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“(...) todo conocimiento humano procede del arte.
Toda capacidad procede de la capacidad artistica del ser humano,
es decir, de ser activo creativamente. ”

ot Gy



Introduccion

Capitulo 1
El arte trasgresor del siglo XX

1.1 La Modernidad y el cambio de paradigma estético
1.2 Las vanguardias como horizonte de expansion artistica

1.3 La estética revolucionaria del Fluxus

Capitulo 2

El arte como promesa formativa

2.1 El estado del arte en el siglo XX desde la politica
2.2 El arte pedagdgico y formativo
2.3 El sentido del arte como creacién escultorica o el ordenamiento de las ideas

2.4 Creatividad politica (integracion, el caso de la Universidad Libre)

Capitulo 3

El arte y la vida son una misma cosa
3.1Integracion del arte en la vida cotidiana
3.2 Las nuevas tecnologias y el arte

3.3 El arte como inversion del capital humano

Conclusiones

Bibliografia

18

29

38

39

48

58

65

71

72

82

88

93

96



Introduccion

Joseph Beuys fue un artista alemén inscrito en el arte de la segunda mitad del siglo XX. El
trabajo del artista contempla obras inscritas en el fluxus y también una propuesta estética
que busca en el arte una respuesta para liberar las tensiones sociales de la década de los 60,
pero es una propuesta que pretende tener vigencia. Beuys nace en Krefeld en 1921 y sus
primeros afios los vive bajo el estricto orden y ensefianzas rigidas del cristianismo que sus
padres le inculcaron, ademas de previos estudios en biologia y medicina que mas tarde

daran sentido a su obra.

En la presente investigacion hacemos un analisis comparativo de la obra del
artista para presentar la manera en que una concepcion novedosa del arte para el siglo XX
sigue teniendo validez En la tesis explicamos la manera en que el arte deja la academia para
conformarse en una serie de acciones que buscan concientizar a la sociedad. Beuys es un
artista que crea a partir de la experiencia de la guerra, si bien su obra mas importante esta
inscrita en la Alemania de posguerra, la Primera y la Segunda Guerra Mundial fueron un
aparato critico para su futura configuracion como artista. Estudia artes en Disseldorf
alrededor de 1946, inmediatamente después de terminada la guerra. Con el tiempo,
desarrollé su obra con una perspectiva antropoldgica y social, en la cual el artista es el
sujeto que logra comprender la tension que existe entre las fuerzas espirituales y materiales
del mundo y muestra de qué manera dicha tension puede liberarse. Asi pues, su obra
artistica y tedrica conforman una vision del mundo, una especie de sanacién para el mundo.
El artista aleman piensa la obra como una suerte de via intelectual que propicia la reflexion
para lograr tomar conciencia de lo social, de sus actividades cotidianas y de la repercusion

de éstas en el hombre.

Al ser un medio para la reflexion, el trabajo de este artista es encaminado hacia la
investigacion, es decir, el arte y los artistas cumplen un papel en la sociedad que va mas
alla de un proceso artistico que atiende los postulados institucionales, por el contrario, el

arte cobra un sentido incluso pedagdgico que nuestro artista pondrd en marcha con la



Universidad Libre Internacional que promueve en 1974. El trabajo del pensador aleméan lo
contemplamos en tres ambitos que conforman una unidad. En principio la manera en que el
artista asume el arte como una relacion intima entre él y el mundo serd una forma de
afianzar la relacion que ha sido trozada en las sociedades modernas. En un segundo
momento revisamos como el artista cobra un papel de educador en las sociedades para
mostrar el orden natural del mundo y reestablecer la armonia creadora como principio. En
un tercer plano nos ha interesado la forma en que asimila el arte como una via alterna para
la politica y el desarrollo social. Ya no es solamente una relacion personal con el arte, sino

sus alcances en la sociedad.

El trabajo esta dividido en tres capitulos los cuales contemplan las tres facetas del
artista y su relacion con el mundo del arte. En el primer capitulo El arte transgresor del
siglo XX analizamos el cambio de paradigma estético que significd el cambio de época, asi
como la forma en que Beuys se apropia de las vanguardias historicas para desarrollar su
propia obra. La forma en que el progreso industrial dio un nuevo sentido a la sociedad
moderna tuvo repercusiones en las expresiones artisticas, proceso que ejercio influencia en
los trabajos posteriores de nuestro creador. En las vanguardias historicas los objetos dejan
de ser autonomos para formar parte de un circuito expresivo que despliega su contenido en

las acciones en que son utilizados y asi cobrar un nuevo sentido en el proceso artistico.

El artista del siglo XX busca expandir sus horizontes creativos de tal manera que el
arte no siga en el papel de pieza museistica, sino que tome un lugar activo en la sociedad.
Esta propuesta la observamos desarrollada en el movimiento de Fluxus, del que Beuys
participa y logra configurar su propia teoria estética. En este capitulo describimos la
propuesta estética mas importante del trabajo de nuestro artista y la guia epistemoldgica de
la tesis. Hablamos del concepto de arte expandido que el artista aleman propone como una
transgresion de lo tradicional que va perdiendo vigencia y, por otro lado, como una via

alterna de hacer arte.

El arte expandido busca realizarse fuera de las instituciones, ir mas alla del museo o
de la galeria. Este arte quiere salir a la calle, darle un nuevo sentido al espacio publico
como un lugar de integracion donde las barreras ideoldgicas sean superadas, donde el

artista deje de ser un personaje inalcanzable y muestre a la comunidad de qué manera el



arte logra la transfiguracion del pensamiento humano. Por lo tanto, el trabajo de Beuys no
estard limitado a la técnica sino a la accion como elemento fundamental de la creacion
artistica. Para revisar el cambio de paradigma y la nueva concepcidn estética hemos hecho
una revision de la propia teoria beuysiana, la cual conforma el hilo conductor de la tesis y
nos hemos poyado también a autores como Benjamin para remarcar la diferencia estructural
del arte aurdtico y la nueva propuesta que transgrede los limites tradicionales del arte. Asi
como de los postulados tedricos de Danto y de tedricos de la modernidad, que nos permiten
entablar una relacion entre el tradicional circulo del arte y las necesidades de una sociedad

moderna.

En el segundo capitulo El arte como promesa formativa analizamos la posibilidad
del arte como un presupuesto pedagdgico. Para Beuys hacer énfasis en el concepto de arte
expandido esta intimamente relacionado con otro postulado tedrico que él desarrollé en su
teoria estética: Todo hombre es un artista. Esta propuesta tedrica resume la vision de un
artista que busca en el arte un medio para el analisis y la critica social. En este apartado
revisamos cémo la vision pedagdgica tiene su origen en un dramaturgo aleman del siglo
XVIII Friedrich Schiller, este autor es uno de los primeros pensadores que contempla el
sentido del arte como una actividad formativa que contribuya al desarrollo estético y moral
de los hombres. Desde esta perspectiva es que Beuys retoma el concepto de arte como una
via educativa. Sin embargo, la propuesta beuysiana ademas de contemplar una propuesta
tedrica, pone en accién sus postulados y los presenta a través de las actividades artisticas

que llegan incluso al &mbito politico.

En este apartado también revisamos en qué sentido define el que todo hombre sea
un artista como una posibilidad creativa; es decir, todas las personas pueden desarrollar una
actividad creadora porque incluso esta en la naturaleza de los hombres dicha condicion.
Esta proposicion la analizamos desde la neuroestética como una guia en el quehacer
artistico, porque el arte, segin Beuys no es la obra de museo, sino gque esta comprometida
con una actitud y las acciones humanas. Estas acciones, son para la neuroestéta Ellen
Dissnayake un hacer especial y es desde esta perspectiva que podemos hacer una
aproximacidn sobre lo que significa el concepto de arte expandido. Nuestro tedrico aleméan

supone al arte como un ordenamiento de las ideas, de tal manera que estas configuren una



forma nueva de pensamiento que permita la concientizacion de las fuerzas espirituales y
materiales que mencionamos al principio. Ahora bien, en este capitulo desarrollamos la
idea de que este ordenamiento no es otra cosa sino una escultura, una escultura social,
porque de la misma forma que una obra escultorica beuysiana es una suerte de materiales

ordenados, el orden de las ideas tendra como resultado una escultura social.

Finalmente, el tercer capitulo denominado El arte y la vida son una misma cosa
contempla la posibilidad del arte nuevo como una forma de vida que esta constantemente
inmiscuida con la politica, la economia y las nuevas tecnologias, sin embargo, lo que nos
interesd rescatar e este apartado es el valor de arte beuysiano en un medio actual. Por lo
tanto, los apartados del tercer capitulo conforman la unidad de sentido respecto al arte
como una integracion con la vida cotidiana; esto es, el arte ha dejado totalmente las galerias
para expandirse a medios extra estéticos y que sin embargo siguen configurando lo

artistico.

La nocion de trabajo como elemento emancipador aparece en este apartado
precisamente como la alianza que existe entre el hacer artistico y sus infiltraciones en la
vida diaria. La propuesta tedrica de Mukarovsky nos ha permitido entender en qué sentido
el arte de Beuys es una propuesta valida para establecer el puente entre el trabajo y las

actividades cotidianas, pero también politicas.

Esta revaloracion axioldgica del arte donde el arte esta inmiscuido en todos los
ambitos de la vida estara ligada con el valor intimo del artista no solo como creador sino,
como dijimos al principio, el sujeto que ha capacitado su sensibilidad para ver el mundo
como un horizonte de oportunidad cognitiva. De tal manera que el arte es pues, mas que
una exposicién, sobre todo, una inversion del capital humano para lograr poner de
manifiesto el enlace entre lo ordinario y lo extraordinario dando al arte una funcién nueva

en la sociedad.



Introduccién al primer capitulo

El arte trasgresor del siglo XX

En este primer capitulo hacemos una revision de la obra y el pensamiento de Joseph
Beuys como artista de la segunda mitad del siglo XX. Para explicar la forma en que
desplegd su teoria sobre el arte ampliado o extendido hemos hecho un anélisis de los
procesos artisticos en las vanguardias historicas y su influencia en el pensamiento

estético de Beuys.

El arte de principios del siglo XX puso en jaque la idea de progreso y la innovacion
como rasgos caracteristicos de la época moderna. En este contexto analizamos como el
cambio de paradigma estético dio origen a un arte nuevo que buscaba erradicar la forma
tradicional del objeto artistico para postular que el arte puede integrarse en la
cotidianeidad de la vida de las personas como un proceso relacional. Partiendo de esta
Gltima idea, es decir, de la asimilacion del arte y la vida como uno mismo, revisamos
también en que consistio el movimiento del fluxus y la accibn como movimiento para
generar una forma artistica novedosa. Beuys participa de la relacion dinamica del
publico y la obra, de tal manera que analizamos los alcances de tal movimiento artistico

para la nueva experiencia estética y otologica de la obra de arte.



1.1 La modernidad y el cambio de paradigma estético

El arte durante de la segunda mitad del siglo XX presenta un época de polémica y critica.
Para algunos es la cumbre de la expresividad estética mientras que para otros representa
cualquier cosa menos arte. En esta investigacion revisaremos el caso Joseph Beuys que,
dotado de una sensibilidad extraordinaria para reconocer y asimilar los problemas sociales,
decide que el arte sea la bandera de una sociedad que necesita una renovacion axiologica.
Nuestro artista parte de la premisa de que “todo hombre es un artista”, nocién que responde
a una forma nueva de entender el arte y el papel de los artistas. Esta nueva experiencia
estética tendra su origen a principios del siglo XX.

El desarrollo industrial a principios de siglo fue uno de los motivos mas importantes
para que el arte cambiara su forma tradicional por la transgresion. La modernidad entendida
como un proceso industrial que promueve la produccion, el consumo y progreso social fue
determinante para la innovacion artistica. Habermas explica que “[I]Ja modernidad se rebela
contra las funciones normalizadoras de la tradicion; la modernidad vive de la experiencia
de rebelarse contra todo cuanto es normativo.”! Por lo tanto, pensar en el arte del siglo XX
implica tomar una postura frente al objeto artistico como praxis mas que como experiencia
estética tradicional. Atrds quedaron las obras de arte representativas de un canon
determinado o el arte como objeto perfectible resultado de una formacion adecuada en la
academia. La renovacion que experimento el siglo XX fusioné los avances tecnoldgicos y

el disefio creativo, de tal manera que mas personas tuvieron acceso al arte.

A principios del siglo pasado cuando las vanguardias impusieron nuevos
paradigmas estéticos completamente revolucionarios, Benjamin describe en La obra de arte
en la época de su reproductibilidad técnica que el arte de esta época responde a procesos
industriales mas que a una necesidad estética. La obra de arte ha dejado el nicho de la élite,

ha perdido su aqui y ahora, es decir “(...) lo que se marchita de la obra de arte en la época

! Jiirgen Habermas, “La modernidad un proyecto incompleto”, La posmodernidad, 22.



de su reproductibilidad técnica es su aura.”?, su existencia irrepetible, porque esta
posibilidad Unica de existencia ha quedado rebasada por la produccion masiva. En este
sentido podemos concebir que el proceso aurético de una obra artistica le da el potencial de
la exclusividad y discrimina la produccion en serie por ser repetitiva y carente de sentido
estético. Ademas, pierde su existencia plena como fendmeno historico unico. Sin embargo,
la novedad de las producciones masivas cobra un sentido formativo en el espectador. Si
bien el arte de las vanguardias ha dejado de lado el aura, por su naturaleza ontolégica que
deviene en dinamismo, esta misma condicién dota al arte de un caracter pedagdgico,

confinando la exhibicion de piezas s.

Por ejemplo, la invencidn de la perspectiva en el Renacimiento doto a la pintura de
un recurso técnico que permitia la asimilacion con lo real y por lo tanto el intento de
perfeccion. Alberti en su Tratado sobre la pintura nos explica que “[b]asada en
informacion racional y sensorial controlada por las matematicas, la construccion [de la
perspectiva] le da al artista los medios para crear el espacio aparente en su pintura.” > Como

ejemplo pensemos en La escuela de Atenas (1508); dicha obra no podria comprenderse sino

desde su condicibn como existencia

Unica.

Rafael Sanzio 1510y 1512

El fresco tiene forma circular con una entrada en el angulo inferior izquierdo, por la
existencia de un vano que es respetado. Otorgando asi una imitacion de lo real a tal punto
que cuando observamos la obra tenemos la sensacion de profundidad y de un estar ahi,

pues “(...) el pintor (dice Alberti) debe ser capaz de utilizar los medios de construccion en

2 Walter, Benjamin, “Autenticidad”, La obra de arte en la época de su reproductibilidad técnica, p.44.89
% Leon Batista Alberti, Matematicas, Tratado de pintura, p. 23



perspectiva para generar la unidad visual, temporal y espacial que ello implica.”* Ademas

la obra es dificilmente clara si no tenemos un conocimiento propio acerca de la tematica.

Esta idea de perfeccionamiento y experiencia Unica es rebasada en el siglo XX. Las
obras de las vanguardias no buscan mostrar perfeccion, sino una inmersion en la
experiencia sensible. El cubismo analitico, por ejemplo, rompe con toda esta idea de la
perspectiva y su uso para envolver al espectador. En Las sefioritas de Avifion (1906),
Picasso reconfigura el espacio y muestra cuerpos de mujeres desconcertantes, que no
corresponden con cénones de belleza clasicos. En la obra observamos, si, figuras
geométricas, pero no con la finalidad de crear un espacio arquitecténico que demarque un
espacio real, por el contrario, las formas en el cubismo analitico resultan en una
profundidad ilusoria que no esta limitado al
bajorrelieve, sino que segun Braque, “(...)
producia la sensacién de estar al alcance de la
mano, como si no se implicara solo a la mirada
del espectador, sino a la actividad total del

cuerpo y de la mente.”®

Las sefioritas de Avifion

Pablo Picasso,1907

Asi, efectivamente en Las sefioritas de Avifion, Picasso, segun los bocetos previos,
muestra un grupo de mujeres a las que observa un hombre llamado Casagenas; tal personaje
finalmente es un recuso intermediario entre la obra y el publico, llega incluso a introducir al
espectador en la obra, cosa que no pasaba en La escuela de Atenas. En la obra del
Renacimiento solo era viable observar y esperar la explicacidn, es decir, era necesaria una
mediacién a través de un texto que enlace la obra con el espectador. Por lo tanto, la

experiencia del arte clasico es dificil de asimilar y esto permitié que las vanguardias

4 Op. Cit., pp.26-30
° Ramirez, Juan Antonio, Historia del arte, 4 “El mundo contemporaneo”, p. 207



buscaran atraer al espectador a la obra, hacerlo participe de la composicion, logrando una

experiencia estética desde la participacién y no solo como observador.

En la obra de Beuys, esto lo veremos consumado en Como explicarle a una liebre
muerta las obras de arte contemporéneo (1965), obra en la que Beuys desdibuja la linea
divisoria entre la obra y el espectador, pues este Gltimo, segin palabras propias del artista,

deja de ser el publico para integrarse en la obra misma.

Se preguntan “;qué le estara diciendo?” ;jPor qué le explica los
cuadros a una liebre muerta?”. Les respondo: porque lo va a entender mejor,
porque son como los perros domesticados que mueven el rabo para saludar
al que les da de comer. Porque rien y me insultan, incapaces de ver su propia
babeante estupidez. Su vida anodina, tan lejos de lo bello. Su vida de perros.
Jamas podran llegar a ser como una liebre muerta. Porque no son capaces de

ver que la obra de arte es la liebre, mi susurro, mi cojera y ustedes mirando.®

El arte es entonces para Beuys todo menos un objeto limitado, es una experiencia
total, donde el artista, el animal y el pablico no estan separados. Beuys desarrolla su accién
en la galeria Schmella en 1965, donde interactta con distintos elementos que le motivan a
cuestionar el concepto de arte. Beuys comienza un dialogo con la liebre, donde él suspende
su juicio y contempla la manera en que ‘(...) el animal expresa una energia psiquica y
espiritual (...).”" La relacion que guarda el artista, el animal y el pablico tiene lugar en la
idea de belleza schilleriana, la cual implica que lo bello es una condicion de lo humano;
condicién que el hombre ha ido perdiendo gracias al adiestramiento que genera un medio
mercantil y de competencias que estan interesadas mas por el rendimiento econémico que
por el desarrollo espiritual del hombre. Schiller nos explica que en la belleza el hombre es

libre porque “la belleza se limita a hacer posible (...) la humanidad, dejando a nuestra

6 José, Serrano. Como explicar los cuadros a una liebre muerta. La taberna del mar. 10 de octubre de 2016.
Acceso: http://latabernadelmar.blogspot.com/2016/09/como-explicar-los-cuadros-una-liebre.html
" Carmen, Bernardéz Sanchiz, Joseph Beuys. Pag.57



voluntad libre el poder de realizarla, en esto se parece a nuestra primera madre, la

naturaleza, que también se limité a darnos la facultad de ser hombres (...).

Con esta idea podemos advertir que el interés de Beuys por el arte tiende a la
formacion mas que a la exhibicion, pues veremos cémo en otras obras no importa el lugar,
ni las condiciones, sino el desarrollo de lo que él llamar& arte ampliado. Tal concepcion
sera para Beuys la confirmacion de que arte no es belleza ni perfeccion académica sino

libertad expresiva.

Ahora bien, la idea de lograr un concepto de arte ampliado responde al cambio de
paradigma que mencionamos al principio. La modernidad es una forma nueva de ver el
mundo, el cambio de siglo representa desarrollo tecnoldgico en las diferentes industrias,
incluso en el mundo del arte y comenzara la democratizacion de éste. Dicho proceso
consistira en llevar el arte al pueblo. Este es el primer momento en que el artista de
vanguardia intenta eliminar la muralla que separa a la obra del publico, Benjamin nos
explica que democratizar significa “[h]acer las cosas mas proximas a nosotros mismos,
acercarlas mas bien a las masas, es una inclinacion actual tan apasionada como la de
superar lo irrepetible en cualquier coyuntura por medio de su reproduccion.”® Es decir, si
bien el aura como proceso cultual de la obra, exalta la singularidad del objeto, la
reproduccion masiva es la posibilidad de dar un nuevo sentido al arte, es decir, a la
industria cultural, permitiendo que el publico establezca una relacion dialéctica con el

objeto, no solo como espectador y juez.

Tal existencia Unica, la que proporciona el aura constituye la condicion exclusiva
del arte tradicional. Sin embargo, para Benjamin como para los artistas que realizaran su
obra en el siglo XX, el aura ya no responde a las necesidades estéticas de la sociedad en la
modernidad. Habra entonces que pensar, de qué manera pueden los artistas aprovechar las
técnicas de reproduccién para dotar a la obra de la belleza como un proceso libre y

auténomo.

8 Fiedrich, Schiller. La educacion estética del hombre.; Trad. del aleman por Manuel Garcia Morente. 42, Ed.
Madrid: Espasa-Calpe; 1968. Pag 96
® Walter, Benjamin, Discursos interrumpidos,.I ntro de Jests Aguirre. p.10
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Asi, las nuevas condiciones de vida, dieron sentido a la obra de arte en tanto
respondiera a una produccion en masa. Puesto que “[l]a técnica de reproduccion, (...)
separa lo reproducido del &mbito de la tradicion [por lo que] en lugar de su aparicion Unica,
[encontramos] su aparicion masiva.”'® Con esta perspectiva podemos develar una forma
nueva de hacer arte, la social. La élite, para principios de siglo ya no representa la mayor
fuerza de produccidn artistica y tampoco lo hace desde su postura de espectador, incluso los
museos son abandonados para situar al artista y su obra en la calle y en las fabricas. Por
ejemplo, al revisar el caso de EI hombre de la cdmara (1929) de Vértov encontramos la

gran innovacion no solo tecnoldgica sino una sensibilidad distinta frente al mundo.

El desarrollo industrial permitio a su vez la experimentacion en técnicas de
reproduccion, tal es el caso de la litografia y la fotografia, la cual ya no significaba el trazo
maestro del pintor, ni el uso elocuente de los colores y sombras, Benjamin cuestiona
eficientemente la novedad y la pureza de esta técnica. Pues, ¢es posible llamar arte a algo
que formalmente sélo registra? O en ¢en qué sentido guarda su caracter artistico si
podriamos entenderlo como un proceso industrial? Benjamin descrbe que esta produccion
es resultado del mercado, es decir, de la produccion como motivo, porque “(...) en este
mercado, al que ya no solo con su fuerza de trabajo, sino con su piel, (...) le resulta, (...)
tan poco asible como lo es para cualquier articulo que se hace en una fabrica,” es decir, una
obra de principios del siglo XX responde a una necesidad mercantil, de estar al dia con la
novedad, si bien contemplada desde lo artistico pero siempre enmarcada desde la

produccién.

En este marco de aceleramiento comercial y desarrollo tecnolégico encuentra su
lugar el arte renovado cuyo origen estd emparentado con la necesidad del director por
observar el mundo y mostrar lo qué sucede alrededor. Si partimos del supuesto de que
Benjamin reconoce como obra de arte aquello que es “(...) siempre fundamentalmente
susceptible de reproduccion.”!! Entonces, podriamos decir que cualquier cosa que sea

reproducida puede ser arte, desde una videograbacion, copias fotograficas, decenas de ropa,

10 Walter, Benjamin, “Autenticidad”, La obra de arte en la época de su reproductibilidad técnica, p.44.
11 Walter, Benjamin, La obra de arte en la era de la reproductibilidad técnica., p.1

11



etc. Pero esto nos lleva a cuestionar la originalidad de la obra. Porque podriamos tener el
ejemplo de la fotografia. Con la camara comenz6 un innovador desarrollo tecnolégico,
donde ahora buscan angulos, luces, enfoques, etc. En este proceso de la reproduccion
plastica, la mano se descarga por primera vez de las obligaciones artisticas mas importantes
para lograr una concentracion sdlo en el ojo que mira por el objetivo, pues “(...) el ojo es
mas rapido captando que la mano dibujando; por eso se ha apresurado tantisimo el proceso

de la reproduccion pléstica que ya puede ir a paso con la palabra hablada.”!?

También debemos contemplar que el desarrollo del cine, es fundamental para
entender muchas de las obras de Beuys, sin la reproduccion visual no tendriamos ahora la
oportunidad de conocer obras como Me gusta América y a America le gusto yo (1974), obra
que representa las relaciones econdmicas, politicas y culturales que encarna America con el
resto del mundo y sobre todo en el marco de la guerra fria con el blogue socialista.
Tampoco podriamos hablar de la novedosa condicion del arte que propone Beuys en CoOmo
explicarle a una liebre muerta obras de arte contemporaneo (1965), entonces, “[l]a
autenticidad de una cosa es la cifra de todo lo que desde el origen puede transmitirse en ella
desde su duracion material hasta su testificacion
historica (...)”.2 Por eso, la grabacion filmica o la

captura fotografica logra mantener un aire de

' autenticidad en tanto que es contenida en un lapso
_’; de tiempo y sobre todo responde a una necesidad
7 histérica que sobrevive y aparece a la postre como

1 & un recuso de legado historico.

Entonces podemos rescatar que, en tanto reproduccion, EI hombre de la camara es
un ojo testigo gque precisamente nos deja ver la manera en que la sociedad iba tecnificando
y el modo de vida cambiaba, de la expectacion, a la participacion. Por lo tanto, las

secuencias fotograficas y los cortes que nos muestran los procesos de produccion en serie,

12 1bid. P. 2
BIbid. P. 3

12



las innovaciones tecnoldgicas de moda (aparatos de ejercicio) productos de belleza,
etcétera. Fungen pues, ya no como la obra mimética clasica, sino como manifestacion de

los acontecimientos historicos.

También podemos decir que hubo una modificacion en la funcion artistica donde la

distincion entre autor y publico como ya habiamos mencionado deja de ser un sistema para

convertirse s6lo en medios facilitadores
para el intercambio de informacion vy

produccion tecnologica.

Entonces, el papel del artista
cambia, ahora es en un elemento
productor de la totalidad de la obra.
Desde esta perspectiva, donde el artista
es productor, podemos analizar el caso
de la escuela de la Bauhaus como una posibilidad para entender la relacion arte-industria,
pero cabe hacer un cuestionamiento previo, ¢por qué fusionar arte e industria? ¢Qué
provoco que Gropius y otros pensaran en la necesidad de esta alianza? Habra entonces que

contextualizar.

El proyecto de Gropius nace en 1919, después de la primera guerra mundial y en
pleno desarrollo industrial, la modernizacion del mundo era el principio rector. Pero los
acontecimientos de la guerra dieron paso a una sociedad desolada, que intentaba reponerse.
A esto podemos sumar la maravilla que representd que la sociedad alemana comenzara a
industrializarse, reforzar las fuerzas armadas y la produccién en general, pero esto, al
mismo tiempo desatd la fragmentacion del sentir humano, porque segin Spengler “los (...)
hombres de vida puablica, economistas, politicos, juristas, encuentran que la «humanidad
actual» se halla en lucido progreso; la valoran altamente y con ella lo miden todo (...).”**
Tal cosa es lo que remarca Beuys con la liebre, si por un lado la modernidad permitio el
desarrollo de la técnica y del cine, esto a su vez, provoco también un alejamiento de lo

humano, porque tiene como consecuencia el adiestramiento.

14 Oewald, Spengler, La decadencia del occidentalismo, p. 36.

13



La inquietud en la primera parte del siglo XX era mejorar los procesos de
mercantilizacién, pero no el bienestar humano. Del mismo modo que en la primera
revolucion industrial, el hombre quedd relegado convirtiéndose solo en un componente mas
del proceso. “El sometimiento de la humanidad a la economia sdlo le ha dejado la libertad
de la enemistad, y asi como el progreso le afil6 las armas, cre6 para ella la mas mortifera de
todas las armas, (...) la prensa.”'® Porque son los medios de comunicacion los que

fomentaran la afiliacion al nuevo paradigma mercantil. 16

Ante tal situacion el proyecto de Gropius constituyo el medio para que fueran los
artistas los que intentaran restaurar la unidad de lo humano. ;qué entendemos como
unidad? Gropius nos responde que “(...) la satisfaccion del alma humana es tan importante
como el aspecto material (...)”.}" Entonces, lo que Gropius supone es que el hombre ha
sufrido una fragmentacion de tal manera que lo material, la produccion, es mas valorada,
maés que el desarrollo espiritual de los hombres lo que va a implicar una falta de consciencia
del mundo como totalidad. Para Gropius esta totalidad esta demarcada por el trabajo
colaborativo y artesanal, pues el “(...) factor mas esencial de la labor de la Bauhaus fue el
hecho de que, con el correr del tiempo, todos sus productos desarrollaran cierta
homogeneidad; esto sucedid como resultado del espiritu [unidad] conscientemente
desarrollado, de trabajo en colaboracion, y también a pesar de la cooperacion de las

personalidades e individualidades mas dispares.

Es decir, que lo espiritual es la libertad de hacer y participar de las relaciones
humanas, tal como ya Schiller lo plante6 en su Educacion estética, en la que nos advierte
que “el hombre, decia, es infinitamente moldeable, hay que descubrir sus disposiciones
individuales y desarrollarlas; no se le debe someter a mandatos rigurosos. Mas bien, hay
que despertar la curiosidad, aquel apetito sublime que no quiere devorar algo, sino hacer
que se experimente algo.”'® Esta idea, por supuesto tendra repercusiones en el trabajo
tedrico de Joseph Beuys cuando desarrolla su proyecto pedagdégico con la Universidad libre

Internacional (1973-1988). Proyecto en el que junto con Heinrich Boll abogarian por el

15 Karl, Kraus, En esta gran época, p. 19.

16 Esta problematica la encontraremos actualmente con los nuevos medios tecnoldgicos y haremos una
revision en el tercer capitulo para precisar la importancia de un estudio de lo social desde la estética.
"\Walter, Gropius, Alcances de la arquitectura integral, p. 28.

18 Ruidiger Safranski, Schiller o la invencidn del idealismo aleman, Pag. 51
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didlogo y la inclusién como un nuevo sentido para el arte. Tal proyecto lo analizaremos en

el apartado destinado a los procesos educativos del arte.

Por lo tanto, es tarea del artista como guia o profesor restituir esta unidad, porque el
artista estd mejor o pretende estar mejor conectado con su espiritu, es decir, reconoce y
acepta las diferencias del mundo y logra ordenarlas. Entonces habrad que educar al artista
para que lleve a cabo esta tarea. Lo que pretende el proyecto de la Bauhaus no es ensefiar
arte, no como una enciclopedia de metodologias, sino como una actitud. Esto significa que
los estudiantes, mas alla de aprender técnicas, tendran que vivir y experimentar el arte. El
que deberiamos entender como “la buena arquitectura [es decir] como un reflejo de la vida
misma y la comprension de lo social, técnico y artistico”.!® Por lo tanto, el artista debe
conocer el modo en que el mundo esta funcionando en todos o la mayoria de los campos de
conocimiento, por lo que incitaba a los estudiantes a que conocieran los problemas
economicos de la época y estos justamente sostenian la produccion mercantil como modo

de vida.

Por lo tanto, para Gropius era necesario aprovechar la técnica entendiendo sus
posibilidades mas alla de la produccion. Esto tendria lugar solo cunado el artista tomara una
actitud creativa y lograra la produccién de objetos que tuvieran una impresion del espiritu
humano. Por supuesto, esto no lo podriamos entender si no tomamos en cuenta que los
primeros profesores de esta escuela fueron artistas como Itten o Kandinsky que ya habian
hecho estudios preliminares por ejemplo de la antroposofia y de la importancia de unificar
la experiencia del hombre. Porque segiin la teoria de Kandinsky, “el artista es quien
primero oye su discurso (obra) aun indiscernible para la masa, y vas tras su llamado
temprana e inconscientemente [y] también conlleva la emocidn espiritual del artista y puede

hacer surgir una experiencia mas sutil”?° del arte.

La produccion masiva, es entonces, gracias a la industrializacion y a las nuevas

técnicas de reproduccion, el nuevo significado de arte. Esta recodificacion de signos

19 Walter, Gropius, Alcances de la arquitectura integral, p. 28.
20 Vasily Kandinsky, Lo espiritual en el arte, p. 33
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artisticos permitié que proyectos como la Bauhaus también pudieran consumarse. La
modernidad industrializada concedi6 a las masas experimentar el arte con mayor cercania,
por ejemplo, los disefios industriales de la escuela ya mencionada, los cuales respondian a
un nuevo planteamiento del hacer artistico, donde el arte no significaba promesa de belleza
y perfeccion, sino innovacion, un acercamiento al objeto de forma inmediata y apropiacion
del objeto y del proceso. El espectador tendria la posibilidad de comprar un objeto artistico,
pero también logro brincar el cerco de la élite para llevar al objeto a la cotidianeidad, por lo
tanto, es un acercamiento especial, una constante que aun ahora permanece y que el

mercado se empefia en disfrazar de popularidad y beneficio cultural y social.

La modernidad como sinbnimo de renovacion y reestructuracion de los procesos
técnicos y axiologicos, asi como estéticos son el medio para la socializacion del arte como
una forma nueva de configurar el hacer artistico. Como heredero de estas préacticas, Beuys
cuestionara el concepto de arte y propondra el concepto de arte ampliado como el proceso
de configuracion estética, donde el objeto deja de importar para dar paso a las relaciones

que establece el sujeto o espectador con respecto al arte.

Esta mirada antropoldgica no es gratuita y tampoco es propia del pensamiento de
Beuys. El desarrollo artistico es una continuidad a lo largo de la historia. Y en este sentido,
aquello que permanece vigente es efectivamente la posibilidad antropolégica y su expresion

a través del espiritu que encarna formas distintas de aparecer.

Asi pues, la postura beuysiana parte de la necesidad expresiva de lo espiritual y esta

persistencia artistica corresponde a una constancia histérica econémica y social. De tal
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manera que, Si enmarcamos la creacion artistica de Beuys, esta corresponde con
probleméticas como el totalitarismo, la division del mundo en los bloques socialista y
capitalista y las consecuencias de estos procesos historicos en el sentir humano. Tales
problematicas las estudiaremos en el siguiente apartado junto con algunas obras de Beuys

como su respuesta a tales conflictos.
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1.3 Las vanguardias como horizonte de expansion artistica

A Joseph Beuys lo reconoce la historia del arte no solo como un artista sino como
activista y pensador que reflexiona sobre la experiencia del hombre en el mundo y su
relacion con el arte. Nuestro artista fija su postura pensando que “(...) el arte siempre se ha
alejado de las necesidades del ser humano y se ha ocupado de innovaciones estilisticas y
artisticamente inmanentes.”?! A Beuys le interesa de sobre manera recuperar las practicas
artisticas como un medio de superacién de la fragmentacién del espiritu del hombre. Con el
nuevo siglo, el desarrollo tecnoldgico y la idea de progreso como paradigma, el espiritu de
los hombres se ha corrompido de tal manera que el fin de lo humano ya no es el bien y la
verdad, sino el enriquecimiento y empoderamiento. Tal aseveracion la podemos ver
expresada en las vanguardias. Si bien fueron movimientos que buscaron las innovaciones
del arte tradicional, también son el resultado de contrastes entre una y otra que buscaban

superar la anterior.

Al remitirnos a los ismos y su marcada revolucion frente al arte tradicional
observamos como desde principios del siglo XX los movimientos artisticos estaban
iniciando como la forma nueva de hacer arte, asi fue como surge el dadaismo, del cual

Beuys también retomé elementos al momento de desarrollar su obra.

El dadaismo fue el movimiento que controversialmente surge como una propuesta
totalmente innovadora, en donde, cualquier objeto, cualquier cosa puede ser considerado
como arte. El dada, que retoma su nombre de los sonidos guturales de un infante como el
primer momento de comunicacion informe, pero que busca ya transmitir informacion, fue
la premisa de este movimiento, comunicar, informar y transmitir creencias, emociones o
preguntas y sobre todo una critica al arte burgués. “Dada es el li