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Hoy nos hallamos en una crisis de lo bello en la medida en
que a este se o satina, convirtiéndolo en objeto de agrado,
en objeto del “me gusta”, en algo arbitrarioy placentero. La
salvacion de lo bello es la salvacion de lo vinculante.
Byung-Chul Han
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ydel ‘buen gusto’. Adecirde Paz,setratadelos
tiempos en los que un artista podia convertirse
enla‘obra’yserobjetode culto. Tal vez poresas
reminiscencias del pasado del ready-made y su
vigencia, sea que el mismo Han se pregunte se-
riamente acercade cual esel ‘gusto’ estéticode
nuestro tiempo, o al menos, paraser mas preci-
sos, el gusto estético que pretende “legitimar”
socialmente laobra de Koons. Estoimplica, por
supuesto, una mirada critica del presentey tra-
tardedescifraraquellos elementos de la cultu-
ra que puedan explicar por qué Koons es uno
de los artistas “mas influyentes del siglo xx”.

Unade las mayoresdificultades para enten-
der las aportaciones estéticas y culturales del
arte contemporaneo radica en la diversidad
de obras que comprenden este periodo. Esta
diversidad no es asimilable de forma cuanti-
tativa. El problema no es la cantidad de obras,
sino que muchas de ellas divergen en puntos
nodales sobre aquello que debe entenderse
por ‘arte’; sus propositos, su valor cultural y
estético, su mercantilizacién, o no; su impor-
tancia social y politica, o no. El arte contem-
poraneo abandona los soportesy leguajes del
arte moderno:

El arte contemporaneo esta repleto de obras
hibridas que ya no se dejan explicar suficiente-
mente a partirde lalégica evolutivade unarteen

particular. Talesobrassesitian masbienentre las
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artesy, conello, se resisten de manera manifiesta
a la clasificacién teérico-genérica del arte en ar-

tes. (Rebentisch, 2021:104).

Lasalvacion de lo bello de Byung-Chul Han tie-
ne el mérito de ahondary problematizarenal-
gunas de estas divergencias. No obstante, me
parece que su propuestainvitaa pensaren dos
problematicas que Han no resuelve, aun cuan-
do aporte elementos para hacerlo.

En primer lugar, pareceria que todo el arte
contemporaneo esta supeditado al mercado
del arte y depende de ciertos gustos de la so-
ciedad de consumo. Han considera que la obra
de Jeff Koons es emblematica de la sociedad
positiva; de lo pulido, lo tersoy lo suave y se
pregunta: “;Por qué lo pulido nos resulta hoy
hermoso?” (p. 11). La tesis mas fuerte es que la
belleza ha sido suplantada por objetos de con-
sumo atractivos y meramente llamativos, sin
complejidad, ni profundidad. Pero cualquier
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lector puede preguntarse si esto realmente
ocurre en toda la esfera del arte y la cultura.
Como expondré mas adelante, es cierto que
Jeff Koons es una referencia global y su obra
puede ser expuestay vista en docenas de mu-
seos de arte contemporaneo alrededor del
mundo. Pero tal vez sea muy apresurado con-
cluir que en todas las regiones del mundo esa
sea la tinica y la mas importante referencia, y
que para todas las sociedades y para todas las
personas les resulte hermoso lo pulido. Por su-
puesto, el libro no se propone ahondar en el
arte contemporaneo, sino en mostrar que la
belleza ha decaido en la sociedad de consumo
como algo pulido, tersoy suave. Lo que me pa-
rece mas significativo de esta obra es que su
respuesta sobre comosalvarlo bello puede ser
una clara referencia a distintos ejemplos de
arte contemporaneo que Han omite. El énfasis
desalvarlobello apoyandose en El Banquete de
Platén garantiza la relacion entre la belleza, la
éticayla politica, peroen parte limitalaimpor-
tanciadel arte.

En diversas obras y contextos, el critico de
arte Arthur Danto intenta explicar por qué el
ready-made se convirtié en objeto artistico; en-
tre otras cosas, su argumento plantea que no
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esunacopiade larealidad, niunaimitacionde
lo real. El ready-made es una metafora que en-
carnaunsignificado,y, poreso, no esun objeto
que alcance a ser explicado por la teorfa pla-
ténica del arte. Esto es esclarecedor para esta
resefia. Se puede estarde acuerdo, en general,
con las ideas sobre la salvacion de lo bello y
la referencia a Platdn, pero se puede estar en
desacuerdo con Han en unaseleccién ad hoc de
obrasdearte contemporaneo. Enla parte final
de esta resefia, propondré que mirar otras po-
sibilidades de arte contemporaneo no niegael
valor de la tesis de Platén en El Banquete, por el
contrario, este arte invita a mirar el arte con-
temporaneo como otra forma de engendrar lo
bello, porvias distintas de |a filosoffa.

De esto Ultimo, se sigue, en segundo lugar,
que podemos considerar muchos trabajos,
instalacionesy performances que no se ajustan
aesaslimitacionesy que podrian servalorados
desde las propias categorias que Han retoma
de Platén; especialmente aquellas referidas a
la relacién entre la virtud como excelencia po-
liticayla posibilidad de engendrarbellezaenel
mundo. Sinduda, el libro es muy gratificantey
contribuye notablemente a pensar en esas di-
vergencias estéticasy culturales.

Vicisitudes de la estética
y el arte contemporaneo

Existen, por lo menos, dos tendencias de teo-
rias estéticas para pensar el arte. No nece-
sariamente son incompatibles, pero ofrecen
respuestas por caminos distintos. Una de ellas
es la estética filosofica que no se limita a la pon-
deracién de las caracteristicas de la obra de
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arte en tanto que arte.
Su apreciacion puede
incluir una problemati-
zacién de las categorias
estéticas, una bisque-

Labellezaha da del sentido del arte
decaidoenla y su influencia en la
sociedadde cultura. Sus recursos
Consumo como pueden ser estricta-
algo pulido, mente filoséficos para
tersoy suave. desentrafar aspectos

estéticos que no nece-
sariamente se centran
en responder qué es el
arteen cuantotal.

Una segunda tendencia intenta establecer
otras condiciones para pensar el arte inde-
pendientemente de intereses filos6ficos es-
pecificos, como el asunto de la ‘verdad’. Esta
tendenciaafirmalaautonomiadelarte respec-
toalafilosofia.Juliane Rebentisch (2021) indica
que esta tendencia se origina con la critica de
Riidiger Bubner a la filosofia del siglo xx que
consiste en evadir el problema del fenémeno
artistico en simismo. Lasteorias de Heidegger,
Gadamer o Lukacs haninterpretado laobrade
artecomo “un privilegiado accesoala ‘cuestion
de laverdad” (p. 44). Esta segunda tendencia
explica las problematicas formalesy de conte-
nido que enfrenta el arte contemporaneo.

El arte contemporaneo plantea muchos re-
tos al espectador. Hay un verdadero problema
sobre su “validacion”y una bisqueda, tal vez
infructuosa, de su legitimacidn. Segin des-
cribe Fernando Castro (2019), algunos artistas
se conciben como transgresores y afirman
que cualquier cosa es arte. No obstante, para
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Castro el arte contemporaneo alin se encuen-
tra “obsesionado por los sistemas de enmarca-
do” (p. 21). Se sigue necesitando de un marco
que explique el arte contemporaneo e indique
por qué cualquier cosa puede ser arte, aunque
estoimplicaaceptarlanecesidad de legitimar-
lo. Sin embargo, no siempre son necesarios los
marcos y no siempre ‘cualquier cosa’ es arte.
Hay razones conceptualesy filoséficas por las
que Marcel Duchamp comenzé a buscar sus
ready-mades y apartarse de la concepcién del
arte de su tiempo. Es un hecho que Duchamp
no necesitaba legitimar sus ready-mades como
si fueran obras de arte. La ironia fue que con
el tiempo sus ready-mades se convirtieron en
‘obras de arte’. Por lo que los problemas de le-
gitimacion del arte contemporaneo no siem-
pre pueden ser enteramente resueltos desde
una estética filoséfica.

Positividad y negatividad: lo
pulidoylo agreste

Hechas estas consideraciones, el diagnéstico
de Han esacertado, la belleza convertidaenlo
pulido no es otra cosaque unareproducciénde
laestéticadelaautocomplacenciaydelsimple
placer autorreferencial. Este tipo de arte no
engendralobello, taly comolo planteara Han.
El fil6sofo surcoreano intenta mostrar estas li-
mitacionesy recuperar la experiencia estética
como la contemplacién, como la plenitud de
sentido que ilumina, con suverdad, un mundo
amenazado por el big data, la informaciény la
carenciade verdad.

Desde el inicio de su obra Byung-Chul Han
establece una distincién entre lo pulidoy lo
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agreste. Lo pulido, terso y suave es un sim-
bolo de la sociedad positiva. Misma que pode-
mos ejemplificar, como ya se ha dicho, con el
smartphone o la obra de Jeff Koons. En ambos
casos, dice Han, el juicio estético se reduce al
like de las redes sociales o un simple wow. En
ambos casos, el juicio estético esta vaciado de
profundidad, hondura y reflexién. Lo pulido,
sostiene Han, crea una sensacion de aire vacio,
y especialmente la obra Balloon Dog de Koons
es una sugerencia para reducir lo estéticoa lo
puramente sensorial, se trata de un espejo en
el que el espectador puede tomarse una selfie
para compartir en sus redes sociales y ‘ganar
seguridad en si mismo’, segln las palabras de
Koons. Loimportante es que:

Todo fluye en transiciones suaves y pulidas. Todo
resultaredondeado, pulimentado, brunido. El ar-
te de Jeff Koons es un arte de las superficies puli-
daseimpecablesydeefectoinmediato. No ofrece
nada queinterpretar, que descifrar ni que pensar.

Esunartedel “me gusta”. (Han, 2019:12).

La funcién de lo pulido es negar lo negativo
que ofrece laresistencia, el dolor, el sufrimien-
toylaherida. Tal parecieraquelo pulidoesuna
burbuja que niega lo que acontece en el mun-

dooenlarealidad.
Enelapartadodelaestéticadelopulidoylo
terso, Byung-Chul Han explora similitudes en-
trelobello/sublimeylo pulido/agreste. Setrata
de mostraren qué momentodela historiadela




estética se estableci6 una separacién entre lo
positivo y lo negativo. Han intenta explicar el
porqué del apego social por lo suave y lo terso
que elimina toda negatividad. Esta es una de
las partes del texto mas relevantes filosofica-
mente, puesto que la separacién entre lo bello
y lo sublime representa la huida de la negati-
vidad para buscar la positividad. Sin embargo,
conforme se profundiza en los argumentos, se
tratade una falsa negatividad. La modernidad
inventa lo positivo y centra la experiencia es-
tética en la autocomplacencia. Me parece que
Han reconoce que deben retomarse las criti-
cas de Adorno a la estética kantiana, pero no
muestra del todo que lo sublime, en el mismo
Kant, reconforta al sujetoy evita la confronta-
cién conloterrible al complacerse enello.

Paradojas del sentimiento
delobelloylosublime

Hanasume que losublimey lo bellose separan
enlamodernidad. Lo bellocomo la positividad
del simple agradoy lo sublime como lo sobre-
cogedor que no es complacencia. Las propie-
dadescomolafinuraylaternurase convierten
ensignos de belleza, mientras que la robustez
y lafortaleza son cualidades de lo sublime. To-
do lo brusco contradice lo bello. Lo bello ha de
serdulce, tersoy suave como fenémenos de la
positividad pura (p. 29). Su referencia principal
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es el filésofo britanico Edmund Burke, para
quien, segtn Han, lo bello nos libera de toda
negatividad y despierta el disfrute positivo.
Mientras losublime causa dolory horror, lo be-
llo se convierte en una autocomplacencia. Con
estas descripciones Han expondra algunas si-
militudes entre Burke y Kant: “Igual que hace
Burke, Kant aisla lo bello en su positividad. Lo
bello suscita una complacencia positiva. Pero
va mas alla del deleite hedonista, pues Kant
lo inscribe en el proceso cognoscitivo” (p. 34).
En esta primera caracterizacion, posterior-
mente, Han ampliard mas el concepto de lo
belloy lo sublime en Kant, se puede apreciar
un aspecto fundamental de |a experiencia es-
tética como mera sensacion de placery goce.
De hecho, en este apartado podemos darnos
cuenta de la forma en que Kantsepara lo bello
y lo sublime en tanto referencia al objeto, pero
los unifica como sensacién de agrado o auto-
complacencia. Asunto que Han posteriormente
reconsiderara.

Hemos aprendido desde Hume que la sen-
sacion placentera suscita un deseo autorre-
ferencial. Buscamos lo que nos agrada y nos
complace. No hay un interés puesto en el ob-
jeto, salvo que deseamos experimentar una
sensacion placentera. El goce no esta puesto
en el objeto, sino en el sujeto. Gozamos de
algunas amistades por su sentido del humor
o ingenio, pero cuando sélo acudimos a ellas
por esas sensaciones placenteras, en realidad
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no las estimamos y valoramos por su in-

genio, sino porque nos hacen la vida
mas agradabley llevadera. Estas des-
cripciones refieren al equivoco en la
separacion entre lo belloy lo subli-
me, el equivoco de sustentar lo bello
en el gusto y la subjetividad. El
gocey el placer de esta expe-
riencia se convierte en mera
autocomplacenciaen laque
el sujeto se agrada a si mis-
mo: “La complacencia porlo
bello es lacomplacencia del
sujeto por si mismo” (p. 35).
Y la critica que Han plantea
sesustentaraenlacriticade
Adorno a Kant: “Esto formal,
que obedece a legalidades
subjetivas sin considera-
cién de su otro, mantiene su
caracter agradable sin ser
quebrantado por eso otro:
la subjetividad disfruta ahf in-
conscientemente de si misma, del
sentimiento de sudominio” (Adorno,
2004: 94).
La importancia de la referencia a la
contrapartede lo pulido, loagresteylo
sublime, radicaen que amplia la expe-
riencia estética del sujeto. Lo agreste
no suscita complacencia, causa dolor
odesgana, por eso saca al sujeto de si
yloconfrontaconlanegatividad, lare-
sistencia; lo otro que se encuentra al
margen de suautocomplacencia. Sin
embargo, aparentemente el “ego”
del sujeto es mermado y consciente

Sesigue
necesitandode
unmarcoque
expliqueelarte
contemporaneo
eindique por
qué cualquier
cosa puedeser
arte.

de su finitud: “Al contemplar poderosos fe-
némenos naturales, el sujeto, en un primer
momento, se siente impotente” (p. 35). No
obstante, lo sublime puede potenciar ese ego
cuando se siente a salvo y se ve a si mismo co-
mo capaz de sobreponerse a lo amenazante,
puesto que “El sujeto se salva refugiandose en
lainterioridad de la razén, frente a cuya idea
de infinitud ‘todo en la naturaleza resulta pe-

”m

quefo” (p.36). Esto muestra una problematica
en el modelo kantiano. Lo bello es autocom-
placencia, pero lo sublime no nos deja en la
negatividad, en lo otro, en laresistenciayenel
dolor. En realidad, en lo sublime no hay dolor,
el sujeto no sufre porque recupera su ego en
una complacencia aiin mayor. Si acudimos a
Kant podemos notar porque lo sublime se con-
vierte en otra autocomplacencia: lo belloy lo

sublime también son “agradables”
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Este delicado sentimiento que ahora vamos a
examinar es principalmente de dos clases: el sen-
timiento de lo sublimey de lo bello. La emocién en
ambos es agradable, pero de muy diferente ma-
nera. Lavista de una montafa cuyas cimas neva-
dassealzansobrelasnubes, ladescripcion de una
furiosa tempestad o la pintura de los infiernos de
Milton producen agrado, pero unido al terror, en
cambio, la contemplacién de prados floridos, va-
|les con arroyos ondulantes cubiertos de rebafios
pastando; la descripcién de Eliseo, o la pintura
que hace Homerodel cinturén de Venus provocan
igualmente unasensaciénagradable, peroalegre

ysonriente. (Kant, 2004: «4»).

Para Kant tanto lo sublime como lo bello
causan agrado, pero en el primer caso el agra-
doestaunidoalterroryenelsegundoalo“ale-
grey sonriente”. La experiencia placentera de
lo sublime se sustenta en una razén distinta al
placer por lo bello. El sujeto se autocomplace
por sobreponerse al terror. Como indica Ador-
no, lasubjetividad disfruta inconscientemente
de si misma, de su dominio. Por eso concluye
Han (2019):

Lo completamente distinto que se sustrajeraalo
sublime serfa para Kantlo atroz, lo monstruoso o
lo abismal. Seria una catastrofe, un desastre que
notendriasitioen laestética kantiana[..] Nilobe-
llonilosublimerepresentanlodistintodel sujeto.

Mas bien son absorbidos porsuintimidad. (p.37).

Sinilo bello ni lo sublime representan algo
distinto al sujeto porque en ambos la emocién
esagradable, entonces serd cierto que en am-
bos hay autocomplacencia. Y ladiferencia mas
radical y que puede sorprendernos es que ha-
bra una diferencia de notoria superioridad de
lo sublime frente a lo bello. Superioridad que
Kant trasladara a las diferencias de género,
puesto que reserva para las mujeres la belle-
zay para los hombres lo sublime. (Kant, 2014:
48).

Ahora bien, se pueden hacer dos observa-
ciones. 1) Una parte desconcertante del argu-
mento de Hany que puede ser criticable es que
finaliza este capitulo con una premisa que no
habia introducido en su argumento: que la ex-
periencia de lo bello como placery goce auto-
rreferencial y autocomplaciente es el “germen”
de la cultura de consumo heredada de la mo-
dernidad. 2) A pesar de que Kant reconoce que
el sentimiento de lo belloy lo sublime compar-
tenlamismaemocién de agrado, parecieraque
esto no es significativoy que la critica de Ador-
no no tiene mayor relevancia. Sin embargo, a
favor de Han se puede decir que el intento de
regresar lo sublime a lo bello implica desubje-
tivizar lo belloy, con ello, evitar la reduccién de
lo bello ala meraautocomplacencia del sujeto:

Pero nosirve de nada el intento de poner lo bello
bajo sospecha general declarandolo el germen
de la cultura del consumo, ni de hacer que se en-

frente a lo sublime a la manera posmoderna. Lo
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belloylosublimetienen el mismo origen. Enlugar
de contraponer lo sublime a lo bello, se trata de
devolveralo bello una sublimidad que no quepa
interiorizarla, una sublimidad desubjetivizante:
setrataderevocarlaseparaciénentrelobelloylo

sublime. (Han, 2019: 38).

Lo que es relevante es el cambio de sentido
que plantea Han. En vez de “embellecer” lo su-
blime, se busca sublimar lo bello. Hacer que lo
bellotrascienda laautocomplacenciay el suje-
tosalgadesi.

Lasalvaciondelo bello

Una pregunta importante consistird en saber
coémo logra Byung-Chul Han desubjetivizar lo
bello. El argumento comienza en la compara-
ciénde la belleza digital con la belleza natural.

Hasta esta parte de la argumentacién no
se traspasan los limites de la subjetividad. Se
establece, entonces, una diferencia, quizas
arbitraria entre el adentro, para enmarcar la
subjetividad, y el afuera como lo externo a esta
subjetividad. Laideadedesastre, narra Han, im-
plicauncielosin estrellasy ni Hegel ni Kant con-
ciben el desastre como el afuera que quebranta
lainterioridad (p. 62). Ahora bien, lo que inte-
resa en el argumento no es introducir el afue-
ra dentro de la subjetividad, sino que se busca
que el sujeto salga de siy se encuentre frente a
la perplejidad del afuera. Han acude a Blanchot
para utilizar la metafora del cielo vacio:
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El cielo vacio como contrafigura del cielo estrella-
dorepresenta para Blanchotla escena primordial
delainfancia. Ese cielovacio le revelala utopfade
locompletamentedistinto, del exteriorque noca-
be interiorizar, cuya bellezay sublimidad colman
al nino de una “alegria devastadora” [..] El nifio se
siente arrebatado por la infinitud del cielo vacio.

(p.63).

Asi, Han encuentra una oposicién entre la
estética del desastre; el afuera, y la estética de
la autocomplacencia; el adentro. Entonces, se
experimenta un acontecimiento de vacio que
desinteriorizay desubjetiviza al sujeto que se
encuentra indefenso ante lo externo, sin pro-
teccion de la subjetividad que racionaliza o
internaliza el acontecimiento de la naturaleza.
De modo que “El desastre significa la muerte
del sujeto autoerdtico que se aferra a si mis-
mo”. (p. 64). En referen-
cia a Las flores del mal,
de Baudelaire, la belle-
za es un desastre “que
desbarata los érdenes
de las estrellas” (p. 64).

Lo bello adquiere, a  LO bellonoes
partir de Elegia de Duino  Unaapariencia,
de Rilke, la posibilidad  poreso los
de acercars.e a Io.subli— sentidosson
me en la dialéctica en incapaces de
la que lo bello hace so-

aprehenderlo.

portableloterrible, nos
escuda de lo terrible,

| JULIO-DICIEMBRE 2022



pero al mismo tiempo, reitera Han, a través de
lo bello resplandece lo terrible. La belleza de-
ja de serautocomplacenciay positividad para
dar pasoalanegatividad, al desastre capazde
conmover, salir de s a través de llantoy el do-
lor. Estaimagen o metafora puede serasimila-
ble en aquellas obras en las que el espectador
es capaz de afrontar el desastre y aceptarlo.
Por eso, Han remite una vez mas a Adorno:
“También para Adorno la negatividad de lo te-
rrible es esencial paralo bello” (p. 64). El sujeto
ha de emanciparse del miedo a la naturaleza
abrumadora.

Este argumento posibilita separarse de la
apariencia de lo bello. La apariencia estable-
ce un orden, una composicién, un equilibrio
que subjetiviza la negatividad. Ese orden que
complace al sujeto es liso y pulido. Nos hace
inmunes a la muerte porque esa apariencia
de belleza carece de vida. La resistencia de lo
negativo, del afuera, es una fuerza vivificante
frentealainercia delo pulidoyloliso, poreso
lo bello es debilidad, fragilidad y quebranta-
miento. De este modo, todos los intentos por
hacer perdurar la apariencia de belleza, de sa-
tanizary pulir los cuerpos elimina lo bello por-
que pierde su vitalidad bajo la hegemonia de
lacalocracia.
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Han retomara el ideal de lo bello en Kant
con la distincidén entre una subjetividad au-
toerdtica, propia de la estética del consumo, y
la estética de la contemplacién. El demorarse
en lo bello implica desubjetivizar o salir de la
autocomplacencia por medio de la experien-
cia estética que se centra en la contemplacion
del afuera. El consumo nos remite a estimulos
y excitaciones que impiden la contemplacién
del objeto, impiden demorarse en lo bello. Lo
bello no es una apariencia, poreso los sentidos
son incapaces de aprehenderlo. El ideal de lo
belloserefierealabellezamoral oaunamoral
de lo bello. La sobreexposicion del cuerpoy la
explotacién del atractivo sexual se sustentan
en esa apariencia de belleza autocomplacien-
te, satanizaday pulida. Asi, Han muestra que
losexualmente deseable puede ser un produc-
todel capitalismode consumo. Esta cultura del
consumo, los estimulos y la excitacién hacen
de la belleza una mera autocomplacencia. Por
el contrario, lo bello queda liberado de la ga-
nanciay las finalidades externas del consumo:
“El consumoy la belleza se excluyen mutua-
mente. Lo bello no hace propaganda desi. No
seduce ni para el consumo, el disfrute o la po-
sesidn. Mas bien, invita a demorarse contem-
plativamente” (pp. 80-81).
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El demorarse contemplativamente es mu-
cho mas complejo de lo que parece. En pre-
sencia de lo bello el yo ha de desprenderse
de si mismo. Esta salida de si evita toda sub-
jetivacion que haga tolerable una tarde de
aburrimiento. No se requiere esa avidez de
novedades o esa aceleracion que nos hace
consumir con rapidez cientos de imagenesy
datos de las redes sociales. La critica de Han
a Facebook es la falta de persistencia, la tena-
cidady el caracter que no puede tener recuer-
dos porque esas imagenes se “vacian de sus
atractivos visuales y se desvanecen” (p. 100).
Sin embargo, Byung-Chul Han referird una de
las mas importantes tradiciones filoso6ficas
sobre lo bello.

Han retoma de El Banquete de Platén los
distintos estadios o niveles paraaprehenderla
belleza, desde laadmiracién de los cuerpos be-
llosenlajuventud hastalacontemplaciéndela
belleza en si misma. Aunque Han pone mayor
énfasis en laimportancia de Eros como fuerza
creadora o procreadora. Han evoca el pasaje
en el que Diotima establece unarelacién entre
labellezay Eros.

Sin embargo, me parece conveniente re-
gresar al texto de Platén. Hay que recordar
que Diotima devela a Sécrates que Eros no
es un dios, sino un demon, un mediador entre
los mortales y los dioses. (Platén, 2000: 202
e), pero Eros es el deseo de poseer siempre el
bien (Platén, 2000: 206 a) y Eros es el deseo de
procreacion delabelleza, seglinel cuerpoy se-
gtn el alma (Platén, 2000, 206 b); ademas del
deseo de inmortalidad, algo que no menciona
Han. ;Qué es lo que ha de serinmortal? ;El al-
ma?;El bien o la belleza?
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Diotima muestra que las acciones mas be-
llasestanvinculadas conlavirtud, peronosélo
como un bien personal, sino como un bien para
la comunidad, poresodice:

En cambio, los que son fecundos segin el alma...
pues hay, en efecto —dijo— quienes conciben en
las almas alin mas que en los cuerpos lo que co-
rresponde alalmaconcebirydaraluz.;Y quéeslo
que le corresponde? El conocimientoy cualquier
otravirtud, de las que precisamente son procrea-
dores todos los poetasy cuantos artistas se dice
quesoninventores. Pero el conocimiento mayory
elmasbelloes,con mucho, laregulaciéndeloque
concierne a las ciudadesy familias, cuyo nombre

es mesurayjusticia. (Platén: 209).

La referencia a Platén puede ser insupera-
ble en muchos sentidos. Diotima dice que el
resultado de la procreacion del alma ha de ser
inmortal. Esto es muy importante, si somos
consecuentes con los argumentos de Han, en-
tonces no se busca lainmortalidad del cuerpo
y, légicamente, el alma no procrea su propia
inmortalidad. El alma concibe y da a luz el
conocimiento y la virtud. Lo que es inmortal es
la obra o el resultado del conocimientoy las
acciones de los seres humanos. Esa obra es el
‘afuera’ del sujeto. Aquello que no depende de
suautocomplacenciay susubjetividad. Elalma
engendra belleza por medio del conocimiento
ylavirtud.

Los poetasy los artistas son sus inventores.
Ellos procrean lavirtud en el sentido de que in-
mortalizan la presenciade la‘virtud’, nola pre-
sencia de ellos. Hay que recordar que Diotima
propone diferentes formas de ser inmortal e

| JULIO-DICIEMBRE 2022



indica que, de estas formas, lafamay el honor
son las mas perseguidas porlos hombres, pero
que ese deseo s6lo muestra la irracionalidad
de los hombres:

—Por supuesto, SGcrates, ya que, si quieres repa-
raren elamorde los hombres por los honores, te
quedarfas asombrado también de suirracionali-
dad, a menos que medites en relacion con lo que
yo he dicho, considerando en qué terrible estado
seencuentran porelamordellegaraser famosos
‘ydejar parasiempre unafamainmortal’. (Platén

2080).

Lo que debe prevalecer por siempre es el
bieny lavirtud, no la fama de los artistas o los
poetas. Ellos son artifices de |a belleza porque
engendran el bien. En muchos sentidos son sa-
bios en los asuntos de las virtudes y los vicios.
Sin embargo, Diotima concede un lugar de
mayor conocimientoy belleza a las leyes de la
ciudad que logran establecer mesurayjusticia.
Las leyes, por si mismas, no son bellas. Sélo lo
seran aquellas capaces de ‘engendrar’ mesura
y justicia. La belleza no radica en el bienes-
tar individual o personal, sino en el bien de la

Elarte moderno
nacidenuna
economiade
mercado.

ciudad y la comunidad. Mucho habra

que meditar sobre este tema, pero lo
que si me parece evidente es que la
desubjetivacion de lo bello nos deja
en laperplejidad ante la posibilidad
de contemplar la belleza.

Otras posibilidades
del arte
contemporaneo

En términos muy genera-
les, una de las observacio-
nesque pueden plantearse
a Han es la distincién tan
fuerte entre el adentro
(interno) y el afuera (exter-
no). Pareciera que la sub-
jetividad no esta expuesta
a dispositivos, reglas y
mecanismos sociales de
subjetivacion. La primera di-
ficultad radica en aceptar la tesis
inicial de Kant sobre la autocom-
placencia. Supuestamente el gusto
y el placer dependen Gnicamente de
factores sensibles. Por su puesto que
hay una experienciasensible,y queen
la taxonomia de los deseos el placer
es autorreferencial. Sin embargo,
el buen gusto no es el resultado de
una subjetividad individual, puray
ahistérica. El buen gusto obedece a
précticas sociales. Cuando Octavio
Paz (2014) explica el contexto de la
critica de Duchamp al buen gusto,
advierte que:
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Enefecto, el gusto rehiye el examenyeljuicio: es
un asunto de catadores. Oscila entre el instintoy
lamoda, el estiloylareceta. Esunanocién epidér-
micadelarte, enel sentidosensualyenel sentido
social: un cosquilleoy un signo de distincién. Por
lo primero reduce al arte a la sensacion; porlo se-
gundo, introduce unajerarquiasocial fundadaen
una realidad tan misteriosa y arbitraria como la

pureza delasangreoel colorde la piel. (p.156).

Otra observacién, vinculada con la primera,
radicaenque buena partedel arte modernoes-
ta supeditada a su mercantilizacién y su cons-
truccién social como bien de consumo. Para el
poetay ensayista mexicano es probable que el
buen gusto se haya originado con las primeras
ciudades y el Estado moderno. En Occidente
nace con el Renacimiento y tiene conciencia
de si, a decir de Paz, hasta el barroco, pero no
sera sino hasta el siglo xix que se consolidara
socialmentey poreso,indica Paz (2014): “Suna-
cimiento coincide con la desaparicion del arte
religiosoy su crecimientoy supremacia se de-
ben, mas que nada, al mercado libre de objetos
artisticosy alarevolucién burguesa” (p.156). El
critico de arte Hal Foster (2020) comparte el
mismo punto de vista: “El arte moderno nacié
en una economfa de mercado y, a principios
del siglo xx, ya no podia ignorar su condicién
de mercancia especialmente adecuada parala
inversion especulativa” (p. 55).

Hechas estas consideraciones, podemos re-
conocer que buena parte de la critica de Han
aJeff Koons, a la sociedad positivay a la rela-
cién entre arte y consumo capitalista tienen
un antecedente histérico en la modernidad y
noséloenlafilosofiamoderna. En el presente,
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esta relacion se ha potenciado por mediodela
cultura de masas, la nueva revolucion digital y
su expansion por medio de las redes sociales.
No obstante, me parece necesario agregar
la aceptacion del Pop Art y su exaltacion de la
sociedad de consumo, el entretenimientoy la
sociedad del espectaculo.

La definicion del arte contemporaneo como
‘arte del presente’ encierra la paradoja de eludir
sutemporalidad. Después de todo, dice Juliane
Rebentisch, cualquier arte del pasado alguna
vez fue arte del presente. Hay distintos criterios
paraestablecerunacronologiadel arte contem-
poraneo. Rebentisch (2021) propone tres fechas
emblematicas: 1945, 1965 y 1989; 1945 refiere al
fin de la Segunda Guerra Mundial; 1965 al rom-
pimiento con la estética modernista, la unidad
de la obra de arte y los medios artisticos; 1989
nosoélorepresentael “fin”de la Guerra Fria, sino,
ademas, el comienzo dela globalizaciényun ca-
pitalismo neoliberal-desregulado. La critica de
Han aJeff Koons debe considerar, como antece-
dente, las fechas de 1965y la década de los afos
setentadebido al auge del Pop Art. La existencia
de Balloon Dog como ‘obra de arte’ depende del
contexto de 1989, puesto que esta fecha tam-
bién essignificativa para el capitalismo global.

Klaus Honnef sostiene que los anos setenta
es una especie de laboratorio del arte contem-
poraneo. Esta década es la consecuenciainme-
diata de dos rupturas del concepto tradicional
de arte. Una es representada porJoseph Beuys,
la otra, por Andy Warhol. Ambas nacen al mis-
mo tiempo, pero con programasy agendas cul-
turales divergentes.

El artista aleman Joseph Beuys ha sido con-
siderado como uno de los artistas de mayor
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relevancia para la ruptura del arte contempo-
raneo con el arte tradicional. Las obras de ‘arte’
han dejado de ser elaboradas para su contem-
placién estética. El ‘concepto ampliado de arte’
implicaba dejardeveralartistacomocreadorde
obrasy al espectador como simple receptor. La
ambigiiedad, lametaforayel cambiodesentido
de las cosas reales provocan que el espectador
forme parte o participe de la instalacién, la ac-
cién o el performance. El espectador debia tomar
unaactitud activa parainterpretar las acciones.
La obra no estd en la materialidad del objeto si-
no en la relacién con el espectador. Klaus Hon-
nefexplicaquelaideade Fluxusimplicaba: “una
interpretacion artistica segtn la cual una obra
de arte no se puede determinar con criterios, o
categorias. Por lo tanto, una obra de arte avan-
zadaesmasbienunacreacion abierta” (Honnef,
1993: 42). Esta apertura de la obra implica mo-
dificarla nocién de arte desde sus cimientos. El
artedejard deseralgotangible, nielartista, niel
espectador, nilaobrarecibiranun ‘lugar’ asigna-
dodentrodelaconvencién tradicional de lo que
esarte. Si el espectadoraceptael reto, habra de
involucrarse mas con la accion o con los objetos
dispuestos para que élimagine.

En su momento, y tal vez aan ahora, las
obras de Beuys causaban irritacion, criticay
rechazo, pues muchas parecian verdaderas
provocaciones. Sin embargo, el lenguaje artis-
tico de Beuys en realidad estaba lleno de me-
taforas, simbolosy conexionesvitales (Honnef,
1993). Uno de los primeros trabajos de Beuys,
Como explicar cuadros a una liebre muerta, ilustra
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la forma en que estos elementos interactian
entre el escenario, Beuys y el espectador. Sin
duda, en esa época se rechazé dicho perfor-
mance y muchas otras obras de Beuys. A decir
de Honnef, se debid a que el pablico tenia otra
expectativa. El rechazo se sustentaba en que
los espectadores veian en Beuys un persona-
je ajeno a la sociedad de consumo y al ideal
de individualismo hedonista: “Un testimonio
evidente en contra de una sociedad que ha
cultivado una actitud consumista. Sus obras
abiertas contradicen la imagen cerrada del
mundo que es transmitida gustosamente por
la fotografiay los medios tecnolégicos” (Hon-
nef,1993: 42). Pero también hay algunos criti-
cos que ofrecen argumentos para indicar que
ese performance requiere de una explicacién
de los simbolos que se utilizan. Incluso Arthur
Danto (2013) es algo sarcastico en sus comen-
tariosalaobrade Beuys:

Enlosafios setenta, el gurd alemanJoseph Beuys
—que ensefnaba en Diisseldorf—declaré que cual-
quier cosa podia serarte. Su trabajo respalda es-
taafirmacion, ya que hacia arte con grasa, como
cuando en una exposicién suya en el Museo Gug-
genheim colocd alli mismo, enel atrio, untrozode

grasadel tamafio de un pequefioiceberg. (p.36)

En contraste, Andy Warhol encarnaba los
idealesy deseos de una sociedad de consumo,
una defensa del hedonismo individualista y
necesitado de fama y reconocimiento como
medio para restaurar la propia autoestima:
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“Alli donde Beuys agitaba, Warhol constataba
que la agitacién artistica mantenia iinicamen-
te en marcha un gigantesco aparato de entre-
tenimiento. (Honnef,1993: 44). Lo mas curioso
es que Koons reproduce esta pretensién en un
“credo” que “ayuda” a los demas a deshacerse
de unjuicio sobre las propias limitaciones eco-
némicas o sociales. Koons, dice Foster (2020),
inventa un “credo” para aceptarnos y valorar-
nos a nosotros mismos como capital humano:

Este credose adaptaalaculturadelaterapiaque
ha dominado durante mucho tiempo en la socie-
dad estadounidense: el Gnico ego bueno es un
ego fuerte, uno que pueda vencer cualquier neu-
rosis infeliz, pero también se ajusta a laideologia
actual del neoliberalismo, que busca promover
nuestra “autoconfianza”. Como mercancias em-
paquetadas, nuestra “autovaloracién” como ca-
pital humano, es decir, como tantos conjuntos de
habilidades que nos vemos obligados a desarro-
|lar a medida que cambiamos de un trabajo pre-

carioaotro. (p. 64).

Sin embargo, desde una lectura que sopor-
talaautonomia estética del arte. Las obras de
Warhol también pueden serleidas como parte
de una revolucién estética. Una forma mas di-
rectade superarlas teorias del arte como “imi-
tacion”. Por eso, Danto (2002) sostiene en su
teoria del ready-made, al referirse a la obra de
Warhol: “Peroentonces nosdamos cuentade
que hemos confundido la obra de arte-Brillo
Box- con su vulgar homoélogo de la realidad
comercial. La obra reivindica su exigencia
conunadescarada metafora: la cajade Brillo
comoobradearte” (p. 295).
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Estas referencias a uno de los origenes del
arte contemporaneo permiten entender las
conexiones entre los contextos globales y ar-
tistico-culturales entre Warhol y Koons, pero
también deberian ayudarnos a comprender
la importancia de no omitir ejemplos de arte
contemporaneo que provengande latradicién
deJoseph Beuys. Algunos tedricosy criticos de
arte identificardn algunas instalaciones de Ai
Weiwei con el concepto ampliado de arte, asi
como algunas obras de la artista mexicana
Ménica Mayer también tienen puentes con
este conceptoy con algunas caracteristicas re-
levantes sobre la transformacion del concepto
de obray el papel del espectador, comoson: la
actitud activa del espectador, su participacién
enlaobraylainmaterialidad del objeto artisti-
co, o el no-objetualismo, dird Juan Acha.

Laconocidainstalacion participativa “El ten-
dedero”, de Ménica Mayer, fue montada por
primera vez en 1978 en el Museo de Arte Mo-
dernodelaCiudad de México, y se haexpuesto
en otros espacios y momentos: en 1979 (en Los
Angeles, dentro del proyecto visual Making it
Safe, de Suzanne Lacy), en 2009 (Sin centenario,
no bicentenario: revoluciones alternas, en la Uni-
versidad Iberoamericana) y en 2016 (Museo
Universitario Arte Contemporaneo [MUAC]).
La pieza no sélo posibilita encontrar estos
elementos acerca del arte contemporaneo, si-
no también contribuye a sumar ejemplosala
conclusiéon de Diotima sobre engendrar lo be-
llo. La obra no busca la fama o el prestigio de
laartista. Es una construccién que cuestiona la
culturadel machismoy la misoginia en México.
Se preocupa por la virtud y tiene un compro-
miso con su comunidad para hacer visible la
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normalizacién de la desigualdady violenciade
género en México. Busca la mesuray lajusticia
y, por supuesto, generar leyes e instituciones
para mitigary erradicar esa violencia y esas
desigualdades.

Desde su primera presentacion hasta la fe-
cha, no deja de inquietar y preocupar, como
indica Sol Henaro (2016), que esta instalacion
siga siendo vigente. El soporte de la obra es
una referencia a las actividades domésticas
como el lavado de la ropa y el tenderla para
que se seque. En aquella exposicion colectiva
de 1978, Mayer distribuia papelitos con gan-
chos para que las mujeres participantes com-
pletaranoseapropiarandelafrase“loque mas
detesto de laciudad es..” y tendieran esos pa-
pelitos en el tendedero. En aquella exposicidn
colectivade 1978 larespuesta fue denunciarlas
situaciones de acoso callejeroy en el transpor-
te publico, tal vez hoy al trascender el museoy
situarse en el espacio publico, el tendedero sea
unaobraandnimade protesta, denunciay exi-
gencia derespeto. Unaformadeengendrarbe-
lleza, sin duda es reactivar tantos performances,
instalaciones de Mayery otras artistas feminis-
tas. Asi, concluyo esta resefia con unareflexion
de Henaro (2016) sobre otras obras de Mayer:

Basta recordar la obra Justicia y democracia, que
realiz6 en 1995 como Pinto mi Raya (con Victor
Lerma), cuyavigenciay urgencia nos permiten re-
activarla como parte de esta retrocolectiva para
preguntarnos en 2016: Hoy, en este México resque-
brajado por la crisis y el escepticismo, squé accion con-

cretatomarias para llegar a esta utopia...? (p.14).
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