Miriam Moreno Aguirre Notas y resenas

una perspectiva tedrica atravesada por la metafora del crecimiento.

No obstante, la parte que puede suscitar un especial interés para nosotros, lectores del
siglo XXI, es el tratado La ciencia del arte del embellecimiento de la Tierra, cuyos antece-
dentes hay que buscarlos en las lineas de trabajo de Krause y sus inquictudes de corte
medioambiental, orientadas por la amplitud de miras de la nocién de arte de la vida y ges-
tadas desde una filosofia de la cultura en la que hay implicita una profunda admiraciéon por
el poder transformador de la técnica y la accion humanas. Otro de los precedentes del texto
es la relacion que Krause mantuvo con el arquitecto Vorherr y el movimiento del embelle-
cimiento de la tierra fundado por este ultimo en Munich. En cuanto al texto propiamente
dicho, se trata de un escrito de madurez que, a pesar de ser una obra inacabada y no muy
extensa, condensa el pensamiento estético y social de Krause. La obra, enriquecida por la
exposicion detallada de lo concreto, culmina en la nocion de “embellecimiento de la tierra”.
Una accion humana donde convergen tanto el progreso como el embellecimiento de la natu-
raleza con todos sus seres, incluidos los humanos. Esta exploracion de la encrucijada entre
el arte bello de la vida, el arte 1til y el arte bello como tal, es considerada por Pinilla como
una de las grandes aportaciones krausianas, porque en ella se expresa una filosofia compa-
tible con una concepcion de la naturaleza ecoldgica, que alienta una nocion de cultura inti-
mamente relacionada con la idea general del arte de la vida y el Ideal de la Humanidad. Es
como si Krause se hubiera anticipado y hubiera vaticinado uno de los problemas mas acu-
ciantes de nuestro mundo global.

Finalmente el autor hace unas consideraciones especialmente pertinentes desde nuestra
perspectiva actual con las que pone de relieve las ideas krausianas todavia vigentes y nos
invita a extraer sus consecuencias en aras a una reflexion desde los problemas que se nos
plantean hoy en torno al cuidado del medio ambiente y el desarrollo sostenible. Nos suma-
mos, entonces, a esta invitacion y concluimos que, aunque sabemos que la reflexion estéti-
ca contemporanea ha emprendido desde el siglo XX rumbos muy distintos al paradigma sis-
tematico del idealismo, cuya terminologia puede sonarnos algo desgastada por la erosion del
tiempo, el pensamiento estético de Krause se abre paso y nos resulta mas cercano, gracias a
este trabajo que nos ayuda a comprender una propuesta estética, que ha dejado la mayor
impronta en el ideario institucionista y sus seguidores, entre los que se encuentran, ademas
de otros muchos, poetas de la talla de Antonio Machado y Juan Ramon Jiménez.

Miriam MORENO AGUIRRE

GARDUNO COMPARAN, Carlos, Arte, Psicoandalisis y Estética: promesa de reconciliacion.
ARS, Universitat Jaume I, Castellon, 2012.

En la actualidad vivimos en un periodo histdrico pluralista, innovador e incluso irreve-
rente. Estamos habituados al uso del teléfono modvil, internet, la comida rapida, los reality
shows, el do-it-yourself... y, sin embargo, el arte contemporaneo a menudo sorprende,
inquieta o se rechaza sin mas. Cuesta entender por qué la sociedad, en tantos aspectos inno-
vadora y rupturista, se muestra tan conservadora en lo que se refiere al arte contemporaneo
y por qué existe una brecha entre este y una gran parte del publico que no consigue enten-
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derlo ni apreciarlo. El arte contemporaneo resulta absurdo, incomprensible, pero no sélo
para la gran masa, sino también en ocasiones para las ¢€lites intelectuales y los mismos pro-
ductores. La falta de evidencia del arte contemporaneo quizas se deba a la vertiginosa velo-
cidad con la que este arte se retroalimenta, redefine, expande, modifica e incluso autodes-
truye, como consecuencia del momento historico en el que se desarrolla. Atras quedaron los
tiempos en los que el espectador era capaz de identificar sin dudar aquellos objetos denomi-
nados obras de arte, que supuestamente tenian un valor particular y elevado. A partir de las
vanguardias, el arte deja de ser algo evidente. Asi lo sefial6 Theodor W. Adorno al comien-
zo de su Teoria Estética: “Ha llegado a ser evidente que nada referente al arte es evidente:
ni en ¢l mismo, ni en su relacion con la totalidad, ni siquiera en su derecho a la existencia”.!
Estas palabras atraviesan los cimientos de la reflexion sobre el arte y los del arte mismo. El
arte contemporaneo esta por todas partes —en los museos, en el cine, en la prensa— y, con
todo, nada de lo que tiene que ver con ¢l esta claro. No sabemos si lo que vemos es arte y
tenemos la impresion de que no es posible saberlo. ;Como podemos comprenderlo si cada
vez resulta mas dificil identificar aquello que eleva el objeto a la dignidad de obra de arte?
(Qué es el arte si ya nada es obvio con respecto a ¢1? Y, si no podemos dar cuenta de él,
(,como podemos asegurar que el arte sigue existiendo? En definitiva, la cultura occidental
ha perdido la certeza en relacion a aquello que el arte, en tanto elemento constitutivo, puede
ofrecer. En su libro de reciente aparicion Arte, Psicoandlisis y Estética: promesa de recon-
ciliacion, Carlos A. Gardufio Comparan, doctor en Filosofia la Universidad Complutense,
comparte estas mismas inquietudes, en virtud de las cuales los interrogantes se multiplican
imparables e incluso sin respuesta, o al menos sin una definitiva. Pese a todo, insiste en la
necesidad de enfrentarse al problema de la absurdidad del arte contemporaneo, ya que, pen-
sado dialécticamente, el arte se revela como algo de suma importancia en el devenir de nues-
tro destino cultural y se espera de ¢l que cumpla una importante funcion en la sociedad. Lo
propio del arte, su funcion, es prometer. Pero no se trata de cualquier promesa, sino de una
muy particular. La cuestion sobre el arte contemporaneo en la obra que nos ocupa va mas
alla de la duda ontoldgica, interrogandose acerca del modo en que aquel se conforma como
un lugar para una promesa de reconciliacion en nuestra época. Apoyandose en una metodo-
logia de trabajo interdisciplinar y moderando un interesante dialogo entre la tradicion esté-
tica occidental y el psicoanalisis, el autor se propone como principal objetivo afrontar la
falta de evidencia del arte contemporaneo y postular su derecho a la existencia. Con vistas
a ello, explorara en detalle la promesa de reconciliaciéon como supuesta funcion del arte,
invitando al lector a reflexionar en torno a las posibilidades reales de aportacion del arte a
los individuos.

Entrando ya en materia, el libro de Gardufio se halla estructurado en siete capitulos. En
el primero de ellos, toma como punto de partida el problema de la promesa de reconcilia-
cion, es decir, de la esperanza de emancipacion de los elementos alienados por los sacrifi-
cios que la cultura nos impone. Este problema es tratado en relacion al arte por la tradicion
estética de occidente. Ahora bien, Garduifio expone que dicha tradicion, en funcion de la pro-
pia evolucion histdrica del arte hasta nuestros dias, exhibe una manifiesta insuficiencia vy,
por ende, debe ser complementada por la reflexion del psicoanalisis. Por su lado, ante el pro-

I Adorno, T.W., Teoria estética, Madrid, Ediciones Akal, 2004, p. 9.

Escritura e imagen 262
Vol. 10 (2014): 251-277



M¢ Angeles Arenal Garcia Notas y resenas

blema de la promesa de reconciliacion, el psicoanalisis de Freud se topa a menudo con la
imposibilidad de determinar un lugar para la esperanza. No obstante, deja abierta la puerta
para su comprension, apuntando a los procesos de la sublimacion que el arte brinda al indi-
viduo como satisfacciones sustitutivas de las renuncias culturales. Desde una perspectiva
marxista, Adorno se dirige hacia el mismo sitio que el psicoanalisis de Freud, mostrando que
la promesa que vislumbra en el arte se condensa en una tnica referencia: el placer y el goce
en tanto efectos de las creaciones culturales. En referencia a esto, Gardufio nos describe un
panorama en el que “[...] la produccion y el consumo que en nuestra cultura pueda atn sos-
tener la promesa de reconciliacion, se ha de jugar en la posibilidad de determinar el lugar en
el que se realicen materialmente procesos de sublimacion, en relacion con las estructuras de
la subjetividad que posibiliten la obtencion de goce estético, en las experiencias de lo bello
y lo sublime. El problema, pues, es un asunto tanto de efectividad técnica como de gusto”
(p. 389).

En el segundo capitulo, Gardufio, en relacion al planteamiento de Adorno que le sirve
de base, intenta comprender filos6ficamente el lugar que ocupa el arte en la situacion actual
del pensamiento y de la sociedad, porque es ahi donde se juega la posibilidad de mantener
viva la esperanza de reconciliacién como promesa de la cultura. Siguiendo la linea de inves-
tigacion esbozada en el primer capitulo, indaga en la naturaleza del placer y del goce esté-
ticos, condiciones de la promesa de reconciliacion que es el arte, y en el tipo de experiencia
que genera esta promesa. Gardufio profundiza en estas cuestiones sirviéndose de las teorias
de Freud y Kant, las cuales contribuyen a la comprension del problema que implica el arte
en nuestra cultura desde una perspectiva antitética una respecto a la otra. Se establece una
oposicion dialéctica entre Freud y Kant, en la medida en que cada uno de ellos opta por un
elemento distinto de la experiencia estética. La nocion freudiana de sublimacion, que per-
mite que nuestros impulsos se conviertan en virtud cultural, esta del lado del interés; mien-
tras que el andlisis kantiano del sentimiento de lo sublime, del lado del desinterés.
Asimismo, Gardufio reitera la necesidad de oponer la teoria freudiana y la estética kantiana
para concebir la tension dialéctica entre el contenido y la forma de las obras. Con todo, en
ambos autores la creacion cultural promete un tipo de satisfaccion: en uno, el de la pulsion;
en otro, el de la razon. Gardufio concluye de lo anterior que el problema de la promesa de
reconciliacion descansa en las posibilidades de sublimacion del arte y que el arte sublime,
expresion del malestar y del conflicto entre las fuerzas de la cultura y la naturaleza, es, en
cuanto tal, esperanza de reconciliacion, mas que su reconciliacion como tal. Lo que se esta
planteando aqui es, en ultimo término, “el tema de la libertad del arte, su ideal de humani-
dad, su autonomia irrevocable y su esencia historica en funcion de su separacion de lo empi-
rico y de una dialéctica entre pasado y futuro, donde lo que el arte es no puede definirse mas
que en funcién de lo que no es, es decir, de aquello a lo que se resiste a integrarse en fun-
cion de su propia verdad; su negatividad” (pag. 65). A este respecto, el pensamiento occi-
dental, representado por Kant y Freud, alberga un conflicto irresoluble, el cual, segin
Garduio, lejos de obstaculizarlo, puede allanarnos el camino hacia la comprension del arte.

En el tercer capitulo, Gardufio indaga en la manera en que Freud se acerca al arte y en
el lugar que ocupan el placer y el goce estéticos en su tratamiento. Primeramente, se pun-
tualiza el uso de la fantasia, la ficcion y la irrealidad al servicio de la satisfaccion de deseos,
al mismo tiempo que se pone de manifiesto el caracter ludico de la experiencia estética, cuya
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praxis se opone a las exigencias de las prohibiciones sociales, posibilitando que la psique se
sustraiga de la presion de la razéon. Ahora bien, como contrapunto a la fantasia y sus repre-
sentaciones inmediatamente placenteras, existen contenidos reprimidos que producen un
efecto que, al menos en primera instancia, es mas bien angustioso y terrorifico. Nos referi-
mos a lo siniestro u ominoso. En pos de la clarificacion de este concepto, Gardufio se cen-
tra en el analisis de los conceptos freudianos de catarsis y sublimacion, procesos que no tie-
nen como fin el placer inmediato, sino mantener una tension entre displacer y placer. Estos
nunca deben ser totales, pues ello impediria, en ambos casos, cualquier tipo de efecto esté-
tico. En base a este hallazgo, Gardufio llega a la conclusion de que el poder cautivador del
arte y de la estética va mas alla del principio de placer, que es insuficiente para caracterizar
a todo el arte. La imposibilidad de la satisfaccion es considerada como aquello que posibi-
lita el goce estético, y el mantenimiento de la tension serd, por consiguiente, el fin de la obra
de arte.

A pesar de que el psicoanalisis de Freud es considerado por Gardufio como una teoria
cuya flexibilidad la convierte en el complemento ideal de un analisis objetivo y social del
arte, reconoce que no puede ser la ultima palabra para dar cuenta de todo lo que tiene que
ver con ¢€l. Asi pues, en el capitulo cuarto Gardufio se embarca, en manifiesta analogia con
el capitulo anterior, en el estudio de los elementos de la obra de Kant que nos puedan ayu-
dar a dilucidar el elemento formal del arte y analiza las relaciones entre la moralidad y el
goce estético recogidas en la Critica del juicio. En relacion al arte, la filosofia de Kant sdlo
puede dar cuenta de lo formal respecto el sujeto. En Kant, los objetos artisticos presuponen
una naturaleza digna que no se ha de medir en funcion de sus pasiones, sino de la raciona-
lidad, la libertad y la autonomia. Implican ciertas estructuras subjetivas que no estan deter-
minadas por principios empiricos ni por contenido patologico, sino por estructuras formales
y puras que son la condicion cuyo fundamento incondicionado posibilita la experiencia de
lo sublime, una contemplacion libre y desinteresada. Lo sublime, tal y como lo caracteriza
Kant, se enfrenta a la nociéon freudiana de sublimacion. La conservacion de la negatividad
de la pulsion y de la tension a lo largo del movimiento interminable que involucraba la subli-
macion, en cambio, se detiene y desaparece en una especie de sintesis racional cuando es
abordada desde lo sublime kantiano. Este supone un tipo de negatividad que se opone al
contenido pulsional. Dicha negatividad es la de la forma, la de la razoén y su ley, la de la
moralidad. Kant recalca la afinidad existente entre la moralidad y lo sublime, considerando
a este ultimo como un tipo de elevacion, un sentimiento de respeto analogo al que impone
como influjo la ley moral sobre la subjetividad, en el que entran en juego nuestras inclina-
ciones en una relacion que no es de dominio y humillacion, es decir, en la que nuestro gusto
es considerado sin ser determinado racionalmente. En funcion de ello, lo sublime es capaz
de ofrecer una posibilidad de reconciliacion entre nuestra naturaleza y nuestra dignidad
racional. El sentimiento de respeto provocado por la ley moral parte de un dolor por su opo-
sicion a las inclinaciones y, sin embargo, tal y como afirma Kant, el respeto no se queda en
el dolor, sino que, de manera analoga a lo sublime, permite la realizacion del deleite entre
el dolor y el placer. El goce de lo sublime es para Kant el de la superacion del terror que pro-
voca el desbordamiento de lo sensible por nuestra facultad suprasensible. Es un goce en el
que la naturaleza, aun en la manifestacion de su maximo poder, es superada por nuestra
razon. El sentimiento de lo sublime es sobre nosotros mismos, sobre la humanidad y sobre
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nuestra facultad suprasensible. En este sentido, lo sublime en Kant ofrece una esperanza de
reconciliacion entre la razon y la naturaleza, en la afirmacion de nuestra maxima dignidad
como seres humanos. El tipo de placer o de goce que se produce para Kant en la experien-
cia estética de lo sublime entronca con la promesa de reconciliacion que Gardufio ubica en
el arte. Dicho esto, Garduilo insiste en que, para mantener viva la esperanza, es menester
que la superacion de la naturaleza no sea absoluta, es decir, que la naturaleza no aparezca
dominada, detenida de una vez por todas. Antes bien su poder, su fuerza y sus posibilidades
han de mantenerse libres y en movimiento, pues la esperanza no radica en su superacion,
sino en su posible cambio.

En el quinto capitulo, en un esfuerzo dialéctico, como medio de contraste, Garduiio
aborda la falta de evidencia del arte contemporaneo desde un punto de vista que excluye
aquel en el que venia apoyandose hasta el momento. Este otro planteamiento no es otro que
el del filosofo analitico y critico de arte norteamericano Arthur Danto, quien se enfrenta a
dicha problematica desde un enfoque opuesto al desarrollado por Adorno. La propuesta de
Danto no toma en cuenta, en absoluto, la negatividad del arte posibilitada tanto por su forma,
que se separa de lo empirico, como por su contenido de origen pulsional ni tampoco consi-
dera la oposicion dialéctica entre ambos elementos, lo cual es, segiin Adorno, lo que permi-
te el placer y el goce estéticos. La filosofia del arte de Danto omite, por tanto, los factores
del gusto, la experiencia y el goce estético y, en esta medida, es una version de la historia
del arte cuya esencia reposa sobre estructuras narrativas. Una concepcion del arte, en suma,
que presupone su valor sobre bases semanticas, y no técnicas, materiales, estéticas y reales.
Un arte sin efectos, que se realiza en conceptos, como teoria. El juicio de Danto sobre el arte
le parece a Gardufio erroneo debido, fundamentalmente, a su incapacidad para comprender
la relacion del arte con la experiencia, su importancia en la vida de las personas. Deudor de
la tradicion hegeliana en Estética, Danto considera que ni el psicoanalisis ni la estética kan-
tiana pueden tener un lugar en la comprension del arte. Para €1, la filosofia de Hegel es la
unica sobre la que se pueden establecer las bases para definir el arte. Al rechazar la dimen-
sion estética, Danto aboga por la muerte del arte en el horizonte de la cultura contempora-
nea. La historia del arte habria llegado a su fin en virtud de la eleccion de una empresa de
autoconocimiento, desechando la apertura a vias de placer y goce. Asi, una filosofia del arte
como la de Danto obligaria a dejar de ver el arte como lo hace Gardufio, lo que cancelaria,
a su vez, la promesa de reconciliacién. Por consiguiente, Gardufio tiene la necesidad de
abrazar otra concepcion de la historia del arte, que no sélo considere su evolucion en fun-
cion de un fin, sino que dé cuenta de todos aquellos momentos que no son eslabones de
dicha realizacion progresiva, de los testimonios de su fracaso, los cuales, en tanto que refie-
ren a lo que se opone al flujo que nos lleva a su fin, implican una esperanza de realizacion,
en su negatividad, mas alla de €l.

El capitulo sexto consiste en un intento por comprender el arte y sus procesos en rela-
cion a su génesis conflictiva y su caracter rizomatico. Ofreciendo, pues, una interpretacion
del arte y su historia alternativa a la de Danto, el giro que da Gardufio invita a analizar las
obras desde una perspectiva en la que lo primordial no es el significado del objeto en si, sino
el proceso a través del cual el artista realiza dicha produccion. A este respecto, Gardufio
lleva a cabo el comentario de textos de Edgar Allan Poe, Barnett Newman y Andy Warhol,
cuyas respectivas obras incorporan elementos que la teoria del significado de Danto no con-
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templa. En su labor los tres artistas norteamericanos no se apoyan en consideraciones
semanticas; mas bien, mantienen la comprension del trabajo de produccion artistica como
procesos técnicos con miras a la generacion de efectos estéticos especificos. Ahora bien, las
filosofias de Poe, Newman y Warhol, en tanto suspension de las nociones estéticas de la tra-
dicion occidental, plantean a Gardufio nuevos retos para comprender lo que sucede con el
arte contemporaneo hasta el punto de verse obligado a cuestionar ciertos aspectos de la teo-
ria estética de Adorno. Los métodos de trabajo de Poe, Newman y Warhol, si bien no recha-
zan la base estética que propone Adorno en una dialéctica entre interés y desinterés, si ponen
en duda que lo bello, lo sublime y sus promesas de reconciliacion puedan dar cuenta de lo
que en sus obras se pone en juego. Ademas, los tres artistas cuestionan la distincion entre
arte y mercancia asi como la oposicion del arte a la industria cultural y, gracias a ello, man-
tienen viva la promesa de reconciliacion, liberando al arte de su condena a muerte y sacan-
donos del pesimismo y la desesperacion en los que la filosofia de Adorno nos mantenia
sumidos. Gardufio muestra la posibilidad de estudiar los procesos en los que se origina el
valor de los objetos artisticos, mas alla de lo que prometan, por un lado, bajo una teoria de
la historia adecuada como la que propone Walter Benjamin y, por otro lado, a través de los
desarrollos psicoanaliticos de Jacques Lacan, que nos permiten pensar la negatividad propia
del contenido pulsional. A su vez, con el fin de introducir los conceptos de la obra de
Benjamin y Lacan, se incluye también en este capitulo un apartado dedicado a la concep-
cion del objeto del filoésofo y critico de la cultura Slavoj Zizek. En su opinion, la negativi-
dad no puede ser abolida; tan sélo se puede “aprender a reconocerla en su dimension aterra-
dora y después, con base en este reconocimiento fundamental, tratar de articular un modus
vivendi con ello”.2 Ahi es justo donde radica el fin de la cultura y sus manifestaciones como
el arte. En contra de la lectura hegeliana de la historia del arte de Danto, la propuesta de
Zizek sostiene que cualquier pluralidad entrana conflicto, el mantenimiento de la negativi-
dad y, por ello, defiende la pertinencia de la estética para comprender las maneras en que los
individuos intentan lidiar con el resto irreductible de lo real. Para Zizek, debemos tener en
cuenta el goce que nos ofrece el arte, a saber, su dimension estética. Pensar la historia del
arte en relacion al goce equivale a comprender el arte como una sucesion de interrupciones
de la continuidad temporal y de la l6gica del sistema, es decir, como un lapsus, una falla
capaz de inaugurar horizontes que engendren esperanza asi como una oportunidad de redi-
mir el pasado oprimido, truncado y latente que busca su realizacion en un ajuste de cuentas.
Una concepcion tal de la historia fue elaborada por Benjamin en sus Tesis de Filosofia de la
Historia, obra en la que se nos presenta una perspectiva que coincide con la promesa de
reconciliacion de los elementos de la cultura que se mantienen en conflicto durante su desa-
rrollo. Benjamin nos ofrece un panorama para interpretar las obras no sélo en funcion de su
rol como arte o mercancia, sino, sobre todo, como objetos que, cargados de una esperanza
redentora, poseen la capacidad de inaugurar nuevas posibilidades para el futuro.

Para aprehender mejor la naturaleza de esta esperanza y de los sublimes objetos que
podrian ser las obras, Gardufio dedica el séptimo y Gltimo capitulo al estudio de los princi-
pios que, bajo la lente de los descubrimientos freudianos y de los desarrollos psicoanaliticos
de Lacan, nos permiten comprender el arte en su dimension estética. La concepcion psico-
analitica del arte conlleva un sentido ético que sustenta la esperanza de que el comprender

2 Zizek, S., El sublime objeto de la ideologia, México, Siglo XXI, 2001, p. 27.
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liberara al sujeto, no sélo de su ignorancia, sino del sufrimiento mismo. Implica cierto ideal
y, en pos de un correcto acercamiento a él, en este capitulo Garduiio lidia de la mano de
Lacan con la escabrosa relacion entre la filosofia practica de Kant y Sade. Afirma Lacan que
“la cuestion ética [...] se articula a partir de una orientacion de la ubicacion del hombre en
relacion con lo real”3, mas alla de un mero ideal del conocimiento de uno mismo. Ahora
bien, la funcidn propia de las obras de arte no es cognitiva, sino estética. La obra de arte es
una especie de discurso sin palabras, una expresion de la verdad, de modo que su esencia no
es la imagen, pero tampoco su significado, sino lo que se presenta como imposibilidad entre
una y otro. La obra de arte no nos proporciona conocimiento de lo que somos, sino, mas
bien, articulaciones de sintomas. Gardufio profundiza en la nocion lacaniana de sinthome,
en tanto estructura artificial cuyo valor radica en un nucleo real, traumatico, imposible de
simbolizar, esto es, en las esperanzas truncadas del pasado a las que Benjamin se refiere.
Respecto la promesa del arte, Lacan nos ensefia que este tiene la estructura del deseo: su
causa yace en el objeto, entendido no como la cosa expuesta como obra, sino en su negati-
vidad. La causa de la obra, el origen que sostiene su promesa, es lo que permanece implici-
to en su discurso como objeto deseado. La produccion del goce apunta a un valor superior,
a un goce no realizable en el discurso. Asimismo, el deseo no es una ley universal, sino una
muy particular. La promesa del arte, sostenida en funcidon de sus efectos, de su goce estéti-
co, no aspira a la universalidad propia del concepto o significado. Esta promesa no puede
postularse a priori, en abstracto, sino que debe realizarse en cada acto, en cada obra, en cada
experiencia estética. Promete en la singularidad de su estructura como un sinthome. La esté-
tica psicoanalitica concibe el arte, cada obra, como un sintoma particular, como el estable-
cimiento singular de una relacion hereje entre el saber y el goce, no compartible, no suscep-
tible de conceptualizacion ni de simbolizacion. Es este “defecto”, esencia de toda obra, lo
que otorga fuerza al arte en la produccion de consecuencias reales y significativas. El arte,
mas que imitar la Cosa, finge que la imita. La referencia es la Cosa y no la realidad. El arte
debe ir en contra de esta tGltima para reestablecer la relacion con la Cosa y, en este sentido,
su funcién no es otra que la fabricacion de la estructura de lo real que nos posibilita enta-
blar una relacion con el goce mas alla de toda representacion. El arte nos permitiria asi
seguir teniendo esperanzas de algo mas, de algo indefinido y real, mas alla incluso de nues-
tras identificaciones imaginarias. De lo que se trata, en definitiva, es de la posibilidad de
mostrar la verdad a través de la produccion artificial, artistica, de lo real. La mentira del arte
bien podria decir lo verdadero sobre lo verdadero, rastrear lo real, apuntando hacia ese enig-
ma insondable, mas alla de lo simbdlico y lo imaginario. Sin embargo, el arte no puede sal-
var la Cosa al realizarla en un supuesto fin redentor, pues ella, en tanto causa, es irreducti-
ble. A consecuencia de esto, la esperanza de reconciliacion debe ser mantenida como lo que
es, como una mera posibilidad no realizada ni realizable, si es que queremos conservarla.
De realizarse tal promesa, se terminaria con todo orden y deseo. Pese a todo, Gardufio
defiende que no hemos de renunciar a la “apuesta en la que, para tener esperanzas de recon-
ciliacion, se debe jugar algo mas que la vida para hacer valer la vida [...]” (pag. 359).

A lo largo de su obra, Garduio traza un recorrido que se orienta de forma progresiva y
certera hacia su conclusion final: la promesa de reconciliacion, a través del arte, de los ele-

3 Lacan, J., Seminario 23: El sintoma (1975-1976), texto establecido por J. A. Miller en Ornicar?, n° 9, Pedazos
de real, (traduccion y notas de Ricardo E. Rodriguez Ponte). Inédito, p. 21.

267 Escritura e imagen
Vol. 10 (2014): 251-277



M¢ Angeles Arenal Garcia Notas y resenas

mentos en conflicto en el seno de la cultura. Una promesa de esperanza real de satisfaccion,
capaz de salvar dos extremos, hallando una especie de justo medio entre la alienacion pro-
ducida por las renuncias que nuestra participacion en la cultura exige y el desahogo barba-
rico de nuestros impulsos elementales. De lo contrario, dado que cada avance en el dominio
racional del mundo parece traer consigo inevitablemente una escalada de la barbarie, nues-
tra civilizacion estaria condenada a manifestaciones de violencia igualmente progresivas y
sistematicas. Nuestro destino seria, mas alla del malestar, la rivalidad con la propia cultura
y nuestros semejantes, ya que la barbarie no es el resto que le falta por domesticar al pro-
greso, sino su reverso igualmente radical. La reflexion de Gardufio nos hace tomar concien-
cia del modo en que nuestra sociedad nos exige que seamos entes culturales con una devo-
cidn ciega por el progreso. Nos hemos convencido de que somos exclusivamente cultura y
de que esta nos permite adaptar nuestra vida a duras exigencias. No obstante, somos el resul-
tado de la evolucion y la naturaleza, que posee leyes propias para cada especie. Asi pues, en
el caso del ser humano, la radicalizacion de la opresion propia de la razon moderna ha veni-
do engendrando, inexorablemente, su contrario: un resto de irracionalidad, un contenido
negativo insimbolizable. Ante ello, tras un repaso y cuestionamiento a nuestra cultura, pare-
ce que solo el arte podria ofrecer una respuesta para la conjura de la irracionalidad en este
panorama desesperanzador. Si el arte quiere ocupar un sitio verdadero en la historia, debe
hacerlo desde el lugar de esta negatividad, en la oposicion a las razones dominantes. En
efecto, sin un reducto de negatividad, la promesa en potencia no podria mantenerse viva ni
tampoco ser llevada al acto, sacandonos de la desesperacion e impulsandonos a continuar a
pesar de las incongruencias que rigen el dia a dia de la humanidad. La negatividad se nos
revela como un elemento esencial del arte y ha de ser localizada en el seno mismo del sis-
tema como lo que posibilita su efectividad, a saber, la produccion del valor. No es cierto,
pues, que un sistema de produccion hegemonica como la industria cultural conduzca al arte
a una incomprension total y a una tragica muerte en silencio. Después de todo, es en el espa-
cio de la industria cultural y no fuera de ¢l — incluso en su alienacion, o mejor atn, gracias
a ella — donde el arte es posible. Alienacion y emancipacion no son conceptos contradicto-
rios; de hecho, lo primero es condicion de lo segundo. No se crea a pesar del sistema y para
eliminarlo, sino por las condiciones que ofrece y para obtener el goce que él posibilita. Por
eso, las obras culturales que atn prometan surgiran de la tension y se mantendran gracias a
ella.

El libro de Gardufio destaca como una contribucion original, bien documentada y res-
paldada por una sélida formacion filosofica. Se enmarca, ademas, en la perspectiva critica
de una sociedad adocenada, masificada y estereotipada por el auge de la industria cultural,
esto es, por la imposicion de un tipo de racionalidad, basada en criterios industriales, sobre
la produccion cultural, promovida por el sistema econdmico capitalista. De ahi, la apologia
que hace Gardufio del arte contemporaneo entendido como un potente revulsivo social. El
arte contemporaneo sugiere, provoca, insiniia nuevas comprensiones y cogniciones en el
individuo, pensamientos autonomos y sentimientos propios creados por el espectador en
tanto intérprete de lo que ve. Asimismo, redistribuyendo la sensibilidad de una realidad
densa y dolorosa, el arte contemporaneo emite una reflexion sobre el presente y coloca una
barrera contra su propia banalidad al devolverlo como una imagen en el espejo de nuestra
vida total. El arte, inconcluso por su propia condicion ligada a la del ser humano, nos otor-
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ga nuevas perspectivas sobre nosotros mismos y nuestro papel en este mundo; nos permite
percibir donde estamos o donde deberiamos estar, como nos va'y como deberia irnos. Quizas
por todo ello el arte contemporaneo haya tenido una recepcion conflictiva en la sociedad y
una dificil integracion en la cultura popular.

En resumen, se trata de una obra muy recomendable, tanto por la actualidad y urgencia
de las distintas tematicas que aborda como por el modo de desarrollarlas a través de argu-
mentos que resultan palmariamente comprensibles. Gardufio nos introduce gradualmente,
pagina a pagina, en complejos problemas filosoficos, en la frontera entre la ética y la esté-
tica, desgranandolos de tal forma que su comprension resulta accesible para el no iniciado
en el ambito de la filosofia, sin por ello defraudar en modo alguno al investigador formado.
A medida que se avanza en su lectura, es posible apreciar como los lucidos argumentos se
suceden en una exposicion en espiral. Como el propio Garduiio sefiala, el punto al que llega
que no se aleja mucho de donde partid. En los tltimos capitulos, perfila un panorama de la
historia y del lenguaje en el que el verdadero motor de la cultura son los efectos estéticos
que puedan generarse en funcion de cierta expectativa, considerada analoga a la promesa
que guia el rumbo del libro desde las primeras paginas. Ademas, las cuestiones tratadas, pro-
cedentes de la sociologia, la critica y el psicoanalisis, se llaman entre si y se hace imposible
comprender una sin adentrarse también en las otras. Por ello, es un mérito a destacar la cla-
ridad expositiva con la que se despliegan los diversos temas, llevando a cabo una rigurosa
presentacion de la informacion, sin caer en el abuso de reiteraciones o incisos innecesarios
que entorpecerian el ritmo del discurso. Por tltimo, mediante un acertado uso de la interro-
gacion retorica, se entabla con el lector un “dialogo” que contribuye a que la lectura del libro
resulte fluida a la par que inspiradora.

M? Angeles ARENAL GARCiA

Frente a la mirada

RANCIERE, Jacques, Figures de [’histoire, Paris, Puf, 2012 [Figuras de la historia, tra-
duccion de Cecilia Gonzalez, Buenos Aires, Eterna Cadencia, 2013]

Observar detenidamente una antigua foto, una pintura, un documental es el movimien-
to que nos propone este libro que recoge los textos L inoubiable y Sens et figures de histoi-
re, ambos escritos en 1996 en relacion con la exposicion Face a L’Histoire organizada en el
Centro Georges Pompidou, la cual tenia como principal motivo de reflexion la pintura de la
historia alejada de toda normatividad académica producida a lo largo del siglo XX.

Hacer frente a los dos textos que lo configuran, supone hacer frente a un actual y olvi-
dado cometido que la voz del autor nos recuerda desde las primeras paginas: hacer historia.
Cela-était es lo esencial en su concepto de la historia, el eso fue de la propia historia y que
se presenta hoy ante nosotros. No se ha de concebir por tanto como una disposicion de
acciones a la manera aristotélica, o como el proceso de cumplimiento de una suerte de ver-
dad en el tiempo, sino como signos variables que nos hablan y sefialan la materia de lo que
fue y nos hacen volver a ello.
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