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UN ARTE DE ORDEN SOCIAL

- La concepción del arte en la modernidad científica y tecnológíca -
“El arte afecta al carácter humano y por lo tanto al orden social”


Aristóteles.

Diariamente somos víctimas de la publicidad y los medios comunicativos, y con ello, a la vez, testigos de la incorporación y evolución del arte en estos medios; testigos del nuevo giro artístico que observamos en la modernidad, en la cotidianidad: Obras geométricas, abstractas, figuras imposibles, cine vanguardista, arte multimedial, y realidad virtual. Esas nuevas tendencias que son las que invaden el mundo artístico moderno,  serían consecuencia de una positivización de las artes, de una concepción artística, científica y tecnológica por parte de los autores.

¿Positivización? Augusto Comte, quien dió orígen al positivismo, planteó una llamada pirámide del conocimiento, en la cual la base era la matemática; y en el orden ascensional a la base seguían la astronomía,  la física,  la química, la biología, la sociología. Y de ahí, la filosofía positiva, como enciclopedia general de la ciencia. Desde esa óptica piramidal, la matemática es una ciencia positiva, que le aporta al positivismo el método deductivo, muy desarrollado desde la llamada dióptrica cartesiana, es decir, de la perspectiva o la visión del mundo a partir del cogito ergo sum,  a través de lo cual el hombre se convierte en la medida de todas las cosas. Es de esta manera como la razón empieza a calcular, a medir el mundo y a geometrizarlo; precisamente eso es lo que hace el arte concreto. El arte concreto solo le apunta a una noción de abstracción: la abstracción geométrica, y eso se mete dentro de la dióptrica cartesiana. La abstracción geométrica es prácticamente una de las primeras, si no la primera muestra de un arte positivo, es la síntesis formal de las artes concretas, cuyo fin es reducir toda forma a formas regulares o irregulares básicas, casi que una dimensión estructural.

La propuesta de positivización de la obra la podemos vislumbrar en el llamado padre del abstraccionismo, Wassily Kandinsky, quien en “De lo espiritual en el arte” ya nos planteaba casi que una religiosidad positiva de las artes. Y en “Punto y Línea sobre el Plano”  nos daba dos grandes pautas para positivizar su arte, haciendo elogio del punto y la línea como los elementos básicos para la estructuración de la obra.

En M. C. Escher vemos un gran manejo positivo del arte desde conceptos como la banda sin fin y  la división regular del espacio, que son utilizados cuando aborda  el tema de la perspectiva tradicional para ensamblar sus figuras imposibles, figuras que resultan inconciliables en el plano racional puesto que superan nuestro entendimiento físico del mundo real.

Yo hago énfasis en estos dos grandes artistas para evidenciar el positivismo en el arte, ese positivismo que influye en la esencialidad de la obra para darle  un aporte científico  y un contexto social.

Los transtornos evolutivos de estas artes positivas y la necesidad de una inclusión en los medios comunicativos, implican una socialización del arte para convertirlo en el medio para obtención de sus performances.
 De esta manera el arte esta presente en cualquier lugar y momento, en cualquier plano social. El arte es de orden social, no solo por los conceptos que forma, los objetivos que busca o las formas e impresiones que transmite, sino también porque desde su creación está condicionado por la sociedad:

-Los recursos físicos de la sociedad en que vive o se desenvuelve el artista son condicionadores del  medio conque trabaja.

-El medio que utiliza el artista condiciona el estilo de su trabajo.

-Las tradiciones y el folklore regional afectan los estilos artísticos.

-El tema artístico está muchas veces dictado por la sociedad que lo financia.

Si la obra tiene esa génesis social, debe revelarlo.

¿Cómo? En la modernidad, el arte es casi en su totalidad heterónomo, más aún hoy en la época de su industrialismo, en la época de su reproductibilidad técnica, es hoy cuando el arte está influído por la técnica y la tecnología, cuando  no se puede hacer lírica de  la ensoñación, no se puede hacer lírica de la imaginación, no se pueden hacer líricas especulativas en el arte; cuando no se puede aludir a la naturaleza, porque de la misma manera no se pueden hacer líricas de la naturaleza, ya que la naturaleza está modificada,  cambiada en su esencialidad por la influencia de la ciencia y la tecnología.Con esta visión y en este punto Teodoro Adorno propone que “no se puede hacer una lírica del industrialismo ni de la tecnocientifización, habiendo sido éstos los que practicamente dieron al traste con el concepto de naturaleza  y los que dieron al traste con el concepto de imaginación pura poética”. Sinembargo cualquier estudio del arte tiene que partir, en la época de la reproductividad técnica, de la tensión que hay entre técnica y fines estéticos puros de la obra, y esa tensión es la que define el arte.

Se tienen que leer los fines filosóficos, los fines trascendentales de la obra, si es que los tiene, a partir de su propio ser físico, a partir de su propia técnica, de su construcción, de sus procedimientos, de su ritmo material para, fundados en  estas lecturas, encontrar aquello de lo cual el arte hace mímesis -si es que esta es la característica principal del arte...-.

Si la característica esencial del arte es hacer mímesis, como cuando en la poética aristotélica arte e imitación eran, a la vez, logro del conocimiento y logro del placer; si en un momento dado el arte era mímesis de un caudal de emociones y de un caudal de expresiones que emergían del interior del artista, o si en un momento dado el arte era mímesis de una espiritualidad trascendental del hombre o de una emocionalidad sublime,  si en una época el arte fué todo eso, en la época de la reproductividad técnica, ante el vaciamiento de objeto estético -porque ya no se puede realizar ninguna de esas mímesis en sentido puro,-  el arte imita las relaciones sociales.

Desde la pintura rupestre, practicamente desde la aparición del hombre, el arte ha estado ahí, para revelar los conflictos profundos, su expresividad, su emocionalidad, su estado social, y a partir de unas buenas lecturas de  esas obras es posible reconstruír en buena parte los momentos políticos y sociales de las culturas; como ocurrió  con el descubrimiento de la piedra de Rosetta, que presentaba el mismo texto en escritura jeroglífica, demótica, y griega; un intento similar es el que nos desvela Fulcanelli en su obra “El Misterio de las Catedrales”, al tratar el lenguaje simbólico de dichos monumentos para desvelar contenidos sociales. 

Aún antes y durante la transición a la modernidad dentro de las beaux arts  se pudieron destacar movimientos como el Art Noveau, el cual lo encontramos como jungendstie en Alemania, estilo Sezession en Austria o modern style, el cual se caracterizó por la concepción artística global, desde los objetos decorativos y el mobiliario, hasta las edificaciones; no solo daba proyección social directa al arte sino que también le hacía grandes aportes a la arquitectura, aún sin pertenecer a las artes aplicadas. Fue por medio de este arte como Frank Lloyd Wright proyectó las prairie houses o casas de campo modernas.

Otro movimiento, tal vez el principal precursor del Art Noveau, llamado Arts and Crafts,  luchó por revitalizar la artesanía, atacando la esterilidad de los productos hechos a máquina, pero promulgando una producción en serie de dichos artefactos, que plasmara también el contenido regional y folklórico en dichos objetos.

Durante los principios de la modernidad el movimiento Bauhaus dentro de sus objetivos quiso encontrar un lenguaje para la nueva era industrial y contó con un programa social, derivado de la crísis económica que vivió Alemania tras la primera Guerra Mundial y de la gravísima carestía de las viviendas de los grandes núcleos urbanos.Para ello trabajó el Existenzmininun -mínimo espacio habitable- aplicado al Siedlungen -barrios obreros-, proclamando que los conocimientos artístico-técnicos debían aplicarse para mejorar las condiciones ambientales del conjunto de la sociedad y no sólo de una élite.

En nuestro medio, una expresión artística que salta a primera vista es el Pop Art, el cual se inspiró en la cultura de masas reproduciendo latas de cerveza, comics, señales de tránsito y otros objetos similares en sus pinturas, collages y esculturas , utilizando materiales fruto de la tecnología moderna, como el poliéster, la gomaespuma o la pintura acrílica. Esta técnica ha tenido mucha difusión en los medios publicitarios. Además de emplear las imágenes de la cultura de masas, este medio -el Pop Art- se apropió las técnicas de producción masiva. Por otro lado este movimiento surgió contra el expresionismo abstracto, ya que los artistas Pop lo consideraban  demasiado intelectual y apartado de la realidad social. Los artistas Pop, siguiendo  el objetivo del compositor John Cage: “eliminar las distancias entre arte y vida”- aproximaron este arte a la vida cotidiana.

En la actualidad el Pop Art desmitifica el arte tradicional y aborda aspectos de la problemática social.

El arte es presenciado por nosotros a diario, y su contenido social, aunque camuflado dentro de los medios comunicativos, es el que nos incita a los espectadores a apreciarlo y a los autores a crearlo, este arte no importa la tendencia o movimiento al que pertenezca, siempre será transmisor de esa mímesis social, de ese entorno político, de esa sociedad científica y tecnológica... y aberradamente industrial.

� Aquí no es posible sustituír el anglicismo performance por logro, porque el sentido va más allá del logro, sigue trascendiendo por sí sola, desarrolla su propia dinámica.





