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Quiero presentar algunos eslabones reflexivos que nos ayuden a
dilucidar la condicion cognoscitiva de las obras de arte y su aptitud para
la activacion de la imaginacion creadora.
Esto se propone, a la vez, dar fundamentacion a la inclusion de obras de
arte integradas a los contenidos de la ensenanza.
Traducido el proposito primero en preguntas, nos cuestionamos sobre:

;Qué pueden aportarnos subjetivamente las obras de arte?

;Qué potencialidades cognoscitivas poseen una pintura, una
novela, una cancion, una pelicula, una danza?
Las obras de arte, en particular, y dentro de la sociedad moderna y
contemporanea, son consideradas como fuente del placer perceptivo y
emocional; incluso son tomadas como objetos de culto, por ser la
expresion mas alta del virtuosismo humano.
La excepcionalidad que se le adjudica a la obra de arte -y sobre todo a
las obras maestras del arte- le ha merecido un alto prestigio social. Pero
este beneficio aparente, las ha limitado a habitar el ambito de los
museos, las galerias, los teatros, las salas de concierto. Y, en general, su
residencia en estos ambitos, las ha restringido al denominado “mundo
culto” y a los sectores que se supone que disponen de la sensibilidad y
el gusto adecuado para disfrutar de su sofisticada presencia.
Pero el arte moderno y contemporaneo, nos evidencio que sus multiples
formas de manifestacion no son solo fuentes del placer sensorial ni
tampoco la necesaria prueba del virtuosismo técnico.
A partir de la modernidad y las vanguardias, las obras de arte también
fueron capaces de causarnos otros efectos, y esto permitio repensar en
si, el valor cognoscitivo del arte.
Las obras de arte son capaces de causarnos otros efectos subjetivos,

ademas del agradable placer de la belleza.



Otros efectos, efectos en plural. Efectos de desconcierto, de
incomodidad, de rechazo, de perplejidad, de sorpresa, ante la condicion
humana y del mundo en si.

Arthur Danto (2008) sostiene que lo importante en la obra de arte no es
la calidad ni las caracteristicas del objeto creado o apropiado. Lo
importante son los significados que por medio de su creacion el artista

intenta transmitir.

Las obras de arte que ofrecieron sosiego y esperanza a los
londinenses

Un articulo publicado el 22/6/2012, en el Suplemento Cultural ADN de
La Nacion, impuls6 mi pregunta sobre las cualidades cognoscitivas de
las obras de arte. Ricardo Ibarlucia es su autor, titular de Estética y
Problemas de Estética Contemporaneas de la Universidad de San Martin.
En un fragmento de dicho articulo se refiere un relato de Neil Mc Gregor,
director de la Galeria Nacional entre 1987 y 2002, quien alude a un
episodio que hace a la historia de dicha Galeria durante la Segunda
Guerra Mundial.

En 1939, al estallar la Guerra, las obras de la Galeria Nacional fueron
trasladadas a una mina de Carbon en el norte de Gales, al resguardo de
los bombardeos alemanes.

Durante agosto-septiembre de 1940 y mayo de 1941 Alemania
bombardeo6 las principales ciudades de Gran Bretana casi a diario. Los
ciudadanos estaban sumidos en el dolor y el desamparo. En estos
episodios conocidos con el nombre de “El Blitz” hubo 43.000 muertos y
mas de 100.000 heridos. Por lo tanto, la poblacion sobreviviente vivia
aterrorizada.

En estas condiciones, la Galeria Nacional -aunque vacia- mantenia sus
puertas abiertas. En ella se brindaba recitales y conciertos, mientras
todas las salas de Londres estaban cerradas. También se organizaban
pequenas muestras de artistas contemporaneos.

Con ocasion de la adquisicion de la obra de Rembrandt “Margarita de

Geer” (1661), un grupo de ciudadanos reclama -por medio de una carta



publicada en la prensa- que sea expuesta, para que pueda apreciarsela.
Aunque las autoridades dudaron, finalmente la exhibieron y Ila
repercusion, el éxito de la muestra fue inmenso.

A partir de esto, los espectadores reclamaron que se hiciera una
exhibicion mensual de una obra de arte.

Kenneth Clark, director por entonces de la Galeria Nacional, penso en
dos obras que les aportarian calma a los atribulados londinenses. Y
seleccion6o “Retrato de un hombre” de Tiziano y “Patio de una casa en
Delf’, de Pieter de Hooch.

Pero se sorprendio al encontrarse con el rechazo del publico, quien en
cambio solicitdé otra dos obras: “Jesus en el huerto de los Olivos” de El
Greco y “Noli me tangere” de Tiziano.

Mc Gregor se pregunta, con razon, qué podian representar esos dos
cuadros para el publico londinense: “;Por qué la gente queria ver
aquellas pinturas? ;Por qué deseaba contemplar aquella pintura de Jesus
orando, lleno de angustia, en el huerto de los Olivos, frente a un dngel,
mientras los guardias romanos vienen a arrestarlo? (...) Quizd
proyectaban en esas imadgenes un anhelo de redencion después de tantas
privaciones y sufrimientos. Quiza buscaban consuelo y esperanza. Quiza
las encontraron.” (Ibarlucia, 2012: 18)

Si con la obra de El Greco se cita el pasaje de Lucas 22, en el que Jesus
esta en su hora previa a todos los padecimientos que han de venir, tal
vez podamos pensar en la empdtica compenetracion que sintieron los
ciudadanos de Londres con la pintura. Ellos, que noche a noche se
enfrentaban a la posibilidad de la muerte, pudieron confrontarse con el
tipo singular de belleza que El Greco transmitia, serenando las
expresiones que debian corresponder al temor o al sufrimiento.
También presentando la irrupcion de otro plano -el angelical y divino-
que permite inducir la mente hacia un campo imaginario y afectivo que
recrea los sentidos de una realidad que se ha vuelto intolerable.

Con Tiziano, se agrega la promesa, la buena noticia, de la resurreccion.
En esta imagen se cita otro pasaje del Evangelio de Juan, en que Maria

Magdalena habiéndose dirigido a ungir el cuerpo de Jesus en el sepulcro,



lo encuentra vacio. Piensa que unos ladrones lo han robado. Pero un
angel le advierte que Cristo resucitd. Al regresar se lo encuentro en el
camino. Ella intenta asirlo y Jesus se lo impide, diciéndole no me toques,
aun no he ido al padre.

En esta imagen la resurreccion se produce en el mismo plano terrenal.
La resurreccion, como poderoso simbolo que configura un territorio
imaginario, en el que venciendo a la muerte, los seres queridos pueden
reencontrarse. En el medio de las ruinas, del desamparo, de la muerte, la
obra aporta una significacion densa y estable que restituye los vinculos
con los afectos perdidos, con los recuerdos del pasado, e incluso, con la
vision de un futuro mejor.

Este episodio nos permite comprender la importancia que las obras de

arte pueden asumir.

Interactuar con obras de arte
Las obras de arte han tenido a lo largo de toda la historia cultural, la
capacidad de conmocionar y sensibilizar las conciencias, promover
nuevos modos de percibir el mundo y de volver memorables hechos
cruciales que los humanos atravesaron como comunidad y en sus
trayectos vitales.
Tienen asi una multiple funcion cognoscitiva:

e transmision historica de sentidos y significados;

e posibilidad de resignificacion de lo adverso;

e resistencia ante una realidad avasallante y destructiva;

e advertencia ante el poder destructivo;

e sosiego, serenidad, reflexividad;

e alegria, regocijo, placer.
La obra de arte nos hace salir de las circunferencias de nuestro mundo
habitual, de las experiencias cotidianas y ordinarias, para entrar en una
“verdad extraordinaria” a la nuestra, aquella que nos “presentifica’ la
obra.
Heidegger argumenta y ejemplifica -poéticamente- el modo en que una

pintura como “Un par de zapatos” de Van Gogh, que nos muestra los



zapatos de un labriego, nos puede hacer sentir y conocer -entrar en- el
duro mundo de un labriego. Un contemplador de este cuadro de Van
Gogh que, como Heidegger, se disponga a entrar en la “verdad
extraordinaria’ de la vida de un labriego a través de la imagen, podra
“saber” de “...la fatiga, la tenacidad de su lenta marcha, la soledad de su
camino, su mudo temer, la callada alegria, su palpitar...” (Heidegger,
2005) Podra “compenetrarse”, vivir “empaticamente” la “verdad
extraordinaria” del labriego.

Lo “extraordinario de la verdad’ que el mundo de un labriego del siglo
XIX encierra para nuestras cotidianas, ordinarias, cercanas verdades, lo
podemos sentir y saber, si dejamos que nuestra imaginacion se
compenetre con la imagen de esos zapatos que nos muestran la rudeza
del trabajo que han tenido que soportar.

Segun Gadamer, las obras de arte incluyen elementos simbolicos, que
como tal, porta cargas energéticas que le otorgan su potencia de
presencia inexorable. Lo simbolico es siempre ambiguo, de alli su
apariencia velada, pero también por eso su atractiva fuerza enigmatica y
convocante del deseo de saber.

Para Gadamer, el que recepciona la obra, entra en un juego con ella y
debe realizar un trabajo muy activo de construccion.

La interaccion con representaciones artisticas implica un proceso de
conocimiento constructivo. El trabajo perceptivo demanda el
desciframiento y la lectura de la identidad de la obra, que se entrelaza
con la variacion y la diferencia que puede otorgarle quien interactua-
juega, con ella.

“Toda obra deja al que la recibe un espacio de juego que tiene que
rellenar (...) Se trata de un acto sintético. Tenemos que reunir, poner
juntas muchas cosas. Como suele decirse, un cuadro se «lee», igual
que se lee un texto escrito (...) Siempre es verdad que hay que pensar
algo en lo que se ve, incluso solo para ver algo. Pero lo que hay aqui es
un juego libre que no apunta a ningun concepto. Este juego conjunto
nos obliga a hacernos la pregunta de qué es propiamente lo que se

construye por esta via del juego libre entre la facultad creadora de



imdgenes y la facultad de entender por conceptos.” (Gadamer, 2005:
73,74,75)
Asi, en la contemplacion de la obra de arte se produce un
completamiento del movimiento que ella misma inicia en su juego
abierto.
Para poder establecer el juego de interaccion y desciframiento
perceptivo, Gadamer considera que debemos entrar en un ritmo
diferente al habitual. La obra requiere un “tempo propio”, un tiempo

semejante al que requiere la fiesta.

Conocimiento estético o “pdtico” y expansion de la imaginacion

La obra de arte “opera” a niveles mas globales que lo intelectual, pues
apela a todos los niveles de la existencia. Cuando una subjetividad
puede abrirse a la experiencia de la obra, entonces se produce un efecto
de “conocimiento patico’. Este, segun lo concibe Guattari (1996),
moviliza lo afectivo e impacta en el nivel de lo corporal, sensibilizando,
a esa subjetividad, de tal modo que queda transmutada. Esta
transformacion subjetiva incluye la ampliacion de su circunferencia
existencial, en el sentido de que la misma se vuelve mas permeable y
empatica ante la multiplicidad de formas y experiencias que abarca la
condicion humana y el mundo en si.

Las configuraciones estéticas, involucran una modalidad mas amplia de
aprehension, que actila -segun Guattari- por contaminacion afectiva,
imponiéndose como una nueva dimension que atraviesa y tine los
modos de percibir la realidad e incrementa la capacidad imaginativa.
Esta forma de conocimiento y expansion existencial puede identificarse
también, con lo que Luis Juan Guerrero, analiza en el proceso de
“acogimiento” que le da un “contemplador’ a una obra de arte. Es ésta
la misma idea acerca de como la obra de arte moviliza el “pathos”; es
decir como una intima emocion, presente en la obra, despierta otra
similar en quien la contempla.

Para Guerrero, el “encuentro’ entre la obra de arte y una subjetividad

involucra todos los planos de la existencia, sobre todo a lo corporal; la



obra apela a una “sabiduria corporal’ que posee una intransferible
capacidad de discernimiento.

La obra moviliza lo patético, esa intima emocion, que habilita una
posibilidad existencial, que so0lo puede alcanzar realidad gracias a la
presencia que instaura determinada pintura, texto literario, film
cinematografico. La interaccion con la obra de arte actualiza asi nuevas
potencias vitales: de alegria, de serenidad, de desagrado, de indignacion,
de coraje, de lucha.

La interaccion con obras de arte amplia las posibilidades de la
imaginacion, porque esta es conmocionada en sus limites por ese
“conocimiento estético-pdtico”; la imaginacion se ve impulsada a
escaparse de la realidad cotidiana. Con esta expansion, la conciencia se
ve transformada y pasa de estar limitado al estado actual de cosas a

funcionar como una “conciencia imaginante’.

Integrar obras de arte en la ensefnanza

La imaginacion de los estudiantes puede expandirse como fruto del
contacto pdtico-estético con las representaciones del arte. Estas
guardan, dentro de sus composiciones percepto-afectivas, la memoria
de las todas las posibilidades existenciales de lo humano. Es por ese
encuentro con el acervo cultural de las artes que la realidad psiquica de
un sujeto puede ampliarse para concebir nuevas alternativas de ser, de
actuar y pensar.

También la sensibilidad, se despierta concomitantemente con el
incremento de la capacidad imaginativa. En tanto, la sensibilidad es la
posibilidad de discriminar, dentro de los estimulos de la realidad, una
mayor cantidad de matices. La clave del desarrollo de una sensibilidad
mas amplia esta en el aumento de interacciones con las diferencias.
Como hemos visto, una obra de arte en su composicion innovadora
siempre incluye la diversidad de perspectivas de mirada.

S6lo una observacion concentrada en cada nueva singularidad que nos
propone el arte, puede descubrir la variedad de “tonos” que la realidad

involucra. Por eso, es otra vez, la posibilidad de entrar en conexion con



los productos objetivados de la imaginacion humana, la que suministra
una fuente que confronta a la percepcion con la inmensa variabilidad de
las posibilidades cognitivas.

Si la ensefianza limita las interacciones perceptivas de los estudiantes a
su propio entorno e intereses, coarta la alternativa de extasiarse dentro
de otras formas de vida; cierra con esto la puerta de la imaginacion y los
vuelve insensibles ante realidades ajenas. Ademas, estereotipa sus
esquemas perceptivos, disminuyendo la capacidad de asombro vy
sorpresa. Y, concomitantemente, se reduce su potencial de conocimiento
del mundo, de otras culturas, de otras realidades posibles, y, con ello, de
la multiplicidad de todo lo existente.
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