CONTRA EL ARTE

El arte siempre trata de «algo oculto». Pero ;nos ayuda a entrar en contacto con ese algo
oculto? Yo creo que nos aleja de ello.

Durante aproximadamente el primer millén de afios que pasaron como criaturas
reflexivas, los seres humanos parece que no crearon arte alguno. Tal y como Jameson lo
describe, el arte no tenia lugar en aquella «realidad social inocente» porque no habia
necesidad de él. Aunque se manufacturaban herramientas con una pasmosa economia de
esfuerzos y con gran perfeccion formal, no se puede aplicar el viejo topico del impulso
estético como uno de los componentes irrenunciables de la mente humana.

Las obras de arte mas antiguas que han perdurado son huellas de manos, producidas
mediante la presion o mediante pigmentacion, una muestra dramatica de impresion directa
sobre la naturaleza. Mas tarde, en el periodo Paleolitico Superior, hace unos 30.000 afios, se
inicio la mas bien repentina aparicion del arte rupestre asociado con nombres como Altamira
y Lascaux. Estas imagenes de animales poseen a menudo una impresionante vivacidad y
naturalismo, aunque las esculturas de aquellos momentos, como las abundantemente
encontradas estatuillas de «Venusy, eran bastante estilizadas. Tal vez esto indique que la
domesticacion de la gente tenia que preceder a la domesticacion de la naturaleza. Es
significativo que la teoria de la caza o de la «magia simpatica» referida al arte mas primitivo
esté ahora en declive a la luz de las pruebas de que la naturaleza era generosa mas que
amenazadora.

La auténtica explosion del arte de aquella época revela una ansiedad que no se habia
sentido antes: en palabras de Worringer, «la creacion con el fin de someter el tormento de la
percepciony. Aqui aparece lo simbolico, como un momento de descontento. Era una
ansiedad social; la gente sentia que algo valioso se desvanecia. El rapido desarrollo del ritual
o la ceremonia es paralelo al nacimiento del arte, y nos recuerda las primeras
representaciones del momento del «principio», el paraiso primordial del presente intemporal.
La representacion pictorica suscitaba la creencia en controlar la pérdida, la creencia en la
coaccion misma.

En las mas antiguas muestras de division simbdlica, como por ejemplo los rostros de
piedra mitad humanos, mitad animales de El Juyo, el mundo queda dividido en dos fuerzas
opuestas, distincion binaria mediante la cual empieza el contraste entre cultura y naturaleza y
tal vez se prefigura una sociedad produccionista y jerarquica.

El orden perceptual en si mismo, como unidad, empieza a descomponerse en
respuesta a un orden social cada vez mas complejo. Una jerarquia de los sentidos, con el
sentido visual firmemente separado de los demas y buscando su realizacion en iméagenes
artificiales como las pinturas rupestres, llega para sustituir a la simultaneidad completa de la
gratificacion sensual. Levi-Strauss descubrio, para su sorpresa, un pueblo tribal que habia
sido capaz de ver Venus a plena luz del dia; pero antafio no sélo nuestras facultades eran mas
agudas, tampoco estaban tan separadas y ordenadas. Parte del proceso de entrenar la vista
para apreciar los objetos de la cultura estuvo constituido por la represion de la inmediatez en
un sentido intelectual: la realidad fue eliminada a favor de una experiencia puramente
estética. El arte anestesia los drganos sensoriales y aleja de su alcance el mundo natural. Esto
reproduce la cultura, que nunca puede compensar esa incapacidad.

No es sorprendente que los primeros signos de un abandono de aquellos principios
igualitarios que caracterizaron la vida del cazador-recolector aparezcan ahora. El origen
chamanistico del arte visual y la musica ha sido subrayado a menudo, poniendo el énfasis en
que el artista-chaman fue primero el especialista. Parece probable que las ideas de excedente
y mercancia aparecieran con el chaman, cuya orquestacion de actividad simbolica presagiaba
una nueva alienacion y estratificacion.



El arte, como el lenguaje, es un sistema de intercambio simbolico que introduce el
intercambio en si mismo. También es un instrumento necesario para mantener la unidad de
una comunidad basandose en los primeros sintomas de vida desigual. La afirmacion de
Tolstoi de que «el arte es un medio de unidn entre los hombres, que los atina en el mismo
sentimiento», esclarece la contribucion del arte a la cohesion social en el alba de la cultura.
Los rituales socializadores requerian arte; las obras de arte se originaban al servicio del
ritual; la produccion ritual de arte y la produccion artistica de ritual son lo mismo. «La
musicay, escribido Seu-ma-tsen, «es lo que unificay.

A medida que la necesidad de solidaridad se acelerd, también lo hizo la necesidad de
ceremonia; el arte también desempefio un papel en su funcion mnemotécnica. El arte, con el
mito siguiéndole de cerca, sirviéo como apariencia del recuerdo auténtico. En lo mas
recondito de las cuevas, se realizaron los primeros adoctrinamientos a través de las pinturas
y otros simbolos, cuyo fin era inscribir reglas en una memoria colectiva y despersonalizada.
Nietzsche vio el adiestramiento de la memoria, especialmente la memoria de las
obligaciones, como el inicio de la moral civilizada. Una vez los procesos simbdlicos del arte
se desarrollaron, domind tanto la memoria como la percepcion, dejando su sello en todas las
funciones mentales. La memoria cultural significaba que los actos de una persona podian
compararse con los de otra, incluidos antepasados representados, y que el comportamiento
futuro podia ser anticipado y controlado. La memoria se volvio externalizada, afin a la
propiedad pero sin ser ni siquiera propiedad del sujeto.

El arte convierte al sujeto en objeto, en simbolo. El papel del chaman consistia en
objetificar la realidad; esto se producia sobre la naturaleza externa y la subjetividad a la par
porque la vida alienada lo exigia. El arte proporcionaba el medio de transformacion
conceptual por el cual el individuo era separado de la naturaleza y dominaba al nivel mas
profundo socialmente. La capacidad del arte para simbolizar y dirigir la emocion humana
consiguié cumplir con ambos fines. Lo que se nos hizo aceptar como necesidad, para
mantenernos orientados en la naturaleza y la sociedad, era en su base la invencion del mundo
simbolico, la Caida del Hombre.

El mundo debe ser mediado por el arte (y la comunicacion humana por el lenguaje, y
el ser por el tiempo), debido a la division del trabajo, tal como se ve en la naturaleza del
ritual. El objeto real, en su particularidad, no aparece en el ritual; en su lugar, se utiliza uno
abstracto, de manera que los términos de la expresion ceremonial estan abiertos a la
sustitucion. Las convenciones necesarias en la division del trabajo, con su estandarizacion y
su pérdida de lo unico, son las del ritual, las de la simbolizacion. El proceso es idéntico en su
origen, basado en la equivalencia. La produccion de bienes, a medida que el modo cazador-
recolector queda paulatinamente liquidado en favor de la agricultura (produccion historica) y
la religion (produccion simbolica plena), es también la produccion ritual.

El agente, una vez mas, es el artista-chaman, en camino hacia el sacerdocio, lider
debido al dominio de sus propios deseos inmediatos a través del simbolo. Todo lo que es
espontaneo, organico y distintivo tiene que ser neutralizado por el arte y el mito.

Recientemente, el pintor Eric Fischl present6 en el Whitney Museum una pareja en el
acto del intercambio sexual. Una camara de video grab6 sus actos y los proyect6 en un
monitor de television ante ambos. Los ojos del hombre se sentian atraidos hacia la imagen de
la pantalla, que era claramente mas excitante que el acto mismo. Las evocativas pinturas
rupestres, volatiles en las profundidades dramaticas iluminadas por las antorchas, iniciaron la
transferencia ejemplificada en el montaje de Fischl, en el cual incluso los actos mas
primarios pueden convertirse en secundarios ante su representacion. El autodistanciamiento
condicionado de la existencia real ha sido uno de los objetivos del arte desde el principio. De
forma semejante, la categoria de publico, de consumidor supervisado, no es nada nuevo,
puesto que el arte se ha esforzado siempre por convertir la vida misma en un objeto de
contemplacion.



A medida que el Periodo Paleolitico dio paso a la llegada de la agricultura y la
civilizacion neolitica, la produccion, la propiedad privada, el lenguaje escrito, el gobierno y
la religion, la cultura pudo verse de forma mas completa como el declive espiritual a través
de la division del trabajo, aunque la especializacion global y la tecnologia mecanistica no
prevalecieron hasta finales de la Edad del Hierro.

Las vividas representaciones del arte cazador-recolector tardio fueron sustituidas por
un estilo geométrico y formalista, que reducia las imagenes de animales y humanos a formas
simbdlicas. Esta limitada estilizacion revela al artista aislandose de la riqueza de la realidad
empirica y creando el universo simbolico. La aridez de la precision lineal es uno de los
rasgos distintivos de este momento crucial, que trae a la mente a los Yoruba, que asocian la
linea con la civilizacion: «Este pais se ha civilizado», significa literalmente, en yoruba, «esta
tierra tiene lineas sobre su fazy». Las formas inflexibles de la sociedad verdaderamente
alienada son visibles en todas partes; Gordon Childe, por ejemplo, al referirse a este espiritu,
sefiala que las vasijas de una aldea neolitica son todas iguales. En relacion con esto, la guerra
bajo la forma de escenas de combate hace su primera aparicion en el arte.

En aquel momento la obra de arte no era autonoma en ningtn sentido; servia a la
sociedad en un sentido directo, como instrumento de las necesidades de la nueva
colectividad. No habia habido cultos de adoracion durante el Paleolitico, pero ahora la
religion tenia el dominio, y conviene recordar que durante miles de afios la funcion del arte
ha sido representar a los dioses. Mientras, lo que Gliick subrayaba de la arquitectura tribal
africana era cierto también en todas las demas culturas: los edificios sagrados cobraban vida
sobre el modelo de los del gobernante seglar. Y aunque las primeras obras firmadas ni
siquiera aparecen antes del tltimo periodo griego, no es inapropiado decir que aqui el arte
alcanza algunos de sus rasgos generales.

El arte no so6lo crea los simbolos de y para una sociedad, también es una parte basica
de la matriz simbolica de la vida social enajenada. Oscar Wilde dijo que el arte no imita a la
vida, sino viceversa; que es lo mismo que decir que la vida sigue el simbolismo, sin olvidar
que es la vida (deformada) la que produce el simbolismo. Toda forma de arte, segun T S.
Eliot, es «un ataque contra lo inarticulado». Contra lo no simbolizado, deberia haber dicho.

Tanto pintor como poeta siempre han querido alcanzar el silencio que hay detras y
dentro del arte y el lenguaje, desechando la cuestion de si el individuo, al adoptar estos
modos de expresion, no se conformaba con demasiado poco. Aunque Bergson intentd
aproximarse al objetivo del pensamiento sin simbolos, semejante logro parece imposible si
no desmontamos activamente todas las capas de alienacion. En el extremo de las situaciones
revolucionarias, la comunicacion inmediata ha prosperado, aunque brevemente.

La funcion primordial del arte es objetivizar el sentimiento, mediante lo cual nuestras
motivaciones y nuestra identidad son transformadas en simbolo y metafora. Todo arte, toda
simbolizacion, estd basado en la creacion de sustitutos, vicarios de otra cosa; por su misma
naturaleza, por tanto, es una falsificacion. Bajo el disfraz de «enriquecer la calidad de la
experiencia humanay, aceptamos descripciones simbdlicas e intermediadas de como
deberiamos sentirnos, adiestrados como estamos para necesitar dichas imagenes publicas del
sentimiento que el arte ritual y el mito proporcionan para nuestra seguridad fisica.

La vida en la civilizacion se vive casi completamente en un medio de simbolos. No
solo la actividad cientifica o tecnologica, sino la misma actividad estética consiste en gran
medida en el procesamiento de simbolos. Las leyes de las formas estéticas son canones de
simbolizacion, a menudo expresados de forma bastante poco espiritual. Se asevera de forma
bastante generalizada, por ejemplo, que un niimero limitado de figuras matematicas
confirman la eficacia del arte. Est4 la famosa sentencia de Cézanne de que hay que «tratar la
naturaleza con el cilindro, la esfera y el cono», y la afirmacion de Kandinsky de que «el
impacto del angulo agudo de un tridngulo sobre un circulo produce un efecto tan poderoso
como el dedo de Dios tocando el dedo del Adan de Miguel Angel». El sentido de un



simbolo, como concluy6 Charles Pierce, esta en su traduccion en otro simbolo, llegando asi a
una reproduccion sin fin, en la que lo real siempre queda desplazado.

Aunque el arte no trata fundamentalmente de la belleza, su incapacidad para rivalizar
sensualmente con la naturaleza ha evocado muchas comparaciones desfavorables. «La luz de
luna es esculturay, escribi6 Hawthorne; Shelley alab¢ el «arte sin premeditar» de la alondra;
Verlaine declar6 el mar més hermoso que todas las catedrales. Y asi continua, con los
crepusculos, los copos de nieve, las flores, etc., superando a los productos simbélicos del
arte. Jean Arp, de hecho, considerd «el cuadro mas perfecto» como tan sélo «una
aproximacion raida y deforme, una papilla secay.

Entonces, ;por qué respondemos positivamente al arte? Como compensacién y como
paliativo, debido a que nuestra relacion con la naturaleza y la vida es deficiente y anula una
auténtica. Como dijo Motherlant: «Uno entrega a su arte lo que no ha sido capaz de dar a su
existencia». Es cierto tanto para el artista como para el publico; el arte, como la religion, se
eleva desde el deseo insatisfecho.

El arte deberia ser considerado una actividad y una categoria religiosa también en el
sentido del aforismo de Nietzsche: «Tenemos el Arte para no perecer por la Verdad». El
consuelo que nos proporciona explica la muy extendida preferencia por la metafora antes
que por la relacion directa con el articulo genuino. Si el placer quedara de alguna forma
liberado de todas sus ataduras, el resultado seria la antitesis del arte. En una vida sometida,
sin embargo, la libertad no existe fuera del arte, de manera que incluso una pequeia y
deforme fraccion de las riquezas del ser es bien recibida. «Creo para no llorary, reveld Klee.

Este reino separado de la vida inventada es tan impotente como cémplice de la actual
pesadilla que nos domina. En su separacion institucionalizada, corresponde a la religion y la
ideologia en general, en los que sus elementos no son, y no pueden ser, actualizados; la obra
de arte es una seleccion de posibilidades que no se cumplen excepto en términos simbolicos.
Surgiendo del sentimiento de pérdida mencionado mas arriba, se adapta a la religién no s6lo
por su confinamiento en una esfera ideal y su ausencia de consecuencias disidentes, sino que
a partir de ese momento ya no puede ser mas que critica completamente neutralizada, como
maximo.

Frecuentemente comparadas con el juego, el arte y la cultura, igual que la religion,
han servido mas a menudo como generadoras de culpa y opresion. Puede que la funcion
ludica del arte, igual que su habitual declaracion de trascendencia, deba ser valorada de la
misma manera que uno se replantea el significado de Versalles: contemplando la miseria de
los trabajadores que perecieron secando sus ciénagas.

Clive Bell sefialaba la intencion del arte de transportarnos desde el plano de la lucha
diaria «hasta un mundo de exaltacion estéticay, en paralelo al o Malraux ofreci6 otro tributo
a la funcion conservadora del arte cuando escribid que, sin obras de arte, la civilizacion se
desmoronaria «en menos de cincuenta afios»... volviéndose «esclava de los instintos y de los
suefios elementales».

Hegel determiné que el arte y la religion también tienen «esto es comun, es decir, que
su contenido estd formado por materias completamente universales». Este rasgo de
generalidad, de significado sin referencia concreta, sirve para introducir la idea de que la
ambigiiedad es un signo distintivo del arte.

Habitualmente descrito de forma positiva, como una revelacion de la verdad libre de
las contingencias del tiempo y el espacio, la imposibilidad de dicha formulacién sélo sirve
para iluminar otro momento de falsedad respecto al arte. Kierkegaard descubri6 que el rasgo
definitorio de la perspectiva estética era su hospitalaria reconciliacion de todos los puntos de
vista y su evasion de la eleccion. Esto puede verse en el compromiso perpetuo que al mismo
tiempo valora el arte s6lo para repudiar sus intenciones y contenidos con un «Bueno, al fin 'y
al cabo, solo es artey.



La cultura de hoy es una mercancia y puede que el arte sea la mercancia estrella. La
situacion es entendida erroneamente como producto de una industria cultural centralizada, a
lo Horkenheimer y Adorno. En realidad somos testigos de una difusion en masa de cultura
que depende de la participacion para obtener su fuerza, sin olvidar que la critica debe ser de
la cultura misma, no de su supuesto control.

La vida diaria se ha estetizado por la saturacion de imagenes y musica,
principalmente a través de los medios electronicos, la representacion de la representacion. La
imagen y el sonido, con su presencia constante, se han convertido en un vacio, todavia mas
ausente de significado para el individuo. Mientras, la distancia entre el artista y el espectador
ha disminuido, en un acercamiento que s6lo pone de manifiesto la distancia absoluta entre la
experiencia estética y lo que es real. Esto duplica perfectamente el espectaculo en general:
separacion y manipulacion, experiencia estética perpetua y demostracion de poder politico.

Al reaccionar contra la creciente mecanizacion de la vida, los movimientos
vanguardistas, sin embargo, no han resistido la espectacular naturaleza del arte mejor que las
tendencias ortodoxas. De hecho, podria argumentarse que el Esteticismo, o el «arte por el
arte», es mas radical que un intento de atacar la alienacidon con sus propios resortes. El
desarrollo del art pour I'art de finales del siglo XIX fue un rechazo autorreflexivo del mundo,
en oposicion al esfuerzo vanguardista de organizar la vida en torno al arte. Hay un momento
valido de duda mas allé del Esteticismo, la comprension de que la division del trabajo ha
disminuido la experiencia y ha convertido el arte en otra especializacion: el arte se despojo
de sus ambiciones ilusorias y se convirtio en su propio contenido.

La vanguardia normalmente ha hecho reclamaciones mas amplias, proyectando un
papel principal negado por el capitalismo moderno. Se comprende mejor como una
institucion social peculiar de la sociedad tecnoldgica que valora tan intensamente la
novedad; se predica en la idea progresista de que la realidad debe actualizarse
continuamente. Pero la cultura vanguardista no puede competir con la capacidad del mundo
moderno de impresionar y transgredir (y no so6lo simbolicamente). Su defuncion es otro dato
que confirma que el mito del progreso esta en bancarrota.

El dadaismo fue uno de los dos grandes movimientos de vanguardia, su imagen
negativa acrecentada por la sensacion de colapso historico generalizado que emana de la
Primera Guerra Mundial. Sus partidarios afirmaban, en ocasiones, estar contra todos los
«ismosy, incluida la idea del arte. Pero la pintura no puede negar la pintura, ni la escultura
puede invalidar la escultura, teniendo en cuenta que toda la cultura simbolica es la
apropiacion de la percepcion, la expresion y la comunicacion. De hecho, el dadaismo fue una
busqueda de nuevos modos artisticos, su ataque contra la rigidez y la irrelevancia del arte
burgués un factor para el progreso del arte; las memorias de Hans Richter se referian a «la
regeneracion del arte visual iniciada por el dadaismoy. Si la I Guerra Mundial casi mato al
arte, los dadaistas lo reformaron.

El surrealismo es la ultima escuela que afirma la mision politica del arte. Antes de
descarrilar en el trotskismo y/o la fama del mundo artistico, los surrealistas defendieron el
azar y lo primitivo como formas de liberar «lo Maravilloso» que la sociedad aprisiona en el
inconsciente. El falso juicio que habria reintroducido el arte en la vida cotidiana y por tanto
lo habria transfigurado, ciertamente malinterpretaba las relaciones del arte con la sociedad
represiva. La auténtica barrera no se establece entre el arte y la realidad social, que son lo
mismo, sino entre el deseo y el mundo existente. El objetivo de los surrealistas de inventar
un nuevo simbolismo y mitologia defendia esas categorias y desconfiaba de la sensualidad
inmediata. Respecto a esta ultima, Breton sostenia que «el disfrute es una ciencia; el
ejercicio de los sentidos exige una iniciacion personal y por tanto se necesita el arte».

La abstraccion modernista reanudo la tendencia iniciada por el Esteticismo, en tanto
en cuanto expresaba la conviccion de que s6lo mediante una drastica restriccion de su campo
de vision podia sobrevivir el arte. Con la menor macula de embellecimiento posible en el



lenguaje formal, el arte se fue haciendo cada vez mas autorreferencial, en su busqueda de
una «pureza» que era hostil a la narracion. Al garantizar que no representa nada, la pintura
moderna conscientemente no es mas que una superficie plana con pintura encima.

Pero la estrategia de intentar vaciar el arte de valor simbolico, la insistencia en la obra
de arte como un objeto de derecho propio en un mundo de objetos, demostr6 ser un método
virtualmente autoaniquilador. Esta «fisicalidad radical», por muy basada en la aversion a la
autoridad que estuviera, nunca consiguié mas, en su objetivismo, que el estatus de simple
mercancia. Las estériles rejillas de Mondrian y los repetidos cuadrados negros de Reinhardt
reflejan en su conformidad nada menos que la espantosa arquitectura del siglo xx en general.
La autoliquidacion modernista fue parodiada por el Erased Drawing de Rauschenberg en
1953, expuesto después de estar borrando un dibujo de De Kooning durante un mes. El
mismo concepto del arte, no obstante la exhibicion por parte de Duchamp de un orinal en
una exposicion de 1917, se convirtié en una cuestion pendiente en los cincuenta y desde
entonces se ha vuelto cada vez mas indefinible.

El arte pop demostr6 que los limites entre el arte y los medios de masas (por ejemplo,
publicidad y comics), se estan disolviendo. Su aspecto funcional y producido en masa es el
de la sociedad entera, y la cualidad vacia y desapegada de un Warhol y sus productos lo
resumen. Imagenes banales, carentes de peso moral, despersonalizadas, manipuladas
cinicamente por una estrategia de marketing atenta a la moda: la naderia del arte moderno y
su mundo revelada.

La proliferacion de estilos artisticos y perspectivas durante los sesenta, conceptual,
minimalista, performance, etc., y el acelerado proceso de obsolescencia de la mayor parte del
arte, trajo la era «posmodernay, un desplazamiento del «purismo» formal del modernismo a
través de una mezcla ecléctica de logros estilisticos del pasado. Esto supone basicamente un
reciclaje cansino y desangelado de fragmentos gastados, que anuncia que el desarrollo del
arte ha llegado a su fin. Contra la devaluacion global de lo simbdlico, ademas, el arte es
incapaz de generar nuevos simbolos y apenas se esfuerza por hacerlo.

Criticos ocasionales, como Thomas Lawson, lamentan la actual incapacidad del arte
«para estimular el crecimiento de la duda realmente agobiante», sin darse cuenta de que un
movimiento de duda muy observable amenaza con derrocar el arte mismo. Tales «criticos»
no son capaces de entender que el arte debe permanecer como alienaciéon y que como tal
debe ser sustituido, que el arte esta desapareciendo porque la separacion inmemorial entre la
naturaleza y el arte es una sentencia de muerte para el mundo que debe ser anulada.

El deconstruccionismo, por su parte, anuncio el proyecto de descodificar la literatura
y de hecho los «textos», o sistemas de significado, a través de toda cultura. Pero su intento
de revelar ideologias supuestamente ocultas se ve frustrado por su negativa a considerar los
origenes o las causas histdricas, una aversion heredada del estructuralismo /
postestructuralismo. Derrida, la figura seminal del deconstruccionismo, trata con el lenguaje
como solipsismo, sepultado en la autointerpretacion; no se enfrenta a la actividad critica,
sino a escribir sobre escribir. En vez de una deconstruccion de la realidad impactada, esta
aproximacion es meramente un academicismo autocontenido, en el cual la literatura, como la
pintura moderna antes, nunca deja de estar preocupada por su propia superficie.

Mientras tanto, desde que Piero Manzoni enlat6 sus propias heces y las vendié a una
galeria y Chris Burden se hizo disparar en el brazo y se crucificé a un Volkswagen, vemos
en el arte cada vez més parabolas adecuadas de su final, tales como los autorretratos
dibujados por Anastasi... con los ojos cerrados. La musica «seria» hace mucho que esta
muerta, y la musica popular se deteriora; la poesia se aproxima al colapso y se retira de la
vista; el teatro, que se movid del Absurdo al Silencio, estd muriendo; y la novela esta
eclipsada por la no ficcion como la unica forma posible de escribir con seriedad.

En una era hastiada y deprimida, cuando parece que hablar es decir menos, el arte es
ciertamente menos. Baudelaire se vio obligado a reclamar la dignidad del poeta en una



sociedad que no tenia més dignidad que ofrecer. Un siglo y mas después, qué ineludible es la
verdad de esa condicion y cuanto mas gastado esté el consuelo o la posicion del arte
«intemporal».

Adorno empezaba asi su tltimo libro: «Hoy no hace falta decir que no hace falta
decir nada referente al arte, y mucho menos pensarlo. Todo lo que tiene que ver con el arte
se ha vuelto problematico: su vida interior, su relacion con la sociedad, incluso su derecho a
existir». Pero Aesthetic Theory [Teoria estética] reafirma el arte, igual que lo hizo la Gltima
obra de Marcuse, testificando la desesperacion y la dificultad de atacar la ideologia
herméticamente sellada de la cultura. Y aunque otros «radicales», como Habermas,
aconsejan que el deseo de abolir la meditacion simbolica es irracional, cada vez estd mas
claro que cuando realmente experimentamos con nuestros corazones y manos, la esfera del
arte se revela como digna de compasion. En la transfiguracion que debemos representar, la
voluntad simbolica quedara atras y el arte serd rechazado en favor de lo real. El juego, la
creatividad, la autoexpresion y la experiencia auténtica volveran a empezar en ese momento.



