valor
predominante sea el estético y, por ello, se resta importancia a otros valores sobre la
base de crear obras que tengan un efecto inmediato en la percepcion estética, esto es,
que sean capaces de ocasionar placer y goce en los espectadores, por cierto, los
potenciales clientes.

La segunda, por la pérdida de su radicalidad politica ante su reduccion a objeto de
decoracion; muchas obras de cardcter politico se propusieron cambiar el mundo en
expresion desenfrenada, pero terminaron siendo neutralizadas y depotencializadas
una vez que fueron adquiridas como objetos de decoracion y consumo masivo. En este
proceso, su contenido subversivo y su aspiracion de hacer del mundo un mejor lugar,
termind siendo neutralizado una vez que decoraban los recintos de sus compradores.

La tercera, al trastocar su funcion cultual destindndole una funcién decorativa y
de entretenimiento; en el actual contexto de estetizacion la obra de arte perdio su
funcién de culto, anteriormente vinculada con el mito y la magia. En el presente, su
principal orientacidn pasa por entretener y estar a la disposicion de la satisfaccion
hedonista de los espectadores. Piénsese en las obras que se encuentran en los grandes
museos 0, en las grandes producciones cinematograficas. Y, por ultimo, debido a su

profusion y consumo excesivo; en la actualidad hay una superabundancia de obras

10véase: Wolfgang, Wolfgang (2005). El arte mas alld del esteticismo, en J. Bindé (ed.) ;4 dénde van los
valores? Coloquios del siglo XXI, Barcelona, Icaria Editorial.
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por la multiplicacion de los espacios que han logrado hacer accesible su consumo, pero
tanta abundancia de obras reduce su intensidad e impacto.

La neutralizacién de la radicalidad del arte politico y la orientacion mercantilista
del arte no es algo reciente; en el contexto de posguerra, Max Horkheimer y Theodor
Adorno (1947) manifestaban que la industria cultural, habia logrado degradar el arte
a mercancia destinada a la decoracién y el entretenimiento y, por otra parte,
desgarrado las aspiraciones revolucionarias subyacentes a las vanguardias!!. Para
nombrar este proceso de degradacion del arte auténtico, Adorno (1970) acuiid la
categoria de «desartizacion» o «desartifizacién». Dicha categoria alude al proceso
dialéctico por el que el arte pierde sus cualidades y rasgos tradicionales para
convertirse en producto de la industria cultural'z

Uno de los aspectos centrales de la desartizacion es definir los limites del arte
auténtico y de los productos derivados de la industria cultural. Para Adorno, el arte
que no busque la trascendencia no puede ser conceptualizado como tal, puesto que no
alcanza a ser arte. Por otro lado, el arte digerible busca tinicamente el placer y el goce,
en lugar de atender a los requerimientos de una comprension minima y de respeto de
la obra.

En varias de sus reflexiones, Adorno explica la manera en que la industria cultural
cre0 un arte derivado, orientado hacia el entretenimiento, facilmente digerible y
destinado a contribuir a la alienacion total. Por esa razon, Theodor Adorno pensaba
que la obra de arte era una «victima de las fuerzas ideoldgicas que dominan la sociedad
administrada y, en ultima instancia, como mera mercancia y, por consiguiente, como
un producto cosificado que deja de ser un modo esencial de pensar el mundo» (Vilar,
2010:14).

Cabe resaltar que, Adorno se opuso radicalmente al hedonismo estético porque
expulsa toda negatividad del arte y pierde la fuerza mediante la cual supera la
existencia y de la que se separa simplemente siendo. No obstante, pensaba que la
emancipacion del arte respecto a los productos de la industria es irrevocable y, por

ello, mantiene una posicion pesimista, pues en la medida en que el arte responde a una

1 'véase: Horkheimer, Max y Adorno, Theodor (2016[1947]). Dialéctica de la Ilustracion. Fragmentos
filosoficos, Madrid, Editorial Trotta.
12 Véase: Adorno, Theodor (2004[1970]). Teoria Estética, Madrid, Akal ediciones.
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necesidad social se convierte en un negocio que seguira en marcha mientras sea

rentable y su perfectibilidad haga olvidar que ha muerto.

A una conclusion similar llegd Jean Baudrillard (2006), pues para €l, la era de la
hipertécnica y de los simulacros ha exterminado la ilusidon en el arte y, por ello,
proclama la desilusion estética. La pérdida de la ilusion ante la simulacion banal tiende
a suprimir la realidad y borrar su representacion referencial y significativa®.

Con la simulacion total, el arte y la estética se convierten en transestética, sobre
todo, cuando pierden su finalidad y especificidad. La estetizacion y la maquinaria
cultural contemporanea se han apropiado de los conceptos de valor artistico y estético,
por lo que tiene sentido hablar del final del arte, pues el arte de nuestro tiempo se ha
vuelto transestético. En ese sentido, Baudrillard (2006) pensaba que, en la sociedad de
consumo, el arte perdid su autonomia y, por tanto, se encuentra condenado a ser
mercancia decorativa. Desde esta perspectiva, se puede afirmar que el arte se dirige a
su desaparicion total.

Yves Michaud también se adscribe a esta linea escatologica del arte, aunque es
muchisimo mas radical, pues para él no queda nada por hacer, todo esfuerzo conduce
inevitablemente a la estetizacion y con ello a la desaparicion del arte. Es de reconocer
-advierte Michaud- que se han generado otros espacios de experiencia estética en un
mundo en el que el arte se ha vuelto perfume o adorno. De modo que, la experiencia
estética tiende a diluirse en la experiencia estetizada en general.

Para Michaud (2007), en la actual etapa de estetizacion, las obras de arte se
volatilizan por dos razones: por ser reemplazadas en el campo de la produccion
artistica por procedimientos y dispositivos que funcionan como obras y son capaces
de producir experiencias artisticas mediante la pureza del efecto estético. La segunda
razdn de su desaparicion es por exceso y hasta superabundancia: al multiplicarse, al
volverse accesibles al consumo bajo formas apenas diferentes en los diversos espacios
del arte convertidos en medios de comunicacion de masas: «hay tanta profusion y

tanta abundancia de obras, tanta superabundancia de riquezas que ya carecen de

intensidad» (Michaud,2007:13).

13 Véase: Baudrillard, Jean (2006). El complot del arte: ilusion y desilusion estéticos, Buenos Aires,
Amorrortu.
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De acuerdo con esta concepcidn, el arte llego a su fin porque desbordd sus limites,
estallo hasta invadir y cubrir todo de éter estético; el arte se encuentra en todas partes
y en ninguna, se evaporizo para convertirse en nuestra propia atmosfera, en ese

sentido, el mundo es el mundo del arte. De manera que, el mundo del arte desaparece

por la evaporizacion de la substancia.
3. La desestetizacion como alternativa de resistencia

Para Gerard Vilar, en el mundo del arte imperan visiones apocalipticas y
escatologicas, las que describen hiperbolicamente la «llegada del arte a su estadio final,
a un acabamiento de duracion indefinida que habria traido consigo que en el presente
tenemos otra cosa distinta a lo que era el Arte, algo que tiene que ver con la moda, la
publicidad y el entretenimiento» (Vilar,2005:11).

Dichos discursos, opina Vilar, parten de un diagnostico comtin acerca de cémo el
arte en la posmodernidad «termind en una atmosfera gaseosa, en una fiesta
enloquecida de las apariencias y las vanidades donde triunfa la experiencia estética y
el arte se ha vaporizado» (2004:121).

Vilar afirma no ser tan pesimista, pues contintia creyendo que el arte sigue ahi en
medio de la contaminacion, el ruido y la furia, y en medio de otros intereses espurios.
Por esa razdén, propone una reflexion muy concentrada para ventilar otras estrategias
y que el arte pueda salir victoriosamente de su atolladero.

En ese sentido, realiza un planteamiento para intentar sacar al arte de su aprieto.
En esta linea, se distinguen con claridad tres ejes concretos; el primero, tiene que ver
con la desestetizacion o desmaterializacion de las cualidades estéticas tradicionales
para liberar el arte de su funcién hedonista y, con ello, evitar que los espectadores
condicionen su percepcion hacia el placer y el goce estético. Esta primera estrategia, se
dirige a los artistas, musedgrafos y curadores, pues son ellos quienes intervienen de
manera directa en el proceso de elaboracion o produccidon de la obra de arte. Esta
primera alternativa Vilar la retoma de la filosofia de Adorno, pues para el filosofo
alemdn el arte debe de darse de forma negativa y, para ello, la forma debe de ser la
critica del contenido. De manera que el espectador se vea prontamente sacudido,

afectado, conmovido por lo que percibe en la obra. «Arte no quiere decir ofrecer
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alternativas, sino, sin otra cosa que su forma, resistir al curso del mundo, que no deja

de ponerle al ser humano una pistola contra su pecho» (Adorno,2003:397).

Dicho de otra manera, la forma no debe de estar al servicio del hedonismo estético,
por el contrario, «la forma es la posibilidad de la resistencia y la denuncia, y por ello,
la forma debe ser negativa, es decir, fragmentaria, abierta, completamente
antitotalitaria» (Tafalla,2003:266).

La segunda alternativa se dirige a los espectadores, para que estos implementen la
anestética como técnica de la estética para valorar la realidad y las obras con placer
desinteresado, aun cuando esa realidad sea la preparacidon para que la sociedad no
cuestione la violencia, la destruccion, el asesinato y la muerte. Esta segunda estrategia,
Vilar la retoma de Welsh, pues, éste, la empleaba para referirse a las formas del arte
contemporaneo en las que la dimension estética tiene escasa importancia, razon por la
cual, la anestética es empleada como un contraconcepto de la Estética. De hecho, la
anestética es lo contrario de la estética y, por ello, se diferencia de posiciones vecinas.
Dicha categoria permite problematizar con la capa elemental de lo estético, es decir, su
condicién y su limite.

La tercera propuesta de Vilar, se relaciona con atender los procesos de
democratizacion implicados, que permiten una transformacién en los modos de
interpretacion de lo que es el mundo del arte y, con ello, un cambio de metafora, la
republica en lugar del puro mercado o de la atmodsfera gaseosa. Con relacion a la
primera estrategia, Vilar la despliega en el actual contexto de estetizacion que, en el
caso de las obras de arte, actia como mecanismo de neutralizacion por el que el
sistema capitalista depotencia el arte y lo acaba convirtiendo en mercancia, en objeto
del deseo de los ricos coleccionistas y de las instituciones artisticas en todas las
sociedades democraticas.

Esta estrategia se emplea en un contexto donde prevalece el dominio de los
intereses del mercado en el mundo del arte y de sus preferencias por obras altamente
estéticas para agradar y generar placer hedonista a los coleccionistas. Por ello,
desestetizar implica desvalorizar o desmaterializar las cualidades estéticas
tradicionales en favor de otras cualidades consideradas en el pasado como no estéticas,

antiestéticas o de mal gusto.
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Estas otras cualidades se pueden entender como sucesivas exploraciones de
modos de resistir a la mercantilizacion y a la neutralizacion del poder critico del arte,
asi como busqueda de un arte que no se pueda convertir en mercancia, que no pueda
ser exhibido en los museos. Por consiguiente, desestetizar implica romper con la
belleza promulgada y ampliamente difundida por las instituciones artisticas y, desde
luego, superar la experiencia estética hedonista. En ese sentido, se emplea la categoria
para referirse a aquellas propuestas realizadas en espacios donde no hay un control
del museo o de la galeria y se edifican con el propdsito de participar de cambios a nivel
de los imaginarios simbdlicos o de la vida en su totalidad.

Para Vilar (2017), la desestetizacion anima a poner en marcha procesos contrarios
a la estetizacion, especificamente a desvalorizar las cualidades estéticas tradicionales
promulgadas por las instituciones artisticas y recuperar la capacidad critica del
discurso artistico al margen de su orientacion mercantilista y legitimadora de marcas.
Invita ademas a superar el empobrecimiento y decadencia de la experiencia estética.

Con relacion a la segunda propuesta, plantea una valoracion desinteresada de la
realidad y de los fendmenos artisticos, puesto que la anestética persigue liberar la
percepcion de determinadas formas de arte o si se quiere de cierta experiencia estética
que desborda los margenes que estos campos tenian en el pasado y que, hoy, se
extiende al conjunto de la vida cotidiana, cultural y social, en lo que se conoce como
estetizacion o procesos de estetizacion generalizada.

A proposito de la tercera propuesta, Vilar defiende una analogia o metafora para
comprender las nuevas condiciones en las que se desarrolla el mundo del arte en el
nuevo siglo. Se trata de la vieja metafora de la republica, ya utilizada hace siglos para
caracterizar el mundo del arte y la literatura. Por cierto, para Vilar, dicha metafora ha
resultado fallida, pues en el mundo del arte, mas que una republica ha prevalecido
una sociedad civil sometida a diferentes regimenes politicos. Ahora bien, en nuestros
dias, la democratizacion del arte es un hecho consumado y puede evidenciarse a partir
de la multiplicacion de las escuelas de arte y centros de formacion artistica, lo que ha
hecho posible la formacion de conglomerados de artistas.

Pero también por la excesiva presencia del arte, porque el cine, la television y las
nuevas tecnologias han logrado extender la cultura visual, hasta cierto punto, mas alla

de la cultura escrita. De igual manera, los valores artisticos y las cualidades estéticas
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se han incorporado a la vida cotidiana por medio del disefio y la moda. En ese sentido,
«el gigantesco bazar en el que vivimos pone a nuestra disposicion una variedad de
objetos, muebles, vestidos y complementos con los que identificarnos, cuyas
propiedades tienen que ver con las propiedades del arte» (Vilar,2004:125).

Ahora bien, para superar la profunda estetizacion hace falta democracia y, desde
luego, aceptar el pluralismo en el arte. No todas las denuncias y criticas que pueden
hacérsele al mundo del arte lo invalidan, sino todo lo contrario, son un aspecto
fundamental del mundo del arte, «xun mundo todavia muy joven que hemos de
acostumbrarnos a ver con otros 0jos, lejos de aquella mirada convencida de que hay
una verdad y un estilo artisticos que marca el camino cierto de la historia del arte»
(Vilar,2004:126).

En el actual contexto de estetizacion, pareciera que todo estd perdido y que no
queda algo por hacer. En ese sentido, muchas personas creen que ya no es posible
encontrar un arte auténtico, critico y emancipador, pues la mayoria de obras no son
mas que formas de neutralizacion estética, de estetizacion de la politica y de la ética.
Pero, por dificil que parezca, ain nos encontramos con obras y proyectos artisticos que
muestran la posibilidad de un mejor lugar para la vida, razon por la cual, aun es
posible un tipo de préctica artistica en el que su potencia critica y emancipatoria no se
reduzca a objeto de contemplacion y consumo. Adn es posible un arte que logre
contener los efectos de neutralizacion y depotencializacion de la estetizacidn, puesto
que el arte, mediante una forma negativa puede resistir al curso del mundo, por tanto,

la forma desestetizada es la posibilidad de la resistencia y la denuncia.
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