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Art is a quest for truth. And I believe that it is the responsibility of the curator [the critic and the philosopher] to make visible the complex research involved in this quest*.






Susanne Pfeffer, 2015










* El arte es búsqueda de la verdad. Y creo que es responsabilidad del curador [del crítico y el filósofo] hacer visible la compleja investigación que lleva consigo esta búsqueda.
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«Art should comfort the disturbed and disturb the comfortable» es una cita que debemos al poeta mexicano César A. Cruz, aunque se suele atribuir al artista callejero británico Banksy. Es una frase que tiene su origen en ideas cristianas acerca de confortar a los afligidos y afligir a los que viven confortablemente entre los primeros. En la esfera del arte, la frase se puede interpretar en el sentido que las artes tienen una doble naturaleza por lo que hace a sus efectos y naturaleza. La filosofía del arte, por lo menos desde Platón,  siempre lo ha sabido. Los clásicos lo resumían en la sentencia   delectare et prodesse, según la conocida fórmula de Horacio en su   Ars poetica. El   delectare, es decir, el entretener, disfrutar, gozar, evadir, narcotizar, estimular, anestesiar, divertir y demás variedades de los efectos posibles de las artes son sin duda fundamentales, todos las hemos experimentado, las hemos buscado y las buscamos legítimamente, y los artistas, así como hoy las industrias, han sabido y saben cómo explotarlas para toda suerte de fines artísticos, políticos o económicos. Pero aquí no vamos a tratar esta dimensión de las artes, sino la otra, sobre un significado actual del   prodesse   que está adquiriendo una importancia creciente en ciertos ámbitos centrales del mundo del arte contemporáneo. El   prodesse  denota la función del arte, su utilidad, su papel formativo,  educativo y, en general, su función cognitiva. Este libro quiere contribuir a abrir la estética y la teoría de las artes contemporáneas a uno de los debates actuales más perentorios sobre lo que cada vez más frecuentemente se llama «investigación artística» y su desempeño como   crítica de la Razón, entendiendo esta, con mayúscula, como orden dominante en un momento dado. Quienes defienden la expresión «investigación artística» para nombrar las formas de investigación basadas en las prácticas características de las artes y el diseño no suelen estar de acuerdo acerca de su significado. Sin embargo, sus partidarios empiezan a ser legión en el campo de la enseñanza de casi todas las artes y el diseño en todo el mundo. Las generaciones actuales de artistas y, ante todo, las próximas, ya se entienden y se van a entender a sí mismas sobre todo como «investigadores». Y me considero uno de tantos corresponsables de ello. Permítaseme recordar algunos hechos biográficos. 


Los orígenes de estas reflexiones son dobles, tienen que ver con la categoría de «disturbios», por un lado, y la de «investigación artística», por otro. Para empezar, se remontan a la segunda mitad de la primera década de siglo. Salvo el escrito de Frayling (1993), los primeros escritos destacables sobre la investigación artística son el de Balkema y Slager (2004), el de Hannula, Suoranta y Valén (2005) y el de Sullivan (2005). Por entonces mi proyecto pedagógico principal era un máster en estética y teoría del arte contemporáneo titulado   Pensar l’art d’avui   que codirigía con Jèssica Jaques. Cuando ya llevábamos siete años de funcionamiento y el proyecto formativo se pudo dar por consolidado, decidimos abrir una nueva etapa, adaptándonos a los entonces recientes estándares impuestos por el EEES (Bolonia), modificamos el plan de estudios y creamos una revista digital del máster con la cabecera   Disturbis. En el primer número de la revista, en 2007, escribimos la siguiente nota editorial: 







«El gran arte de todos los tiempos se ha caracterizado por su fuerza turbadora. Del Laooconte a Damien Hirst pasando por Botticelli o Miró, el arte altera, desordena el curso normal de las cosas. Y tal vez hoy lo haga con mayor intensidad y de modos más plurales que en cualquier momento del pasado.


«Desde los inicios de la modernidad, el arte y, con él, los discursos que intentan comprenderlo y explicarlo, se han visto sometidos al imperativo del cambio y la evolución conforme a las necesidades cambiantes de la sociedad de cada época y momento. Ello se explica porque el arte es una forma fundamental de pensar el mundo. Y si en el mundo moderno “todo lo que es sólido se disuelve en el aire”, eso mismo se ha de reflejar en los modos de pensarlo. La velocidad de los cambios en el mundo ha sido, sin embargo, en las últimas décadas, tan vertiginosa que el arte ha debido transformarse de maneras imprevistas, lo que ha comportado que también la labor de pensarlo se haya visto en la necesidad de cambiar de una forma sorprendente. El pensamiento sobre el arte contemporáneo se mueve en un campo de fuerzas muy complejo y de tendencias contradictorias. Señalaremos tres.


«En primer lugar, la democratización que ha conducido a fenómenos como que actualmente cualquier cosa pueda ser considerada una obra de arte, hasta el punto de que la noción de arte se ha desplazado del objeto al concepto y a la experiencia. Hoy es arte cocinar sopa tailandesa para el público, como hace Tiravanija, o diseñar una página web como parte de un activismo político, como hacen el grupo de Yomango. Se diría que en arte   anything goes, todo vale, que es la divisa posmoderna. Hoy el arte se ha hecho accesible a un número de ciudadanos potencialmente ilimitado, aunque nunca llegue a tener la misma cantidad de seguidores que el fútbol. Pero hoy,  como declaró Joseph Beuys,   jederman ist ein Küntsler, todos somos artistas. Incluso, en esta república de las artes contemporáneas,   everyone is a critic, todos somos críticos.  Ahora bien, es igualmente cierto que, frente a estos aspectos de la democratización de la creación, la recepción y la propia ontología del arte, existen también movimientos de tendencia antagónica, porque el pluralismo del mundo del arte lleva implícita la tribalización, es decir, la formación de grupos que solo se entienden entre sí, como sectas con sus idiolectos y sus signos de identidad diferenciados, en ocasiones, hasta el autismo.


«En segundo lugar, la mercantilización parece dominar por completo el mundo del arte, el cual, contra las previsiones de Marx y de tantos vanguardistas, ha quedado,  como cualquier rama de la producción, subsumido al capital.  El arte no es enemigo del capital, a pesar de que muchos aspectos de los procesos de democratización apunten en dirección contraria.


«En tercer lugar, más allá de esta subsunción al capital, el arte contemporáneo muestra una clara tendencia a la politización. El arte político es tal vez hoy el centro de gravedad de las expresiones artísticas del arte feminista,  étnico, gay, activista, etc. Pero, al mismo tiempo, dicha politización tiende a ser neutralizada en tanto que mercancía,  esto es, resulta estetizada, en tanto que produce obra museable,  exponible,  subvencionable e,  incluso,  coleccionable.


«Toda esta compleja constelación hace necesario replantear nuestros vocabularios, renovar nuestros conceptos y revisar nuestros argumentos. Comprender el arte en el instante en que ve la luz es difícil. El pensamiento tiende a hacer como la lechuza de Minerva, que alzaba el vuelo con el ocaso. Se trata de que los disturbios de la sensibilidad que provoca el arte contemporáneo se conviertan en disturbios productivos del conocimiento. Este es el desafío, el reto: como se decía en los viejos tiempos, hacer que la teoría y la praxis vayan de la mano»1.









Ha transcurrido ya más de una década desde que escribiéramos esta declaración de principios, pero el motivo nombrado con la palabra «disturbios» permanece, ahora formulado con la expresión, que quiere ser más inclusiva de «disturbios de la razón», donde «razón» se entiende como todo aquel orden petrificado o en proceso de petrificación que se convierte en un obstáculo para la necesaria transformación racional de lo existente.


Como anticipaba al comienzo de esta introducción, hay un segundo elemento fundamental en los orígenes de este libro, a saber: el descubrimiento de lo que se viene llamando «investigación artística», el arte como investigación basada en la práctica. En la misma época que creábamos   Disturbis   ya nos llegaban los ecos de ciertas prácticas artísticas (disturbadoras) que en los años inmediatamente anteriores (2001-2008) se abrían camino en el norte de Europa, en el Reino Unido y en Australia. La idea de un arte como práctica generadora de conocimiento y su reivindicación de legitimidad al lado de otras formas de investigación reconocidas resultaba no menos perturbadora que las formas más disturbadoras de la sensibilidad de las últimas décadas.  Una antigua alumna mía, Chus Martínez, me descubrió el universo de la investigación artística, que estuvo promoviendo desde su posición de   chief curator   del Museo de Arte Contemporáneo de Barcelona durante los años 2008-2011. Así lo atestiguan algunas publicaciones del museo como el primer número de la revista   Índex2 y uno de los volúmenes que se publicaban con la UAB3. Por diversas razones, el proyecto del máster   Pensar   se nos evidenció como obsoleto y penalizado por el nuevo marco normativo impuesto desde el ministerio que impedía a los egresados con un título propio de la universidad (pública) continuar hacia los estudios de doctorado. Por ello, con Jèssica Jaques y algunos colegas de la escuela Eina, diseñamos un nuevo proyecto que incorporaba en su título mismo el concepto de investigación: el   Máster de Investigación en Arte y Diseño4.  Este proyecto hacía hincapié en la investigación, así como en la cópula que une arte y diseño sin hacerlas desaparecer.  Pasados siete años desde que se iniciara su andadura, la experiencia acumulada invita a realizar un alto en el camino para recapitular y elegir el camino del próximo septenio. 


Para ello, reúno en este volumen algunas de las reflexiones que toda esta constelación me ha llevado a realizar entre 2012 y 2019. Se refunden aquí algunos textos publicados en estos años sobre la investigación artística.  Concretamente, «Troubling Research: una definición»,   Actas   del II Congreso de la ANIAV,  2015,  http://ocs.editorial.upv.es/index.php/ANIAV/ANIAV2015/p aper/viewFile/1137/553; «Cuatro conceptos de Investigación artística»,    Deforma  5 (2015a),  pp.  16-27 (http://www.deforma.info/es/product.php?id_product=164).  (También en las   Actas del I Congreso de la ANIAV: vol. I, pp. 933-938); «Artistic Research, Philosophy, and Cognitive Progress», en A. Bertinetto y G. Garelli (eds.),   Morte dell’arte e   rinascita dell’imagine. Saggi in honore di Federico Vercellone, Canterano: Aracne Editrice, 2017a, pp. 31-46 (ISBN: 978-88-255-0330-2); «El valor cognitivo del arte», en F. Pérez Carreño (ed.),   El valor del arte, Madrid: Machado, 2017b, pp. 77-108 (ISBN: 978-84-7774-322-4); «¿Dónde Está El ‘Arte’ En La Investigación Artística?»,   Revista de Investigación en Artes Visuales  1 (2017c), pp. 1-8 (https://doi.org/10.4995/aniav.2017.7817);  «Cognitive progress in Artistic Research»,   Artnodes   20 (2017d), https://artnodes.uoc.edu/; «Investigación estética»,   ANIAV - Revista de Investigación en Artes Visuales   3 (2018a), pp. 96-108 (https://doi.org/10.4995/aniav.2018.10096); «Does Artistic Research Produce Knowledge? A Fivefold Distinction»,   Estudis Escènics   43 (2018b), pp. 455-463; «Aesthetics and Aesthetic Research», en A. Arteaga (ed.),   Architectures of Embodiment: Disclosing New Intelligibiliies, Zürich: Diaphanes, 2020, pp. 266-309 (ISBN: 978-3-0358-0199-6), Y, finalmente, «Sis notes sobre la teoria de la recerca artística»,   LAMURAD   1 (2019): http://lamurad.eina.edu/?p=164. Todos estos escritos han sido revisados, corregidos y ampliados en la refundición que presento.  


Por otro lado, en buena medida, han sido posibilitados por las ayudas a la investigación del Ministerio de Economía y Competitividad FFI2012-32614, «Experiencia estética e investigación artística: aspectos cognitivos del arte contemporáneo» (2013-2015), y el proyecto de investigación MINECO FFI2015-64138-P,  «La generación de conocimiento en la investigación artística: hacia una explicación alternativa. Un punto de encuentro entre filosofía,  arte y diseño» (2016-2018). La generosidad del Ministerio de Innovación, Ciencia y Universidades me permite disfrutar de un nuevo proyecto,  el PGC2018-093502-B-100 ,    «Investigación artística y pensamiento estético. Un punto de encuentro entre la filosofía, el arte y el diseño» (2019-2022).  Se puede entender este volumen como un resumen parcial del estado de la cuestión. Estos proyectos han supuesto un considerable trabajo colectivo. Agradezco profundamente sus enseñanzas y discusiones, en primer lugar, a los alumnos del Máster de Investigación en Arte y Diseño de Eina con quienes he podido discutir ideas y proyectos, a Tere Badía y Lluís Nacenta, anterior y actual directores de Hangar, por el apoyo prestado a todas las iniciativas relacionadas con la investigación artística, especialmente por Caire y sus diversos miembros (https://caire.hangar.org/es/es), a Emilio Martínez y los miembros de la ANIAV, al artista y teórico Álex Arteaga, a Mika Elo y a Dieter Mersch. Gracias especiales a mi colega en Eina, Tània Costa, sin la cual tantas actividades e iniciativas habrían sido imposibles. Y, por fin, a Jèssica Jaques, sin la cual poco o nada tendría el menor sentido. 






Sant Cugat del Vallès, agosto de 2020








Notas al pie




1 http://www.disturbis.esteticauab.org/Disturbis/Disturbis_1.html


2 https://www.macba.cat/es/revista-index


3 Verwoert   et al.,   En torno a la investigación artística. Pensar y enseñar   arte: entre la práctica y la especulación teórica,   Barcelona: Museu d’Art Contemporani de Barcelona, 2011.


4 https://www.eina.cat/es/postgraus/master-oficial-eees-master-universitari-de-recerca-en-art-i-disseny
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  Introducción: Disturbios de la Razón





Hoy el arte es un medio de conocimiento crítico de aspectos del mundo. El arte ha sido siempre una forma de conocimiento, pero no siempre de conocimiento crítico. Este tipo de conocimiento es propio especialmente del arte contemporáneo, pero vale ante todo para las prácticas de investigación artística, que es el objeto de reflexión principal de este librito. Por su sola existencia, la investigación basada en la práctica artística puede definirse esencialmente por ser una forma de generación de saberes en un grado u otro perturbadores de la Razón. Razón, con mayúscula, significa aquí todo orden dominante,  ya sea ontológico,  epistemológico, lingüístico, ético, político o estético. Hoy el arte está para desordenar el mundo, como ya dijera Adorno1.  El concepto de razón tiene una muy larga historia que se remonta cuando menos a Anaxágoras de Clazomene en la forma de   Logos   o   Nous, formulado siempre como un concepto metafísico o teológico. Con el proceso de secularización iniciado por la Ilustración, el concepto de Razón desciende al terreno mundano del acá en forma de la capacidad humana para guiarse por lo que verdaderamente es y por lo que es justo que deba ser, criticando toda realidad que no se ajuste a los dictados de la Razón. Como sostuviera Kant, todo debe someterse al escrutinio de la razón, esto es, a la crítica. Cuando los revolucionarios franceses instituyeron el culto a la Razón, sin embargo, se puso en evidencia que la Razón, en tanto que intramundana, sufría de las limitaciones de todo lo humano.  El vínculo de la Razón con el Poder hizo necesario que la crítica se dirigiera hacia la Razón misma que era su fundamento. La denuncia de la Razón como orden establecido dio lugar a las prácticas de crítica racional de la Razón que han sido fundamentales en el despliegue de la modernidad hasta el presente, se califique este y se nombre como se quiera. Tras los pasos de Hegel, Marx, Nietzsche y Freud, la filosofía contemporánea, en sus múltiples variedades, ha sido, ante todo, y sigue siendo, una forma de crítica de la Razón en nombre de la razón. Este ejercicio de la razón con minúscula es lo que Heidegger había llamado   pensamiento  (Denken) en sentido eminente, algo que básicamente encontramos en las artes y en la filosofía2. La crítica del lenguaje, la crítica de la técnica, la crítica de la razón instrumental, la crítica del poder, la crítica del capitalismo, la crítica del hombre de razón3, la crítica de la razón patriarcal4, la crítica de la razón negra5, la crítica de la razón postcolonial6, y cuantas críticas se quieran añadir a esta lista, han sido distintos momentos de este juego agonal de la razón contra sus formas institucionalizadas.  Desde los movimientos artísticos que se agruparon bajo la etiqueta de Romanticismo, las artes han sido   la otra forma   de la crítica de la Razón.


Los románticos criticaron en sus obras las limitaciones y los excesos de la Razón ilustrada, su ciega fe en la ciencia y la tecnología, su individualismo y su estatismo abstracto destructor de comunidades y tradiciones, su desprecio por las pasiones, por el lado oscuro del alma y en general por lo individual. Los grandes movimientos artísticos desde entonces han seguido esta lógica crítica interna a las artes y, al tiempo, externa a ellas. Los realismos y naturalismos fueron tanto críticos con el romanticismo cuanto con la realidad social que representaban. Lo mismo que los simbolistas criticaban a los realismos tanto como a la materialista sociedad burguesa. Y la historia de las vanguardias acelera esa lógica para convertir a las artes en el medio de reflexión crítica que hoy son, medio del que las prácticas de investigación artística son la expresión más reciente.


Cabría preguntarse cuál es el papel de las ciencias en este proceso de aprendizaje crítico reflexivo en el que consisten la filosofía y el arte, pues, al fin y al cabo, las ciencias nos permiten realmente aprender cómo es el mundo y desarrollar tecnologías para dominarlo y transformarlo. Sin las ciencias, ¿dónde estarían las grandes transformaciones en la medicina, los transportes, las comunicaciones, el sistema de derechos, e incluso las mismas artes? ¿Por qué,  pues, no las ciencias, al lado de las artes y la filosofía como una forma de autorreflexión en el largo proceso de aprendizaje de la humanidad? La respuesta es un tanto compleja. Las ciencias, a diferencia de las artes y la filosofía, ocupan un lugar mucho más integrado en el sistema de producción y reproducción de las sociedades modernas.  Ninguna economía moderna funciona sin la permanente innovación a la que las ciencias contribuyen de modo decisivo. En tanto que en buena medida se convirtieron ya hace tiempo en fuerzas productivas, por decirlo a la vieja manera, están esencialmente integradas en el gran aparato productivo-reproductivo del sistema económico,  tecnológico, social y político. ¿Alguien puede imaginar la agricultura contemporánea y la venidera sin una permanente innovación científica y tecnológica que dé respuesta a las necesidades presentes y futuras? Y si decimos agricultura podemos decir también transporte, salud,  trabajo, ocio y demás. Como ya sentenciara Francis Bacon en el Renacimiento, el saber científico está muy conectado con el poder, con el orden dominante. El saber científico no es automáticamente liberador porque no trata, ni puede tratar, acerca de los fines de la vida. La f
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