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INTRODUCCION

El presente trabajo es una revision de la pintura desde una
perspectiva psicologica. El arte no es un tema nuevo para la psicologia,
aunque cabe sefialar que la pintura es una tematica que ha sido
escasamente tratada por dicha ciencia.

En diferentes areas de la psicologia, se ha pretendido estudiar y
entender el arte en general, mostrando una gama de posibles
interpretaciones de lo que nuestra mente percibe en una obra pictérica.
Otras disciplinas, tales como la filosofia, la estética, la antropologia y la
sociologia, han aventurado hacer lo mismo, es decir, brindar una explicacion
comprensible de cdmo el ser humano se relaciona con la dimension artistica.

La pintura es una actividad humana que se ha desarrollado a lo largo
de la historia de la humanidad y se ha mantenido entre nosotros, no tan sélo
porque la percibimos y disfrutamos, sino también porgue somos nosotros
quienes la generamos. Las llamadas obras de arte, son creaciones del ser
humano que se manifiestan como un recurso mas de expresion y
comunicacién, una forma més de incorporarse al entorno cultural.

La pintura nos muestra matices y colores plasmados en un lienzo,
material que encierra algo intangible y mucho mas dificil de comprender.
Esto es justo el significado que percibimos en una obra de arte, yendo mas
alldA de nuestros recursos basicos, que en este caso son los sentidos
perceptivos; hasta aquellos procesos mas complejos de la mente. La pintura
entonces guarda el significado de una actividad especifica, humana y
realizada.

En este caso, la pintura es el pretexto para estudiar su significado, ya
que el hecho mismo de pintar es una actividad humana. En otras palabras,

aqui la psicologia tiene como propdésito adentrarse en el significado de la



pintura. En si, el significado se expresa en el mundo a partir del lenguaje y
por medio de nuestros actos.

El lenguaje se da por medio de la compleja interaccion que
desarrollamos los seres humanos, como entes sociales. Pero somos mas
que entes sociales, también somos constructores de lo que conocemos
como cultura; y la cultura abarca todo un conglomerado de saberes,
conocimientos, tradiciones, ritos, ideales, creencias, aspiraciones,
expresiones de cualquier sociedad, lo que favorece la convivencia cotidiana
y lo que nos conforma, al menos inicialmente, como lo que somos.

La pintura entonces es un acto social y cultural, que va mas alla de
representar un mero objeto de consumo. Esto quiere decir, que el artista (el
actor) es el individuo que realiza tal actividad dentro del entorno social, y que
de esa manera hereda un legado de su trabajo creativo a los demas. Su
acto, y por tanto su obra, estan cargados de expresion subjetiva, de aquello
que ha resultado de la convivencia con los demas y de la influencia externa
de su ambiente inmediato.

Esto ultimo, no es exclusivo de la pintura ni de las artes, pues todas
las actividades humanas que realizamos a través de nuestra vida son el
resultado de recabar informacion, acumular saberes y conocimientos, para
después utilizarlas (devolucién); es decir, transformamos los estimulos
exteriores en actos y obras, que son indispensables para la sobrevivencia y
la perpetuacion de nuestra especie. Por esto mismo, y como condicién para
su comunicacion, el uso del lenguaje es indispensable.

Para el caso de la pintura, su forma de expresion se remite a las
imagenes. La pintura tiene una intencionalidad de expresion por medio de
las imagenes (sean representaciones, imitaciones o presentaciones); que
guardan un significado (implicito o explicito en la técnica, los materiales, los
colores) y que toma forma, lugar y espacio, tanto para el artista como para el
espectador, por medio de la interaccion con el mundo.

En la relacion con el mundo, este significado nos brinda los elementos
que el artista se apropia para hacer sus obras. En otras palabras, las formas

en como muestra sus obras, son ademas las pautas que necesitamos para



descubrir el significado que acoge la obra. Es menester considerar y
apreciar: los materiales, las técnicas, la educacion artistica, las corrientes
artisticas que existen y el momento historico; todo ello nos habla del
contexto en el que se inscribe el artista.

El artista vive, disfruta y comparte el mundo con los demas seres
humanos, como ente social y cultural. El artista manipula la informacién que
obtiene del medio, del contexto, que abarca desde lo socio-cultural, lo
econdémico, lo familiar, lo educativo y lo historico; siempre a partir del
creativo empleo de las imagenes. Pero es este entorno el que le proporciona
la informacion, los saberes y las herramientas culturales para la creacién de
sus obras. Sin embargo, sus trabajos artisticos no siempre se expresan de
igual forma, ni por los mismos medios.

A lo largo de la historia del arte, han existido diferentes idiosincrasias,
formaciones y temperamentos que nos llevan a una multiplicidad de
corrientes, escuelas y técnicas; que el artista asimila como punto de partida
para su personal forma de expresion. Las corrientes artisticas nos
proporcionan la informacién requerida para interpretar al artista y su trabajo,
por ende, esas corrientes representan en parte, su contexto cultural.

Pero también las corrientes artisticas nos proporcionan un
acercamiento subjetivo a la expresion y a la representacion ideoldgica a la
que pertenecen. Asi, las corrientes y escuelas no soélo representan el
contexto, también hacen uso del lenguaje de la época en la que el artista
realiza su trabajo.

En la actualidad, el artista se encuentra en un ambiente en donde el
arte y en general la actividad cultural, no juega un papel relevante para el
desarrollo integral del ser humano en la sociedad. La sociedad de la
informatica y del conocimiento no valora el trabajo cultural, la creacion
artistica, ni el enriquecimiento espiritual del ser humano. La Revolucion
Industrial en el Siglo XVIII trajo consigo significativas transformaciones en el
ambito tecnoldgico, asi el arte tradicional va quedando rezagado, fuera de
moda. El concepto mismo de las artes se ha transformado y la educacion

artistica también. Al reconocer el movimiento de la sociedad en el ambito del



arte, las corrientes artisticas se nos imponen como dicotomias (Furié, 2000),
es decir, se presentan entre un pasado y un presente, entre la tradicién y la
innovacion, entre la representacion de imagenes y su presentacion. Los
artistas se comprometen (voluntaria o involuntariamente) en un perverso
juego de competencia y prestigio, asi como también en el paraddgjico reto por
mantener la tradicion pictorica y a la vez procurar que la sociedad los tome
en cuenta, los reconozca, los valore.

Estas dicotomias (sin ser excluyentes la una con la otra) son los
limites entre los que oscilan los artistas. Por un lado, algunos tienden a
incorporarse a las vanguardias y a las innovaciones, y otros se inclinan hacia
la protesta social y el apoyo al arte popular. La pintura, es un instrumento
artistico que bien puede ser empleado como objeto estético y/o como
protesta ante la inconformidad ante el hecho que las obras no son tomadas
en serio en las sociedades industrializadas. Asi pues, las obras pictéricas en
la actualidad estan jugando un doble papel, dependiendo del enfoque, la
intencion y el significado que les estén dando los artistas a partir de las
dicotomias en las que fluctdan.

Los artistas tienen la decision de darle un destino significativo a sus
obras para que la sociedad las incorpore en su desarrollo integral; esa
sociedad que resguarda el conjunto de normas y reglas por donde debe
conducirse el arte, asi como también se convierte en espectador de las
obras.

A lo anterior, lo podemos nombrar como significado pictérico, ya que
ese significado surge del acto creativo y de su resultado final, que es la obra,
y que el artista hace posible. El significado pictérico esta relacionado con el
contexto y el lenguaje que se expresan por medio de las corrientes artisticas
contemporéaneas (o de las épocas anteriores); asi como también los artistas
se mueven constantemente entre esos limites, y este significado pictorico va
conformandose y adquiriendo sentido en la actividad de pintar (junto con el
producto final que es la obra) dentro del desarrollo social.

Ahora bien, lo anterior, nos conduce a considerar a la pintura como

objeto de estudio para la Psicologia Cultural (planteada por Jerome Bruner).



Todo el trabajo artistico es un fenémeno social y cultural, en la medida que
es un producto humano, que se inscribe en un entorno histérico, social y
cultural especifico. Esto no significa que no haya una aportacion personal
individualizada, ademas que el artista va ha emplear los utensilios que la
sociedad le ha legado (lienzo, colores, texturas, escritura, lenguaje,
simbolos, etc.).

Tomando como punto de partida la Psicologia Cultural, se consideran
elementos que nos llevan a un entendimiento humano de lo pictorico: el
contexto, el lenguaje y el significado. El contexto es la historia que
envuelve tanto al artista para a la creacion de su obra, asi como la
aceptacion y rechazo del espectador. El lenguaje abarca desde la
comunicacidon humana hasta las emociones, tanto del artista como del
espectador. El significado es el resultado de la relacién entre el artista y su
entorno, que se expresa a partir de las imagenes. Estos tres elementos,
tienen una dimension tanto social como cultural.

Asi, el objetivo del siguiente trabajo sera el problematizar la pintura
dentro de la Psicologia Cultural, reconociendo que ésta, estudia el
significado por medio de la interrelacion que existe entre la mente y la
cultura; siendo que el lenguaje es la via para tal interrelacién, ya que la
actividad humana en si, alberga significados que se comparten
convencionalmente. Asi también, se estara brindando una forma de
adentrarnos a la pintura, dejando atras interpretaciones y explicaciones que
fueron brindadas a su debido tiempo por otras areas de la psicologia,
permitiendo asi, indagaciones e investigaciones de indole social y cultural
sobre la pintura.

Emprender una comprension de la pintura desde una mirada cultural,
nos esta abriendo un panorama que considera los factores externos, sin
dejar del lado ni al artista ni al espectador. El arte no es exclusivo del
individuo aislado, sino que también debe considerarse la sociedad al
observar el impacto de la obras cuando se exhiben. Lo social se incorpora
entonces al buscar otros significados, ademas de los subjetivos. Asi



entonces es la relaciéon entre la cultura y el sujeto (mente-cultura) lo que nos
llevara hasta el camino que conduce al significado de la pintura.

Es por esto, que el marco tedrico se enfoca en autores como
Vygotsky (1972) y como Bruner (1991), pues encajan a la perfeccion dentro
de este planteamiento, ya que el lineamiento considera que nuestra psique
va mas alla de un sujeto con funciones cerebrales que le permite adaptarse
a su medio, sino que también el exterior proporciona factores que hacen que
esas funciones tengan una razén de ser, es decir, que nuestra constitucion
biolégica no es s6lo materia de fisiologia, sino que también la cuestion
cultural/social/ historica, proporciona explicaciones para lo que somos.

Por un lado tenemos a Vygotsky, quien plantea una linea de
desarrollo bioldgico-fisiologica a la par de la linea socio-histérica, ya que
ambas constituyen al ser humano en su entorno y en su funcionamiento. No
se pueden separar estas lineas, pero en algunos momentos se nota mas
una que otra, ya que nuestra especie, tiene la herramienta del lenguaje que
nos esta separando de forma tajante de las demas especies (asi como el
trabajo). El lenguaje es el intermediario en esa interaccidbn mente-cultura, ya
gue permite que entre nosotros existan esas convenciones de los
significados que se van explayando.

Bruner, por su parte, se centra en la convencion de los significados y
como es que se van fijando en la cultura y en la mente (a través del uso de
la Narrativa). Las actividades que realizamos, tienen un sentido entre
nosotros y en el contexto en que se presentan. En un mundo lleno de
simbolos, la interaccion y el intercambio en base al uso del lenguaje, forma
la conducta simbdlica que nos hace apropiarnos de lo que nos da el contexto
y, a su vez, de los significados que se van formando. A toda la informacion
gue obtengamos, le damos un sentido y la interpretamos y conforme vamos
interactuando, el uso de los significados depende de como decidamos
ocupar estos significados para que se desplacen entre nosotros y el entorno.
No podemos desprendernos de la cultura en la que vivimos, ya que estamos
integrados con los objetos que subyacen en ella; el lenguaje es nuestra



herramienta que nos permite entendernos y llevar a cabo las constantes
convenciones de los significados.

Para configurar el anterior escenario, la pintura es resultado de la
actividad humana que realizamos y que tiene un significado que cobra
sentido cada vez que se expresa el artista o cada vez que el espectador
observa el trabajo artistico. El significado pictorico entonces lo encontramos
en el contexto en que se desarrolla y que se expresa en la diversidad de
corrientes y escuelas, asi como también en la forma como la recibe el
espectador. Resumiendo: el significado pictorico se encuentra implicito en la
relacion del artista con su obra y, ésta a su vez con el espectador. Existe una
interrelacion entre el artista (como ente social) y la cultura, en donde el
lenguaje es el elemento que se encarga de soldar esta relacion y de
enriquecerla (en este caso, la obra pictérica).

Por ello, se pretende entablar puntos de contacto, en donde la
Psicologia Cultural pueda proporcionarnos un acercamiento significativo a la
pintura; donde la idea principal no consista en ofrecer un marco conceptual
univoco o, peor aun, en proporcionar una solucion definitiva a las relaciones
entre el arte y la psicologia, sino de problematizar las relaciones que se
originan entre los elementos que se presentan y a los que les estamos

dando relevancia en el campo pictérico, desde la psicologia.

En el Capitulo I. EIl arte en la psicologia, se revisan las areas de la
psicologia que han estudiado la pintura, para darnos una somera idea de las
diferentes perspectivas y rumbos que se han transitado. Asi también, se
retoman a grandes rasgos, algunos datos de la historia del arte que nos
contextualizan el cambio de concepciéon de la pintura a lo largo de las
diferentes épocas.

En el Capitulo Il. La aproximacion sociocultural, se exploran los
puntos de partida para la Psicologia Cultural, es decir, los enunciados
conceptuales tanto de Vygotsky como de Bruner, asi como también otros
autores que aportan informacién indispensable en el enfoque social y

cultural.



En el Capitulo Ill. La simbolizacion como enlace, se recuperan los
elementos de los lineamientos culturales del capitulo anterior, para ahondar
en explicaciones que se expresan en el contexto, en el lenguaje y en el
significado que guarda la pintura, estableciendo que la Psicologia Cultural

nos ofrece un acercamiento al campo artistico.



CAPITULO |
EL ARTE EN LA PSICOLOGIA

Cuando no miras, jel sol se escapa detras de ti!
iEl Unico modo de detener las cosas es mirarlo
todo y no hacer nada! Un dia puede estirarse
asi como tres dias, si, js6lo mirando!

Ray Bradbury

La psicologia ha estudiado el arte en sus diferentes areas, no es un
tema nuevo ni asilado dentro de sus objetivos de investigacion. Desde la
Experimentacion, las diferencias individuales y el Psicoanalisis, por
mencionar solo algunas, han proporcionado sus puntos de vista para
estudiar el fendmeno artistico.

A continuacién, se revisan estas areas a grandes rasgos, asi como
también algunos datos que nos proporcionan la historia del arte y como se

ha transformado la concepcion del arte en la civilizacion.

1.1. PSICOLOGIA EXPERIMENTAL.

A principios del siglo XX, la psicologia fue tomando forma como
ciencia y como tal, encaminé su esfuerzo de investigacion a la cuantificacion

de los resultados que obtenia.
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El misterio de como procesamos lo que percibimos fue tal vez el
motor de muchas investigaciones para la ciencia en general, pues no es facil
entender como es que el cerebro del ser humano, puede llevar a cabo
funciones complejas y exclusivas de una especie, es decir, nosotros. Saber
la fisiologia y el funcionamiento del cerebro (asi como del sistema nervioso)
llevé a los cientificos psicélogos, a realizar supuestos sobre los procesos

artisticos como parte fundamental de la percepcién humana.

Asi como el gran logro intelectual del siglo XVIII fue la teoria del progreso, el
siglo XIX fue la teoria de la evolucién. (...). La historia de las artes se
presentaba como parte integrante de la progresiva evolucion de la cultura,
junto con la tecnologia, la organizacion social, la religion, la filosofia y la
ciencia. La concepcion decimononica de la evolucion del arte y la cultura era
incorrecta en muchos aspectos y ha sido revisada posteriormente. Era
excesivamente simplista y optimista respecto a la inevitabilidad del progreso.
Pero hizo unas aportaciones duraderas.

El arte, y todos los procesos psicolégicos que entrafian su realizacién y su
uso, eran susceptibles de cambio y desarrollo, no algo fijo y eterno. Los
métodos de los artistas, los estilos del arte y los criterios de valor que se
utilizaban para juzgarlos eran todos productos de la evolucién cultural que
estaban sometidos al cambio; no tenian una autoridad absoluta, sino que
expresaban los cambiantes patrones culturales de los diversos grupos
(Munro en Hogg, 1969, pp. 35-36).

Los primeros psicologos que exploraron en temas artisticos, fueron
los involucrados con el area Experimental, por medio de los estudios del
fisico Gustav Theodor Fechner, cuya obra Elementos de psicofisica (1860)
utilizaba datos experimentales para probar e inducir la relacion entre
magnitudes fisicas y sensoriales, relacibn que tenia una formulacion
matematica logaritmica (ley de Fechner), desde el punto de vista del estudio
de la percepcion.

La psicologia del arte cientifica no es mas reciente que la psicologia cientifica
en general. En la época en que comenzaron a estudiarse experimentalmente
los fendmenos de la percepcién, Gustav Theodor Fechner obtuvo datos
cuantitativos sobre la psicologia de las proporciones visuales. Desde
entonces la psicologia general ha ido acumulando una buena cantidad de
resultados sobre la percepcion y, ultimamente, ha perfeccionado métodos
aceptables para la investigacién de la personalidad humana, de la motivacion
y de las relaciones sociales. Durante este periodo se han realizado algunos
trabajos sobre psicologia del arte (Arnheim, 1980, p. 27).
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El interés de Fechner por el arte fue creciendo’. Inclinado por el
Empirismo, su pensamiento apoya o reitera lo que decian los evolucionistas
del siglo XIX.

Los evolucionistas naturalistas consideraban el origen y desarrollo del arte
como una prolongacion, sin solucién de continuidad, de la evolucion fisica del
hombre, y como un resultado del equipamiento psicofisico que habia
heredado gracias a la seleccidén natural y a la lucha por la supervivencia
(Munro en Hogg, 1969, p. 36).

Esta manera de interpretar lo artistico se dio de una forma
cuantitativa, pues se consideraba pertinente tener el control de los datos,
con resultados graficos y numeéricos, y asi obtener una explicacién “tangible”
del ser humano. Arnheim (1980), hace mencion sobre uno de los obstaculos

qgue se presentan entre la psicologia y el arte:

Hablando de los métodos de la psicologia general se ha dicho que es muy
probable que, al esforzarnos por llegar en ultimo término a la cuantificacion
de toda afirmacion cientifica, perdamos de vista el ndcleo mas esencial de
nuestros problemas por restringirnos, en métodos de actuacién y en
formulacion de resultados, a sélo aquello que puede ser medido y contado.
Es facil citar ejemplos sacados de la psicologia del arte. Se evaluara una
obra artistica en funcién de la puntuaciéon numérica asignada por un grupo de
expertos en vez de recurrir al analisis cualitativo de su naturaleza. La
reaccion provocada por el arte quedara determinada por el numero de
palabras que suscita mas que por lo que éstas digan, o por el nivel de
transpiracién cutanea del espectador ( p. 29).

Otro punto importante en Fechner, es que tomé sus bases de un
enfoque motivacional, hedonista como dice Arnheim (1989), pues el humano

busca el placer y evita el displacer®.

No obstante, en nuestro siglo este planteamiento fue gratamente adoptado
por los psicélogos que intentaban medir las respuestas estéticas de los
individuos en condiciones experimentales. Este enfoque les permitia reducir
los complicados procesos que tienen lugar cuando las personas perciben,
organizan y comprenden obras de arte a una sola variable graduable, la
condicidn preferida del método cientifico (pp. 55-56).

! Especialmente por la Estética.

2 Los estudios de Fechner inducidos en laboratorio, radicaban en recopilar respuestas que
le proporcionaban los sujetos a partir de mostrarles rectangulos que poseian seccidn aurea.
Pero su intencion se alejé de lo humano —de lo cualitativo-, y mas bien se enfoc6 a
situaciones que pudiera manejar en un lugar controlado y medible.
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Personajes como Grant Allen, Helmholtz y Wundt, también apoyaron
los intereses evolucionistas, gracias a ello se pudieron sentar las bases para
que la psicologia fuera tomada como una ciencia empirica y se dejara de
lado la parte metafisica. La influencia de la Psicologia Experimental fue
notable en estudios posteriores, ya que Wundt y su concepcion de la
psicologia domind este campo (su introspectiva experimentada), por lo
menos en el recinto académico, hasta los inicios del siglo XX, en que los
métodos introspectivos, o el hecho mismo de considerar los fenbmenos
psiquicos internos como objeto de estudio cientifico, fueron desestimados,
incapaces de aclarar fenomenos como el del pensamiento sin imagenes. Se
perseguia el objetivo cientifico de la psicologia, por lo que se comenzaron

los experimentos de laboratorio con animales.

1.2. PSICOLOGIA DE LA GESTALT.

Por medio del uso de la introspeccidn, se llegd a otros enfoques. Tal
es el caso de la Psicologia Gestalt que destacd la relevancia de las
configuraciones globales de estimulos, sus relaciones internas y con el
contexto (relaciones figura-fondo), asi como su organizaciéon activa. Se
extendi6 a otros campos de estudio de la percepcién: resolucion de
problemas, aprendizaje, creatividad, estética y hasta dinamicas sociales.

Los psicélogos de la Gestalt descubrieron que la percepcién es
influida por el contexto y la configuracién de los elementos percibidos; las
partes derivan de su naturaleza y su sentido global, y no pueden ser
disociados del conjunto, ya que fuera de él pierden todo su significado.

Entre 1950 y 1960, surgié la Psicologia Cognoscitiva, desplegando
teorias sobre el tratamiento de la informacién, como son la cibernética y la
teoria de la informacion. A lo largo de su evolucion, la investigacion cientifica
de los procesos cognitivos superiores fue cada vez mas importante, de

forma que actualmente tanto la memoria, el lenguaje y el pensamiento
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forman la base de la Psicologia Cognoscitiva, creando una gama de areas
que la complementan y se establecen como disciplinas cognitivas (ejemplos
de esto es la investigacion de la inteligencia artificial, la neuropsicologia).

Las investigaciones realizadas por los experimentales con respecto al
arte tiene influencia de la Gestalt, podemos decir, que la percepciéon es el
punto de donde parten diferentes temas de estudio como la influencia de la
vision cromatica, la percepcién del color, la percepcién de la forma, la
influencia de la perspectiva en el espectador, la expresién y la creatividad,
entre otros.

Es en este escenario en donde aparece la Estética Experimental’,
dejando a un lado la base tedrica del arte y se enfoca en realizar
experimentos que demuestren limitadas conductas bajo estimulos dados.

Los estudios hechos alrededor del color han tratado de demostrar
que los colores complementarios del circulo cromatico asi como las
cualidades de color como el matiz, la saturacion y el brillo, tienen que ver
con un aspecto genético de la percepcidon estética de color en un sujeto.
Esto quiere decir que el nivel de desarrollo influye en la preferencia de los
colores. Por ejemplo, cuando somos nifios preferimos el color rojo y amarillo,
y cuando crecemos, cambiamos nuestra eleccidn por otros colores como el
azul o el verde. También, estos estudios han tratado de demostrar que el
nivel socioecondmico y el nivel de civilizacién tienen que ver con la eleccién

de los colores. Alvarez Villar (1974) comenta:

Pero nosotros creemos que en la preferencia cromatica se puede distinguir
dos parametros esenciales:

1° Un componente psicofisiolégico. Una sensibilidad poco madura busca mas
bien los estimulos intensos, y esto en todos los dominios. [...]

2° Un componente cultural. Cuanto mas maduro sea un organismo, con mas
empeno busca un nivel de excitacién no maximo, sino 6ptimo, procedente del
mundo exterior. (p. 45)

Asi como el color ha fascinado en la investigacion de la obra de arte

como elemento, la forma no se queda atras, pues en una pintura no sélo se

® Término empleado por Alvarez Villar (1974).
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aprecia el uso del color y su extension sino también el uso de la forma como
tal.

La Forma adquiere una importancia primordial en la Psicologia del Arte.
Forma es, en efecto, ante todo, estructura. (...) La obra artistica esta, pues,
estructurada, y sin esta estructuracion no existe obra de arte, puesto que la
estructuracion, el paso de lo amorfo a lo “fermoso”, es sindnimo de creacion
(Alvarez Villar, 1974, p. 72).

La percepcion estética de la forma va mas alld de la sensacion
obtenida al ver un objeto o persona. A través de la discriminacién, conforme
vamos creciendo podemos identificar los objetos que nos rodean y vamos
obteniendo mayor percepcidon. Lo que aun se pregunta el experimentador es
sobre la apreciacion estética de las formas, los factores que intervienen en la
percepcion estética de la forma y la simetria.

Uno de las ultimas investigaciones de la Psicologia Experimental,
tiene como tema la perspectiva como percepcion en general y sobre la

percepcion de la imagen en particular,

Aplicando algunos instrumentos analiticos de la Psicologia Experimental a las
obras de sus principales exponentes. Puesto que no se pueden realizar
experimentos, en sentido estricto, con estas pinturas, su analisis ha de
basarse en un razonamiento analégico (Kubovy, 1996, p. 15).

Fuente primordial de la discusién es el Renacimiento, ya que en esta
época se desarrollé6 al maximo la perspectiva y los artistas realizaron -y
hablaron- sobre ello. Pero lo que se trata no es tan soélo desarrollar la

percepcion, sino

Que tiene que ver con la experiencia del espectador de su posiciéon en el
espacio en relacién con la superficie fisica de la pintura y la sala donde se
contempla. (...) Los pintores del Renacimiento indujeron deliberadamente
una discrepancia entre el punto de vista real del espectador y el punto de
vista desde el que se sentia que se contemplaba la escena (Kubovy, 1996, p.
33).

En cuanto al estudio de la expresion, la Gestalt se ha inmiscuido pero

dentro de los estimulos perceptivos y el proceso mental que resulta de la
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experiencia, mas en claro, en las manifestaciones conductuales de la

personalidad humana.

La psicologia Gestalt supone que las diversas experiencias que normalmente
se agrupan bajo el término “percepcion de la expresion” estan provocadas
por cierto numero de procesos psicolégicos que conviene distinguir unos de
otros para los fines del analisis teorético. Algunas de estas experiencias
estan parcial o totalmente basadas en el conocimiento adquirido
empiricamente (Arnheim en Hogg, 1969, p. 244).

La Gestalt ha hecho grandes aportaciones al campo de la psicologia,
pues sus estudios de la percepcion humana, se han extendido a otros
campos sociales como en ciencias de la comunicacién y en la publicidad,
donde la forma y el color, son de gran relevancia para fijar la atencion del

publico al que se le quiere llegar.

1.3. PsicoLOGIA COGNOSCITIVA.

Otro enfoque interesado es la Psicologia Cognoscitiva, misma que ha
contribuido con innumerables estudios acerca del funcionamiento del
cerebro y de las funciones que se llevan a cabo en él, de una forma mas
compacta, es decir, ha querido integrar elementos de otras areas dandole
relevancia a esos elementos para enriquecer sus propios estudios.

Los psicologos cognitivos se han permitido abarcar, de manera
primordial, los procesos mentales (tales como la ejecucion, la planeacion, la
memoria, el lenguaje, la creatividad y la percepcion), y poco a poco fueron
penetrando la practica de estos procesos, asi como para tomar en cuenta el
contexto en el cual el sujeto se desenvuelve en diferentes circunstancias.

Somos entes sociales y como tal nuestro funcionamiento radica
alrededor del lugar en donde nos encontremos, a partir de las posibilidades y
carencias que se nos presentan para desarrollar nuestras habilidades, por lo

que la Psicologia Cognoscitiva, nos abre una oportunidad para tomar varios
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componentes de las otras areas de la psicologia, recuperando pequefios
componentes que nos amplien el panorama de lo que podemos ser.

Uno de los referentes que nos indica cémo los psicélogos cognitivos
se fueron aproximando al estudio del arte, es hablar de la creatividad, pues
ésta, ha sido considerada como parte del proceso artistico, que van de la
mano. Pero la creatividad no sdlo tiene que ver con las artes, sino también
con las ciencias, y en cualquier actividad humana que requiere de una
solucion de problemas, entre otras tantas cosas. Se emprendié la busqueda
por entender lo que sucede alrededor del proceso creativo: sea la
simbolizacién que subyace en la obra, sea la interpretacion que se efectua;
sea el acto de percibir la forma y el color, sea el desarrollo del individuo y
cdmo va adquiriendo y/o resolviendo los problemas que se le presentan.

Autores como Nelson Goodman, Howard Gardner, Denis Perkins, se
han interesado tanto en el proceso creativo, que fundaron el ‘Proyecto cero™,
en el que, enfocados en particular en el desarrollo cognitivo humano, tienen
presente un enfoque educativo, es decir, el proceso de aprendizaje que se
lleva a cabo en las diferentes etapas del desarrollo en cuanto al arte (asi
también como en otras disciplinas y en otros ambitos, como las ciencias).
Pero no sélo se enfocaron al individuo, sino que poco a poco sus
investigaciones se desarrollaron a nivel grupal para ir entendiendo esa
actividad humana, considerandola desde la nifiez hasta la adultez.

Gardner (1987) en su obra Arte, mente y cerebro, habla sobre
Goodman® y lo que quiso desarrollar en cuanto a la importancia de la
simbolizacién artistica, es decir, la interpretacion de las artes. Considera que
un simbolo se puede interpretar dependiendo del contexto en el que se
presente. Una linea en zig-zag puede interpretarse dentro de la disciplina de

la Economia, como inversiones a la alza o a la baja, mientras que vista

* Fundado en 1967, por Nelson Goodman. Para mayor informacién y referencia, consultar:
Magafa Zepeda I, (2002). Psicologia de la Creatividad dentro del Proyecto Cero. Tesis de
Licenciatura. UNAM: Facultad de Psicologia.

® Psicologo y Fildsofo de la educacion de las artes. Consultar a Gardner H. (1987) Arte,
mente y cerebro. Una aproximacion cognitiva a la creatividad. Buenos Aires: Paidés. Pp. 76-
84.
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desde las artes puede que se interprete como una cadena de montafas de
un artista japonés.

La interpretacién de un simbolo artistico, dependera entonces de la
circunstancia en la que sea percibida, por lo que el autor plantea la siguiente
cuestion: s cuando es arte? Gardner (1987), menciona sobre Goodman: “los
simbolos pueden ejemplificar diversas propiedades (p. 78)". Por mencionar
un ejemplo, en la musica los sonidos detonaran una modalidad metaférica
con el uso de la rapidez, la cadencia y de los silencios, que significaran una
nota melancalica o alegre.

El artista absorbe e interpreta los simbolos del exterior, para a través de
su practica técnica, sus habilidades y sus destrezas los va articulando con el

propésito de plasmarlos en un producto artistico.

Para Goodman, el creador artistico es el individuo con suficiente comprension
de las propiedades y funciones de ciertos sistemas de simbolos como para
permitirle crear obras que funcionen de una manera estéticamente eficaz:
obras que sean plenas, expresivas, susceptibles de multiples lecturas, y
demas. Del mismo modo, el preceptor artistico, sea miembro del publico,
critico o conocedor, debe ser sensible a las propiedades de los simbolos que
transmiten significados artisticos: a la plenitud, la expresividad, la densidad y
la pluralidad de significados. (Gardner, 1987, p. 82).

Este autor, Goodman, también piensa que las obras de arte pueden
cambiar la percepcion, es decir, la concepcion de la experiencia y del mundo
que vamos construyendo. Kogan (1986), por su parte, menciona lo siguiente:

Nelson Goodman llevd a la maxima expresion la tesis de que el arte no es
otra cosa que conocimiento. Para ello extiende la funciéon simbolizante no
so6lo a las formas presentativas; sino también a una teoria generalizada de la
denotacion.

Goodman define el simbolo como una referencia que representa (stand for)
algo; puede ser verbal o no verbal, como un dibujo o una pintura, la
descripciéon por medio de lenguaje o la representacion por medio de una
figura, tanto la descripcion como la representacién poseen caracter
referencial y pueden ser consideradas como denotaciones. (p. 52).

El planteamiento de que el arte es conocimiento, tomando como base
de que es una denotacién® de los simbolos que se presentan bajo diferentes

interpretaciones, dependiendo del contexto en el que se encuentre la obra, el

% Denotacion: sefial, indicacion.
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artista y el espectador, es un buen camino a seguir para investigar mas a
fondo este mundo artistico tan complejo que podriamos pensar inalcanzable
para aquellos que no poseen conocimientos artisticos. Pero el arte no sélo
debe ser entendido o apreciado por aquellos que se consideran “sensibles” a
las expresiones artisticas, sino también debe estar al alcance del amplio
publico, y es donde la psicologia debe enfrentar tal reto, llevarlo a un nivel en
donde todos tengamos acceso a ello desde un punto de vista psicoldgico,
socioldgico, filoséfico o tan sélo humano.

Por otra parte, H. Gardner’ quien inicid sus estudios universitarios
dentro de la psicologia del desarrollo -y posteriormente, por la
neuropsicologia-, en donde destaca un corte ldgico-racional, pero que
decidié orientarse y dijo que: “hacia la psicologia evolutiva de las artes, y
tratar de convencer a mis colegas de la conveniencia, o mejor dicho la
necesidad, de tomar en cuenta las formas artisticas del pensamiento (1987,
p. 18)".

Gardner® procura la simbolizacion de las artes, asi como se pregunta
por qué algunos jovenes estan mas predispuestos que otros para convertirse
en artistas, cuestion que radica en el desarrollo humano. Su objetivo final era
averiguar (o llegar lo mas elevado posible) que tan lejos puede realizarse la
expresion artistica, considerando la importancia de lo social y lo cultural para
enlazarse con el funcionamiento del desarrollo artistico.

Enfocandose en la nifiez, en las discapacidades y en personas con
lesiones cerebrales, abre su propio campo de investigacion artistica®, es
decir, lo mucho por revisar: desde el nifo normal, el dotado, con sintomas
patolégicos o el adulto con lesion cerebral. Asi también, no sélo los aspectos
cognitivos son relevantes para las formas artisticas del pensamiento que
pueden existir en el desarrollo del nifio hasta llegar a ser adulto, sino que el
aspecto afectivo forma parte relevante para tal desarrollo artistico, pues en

una totalidad cualquier aspecto que el ser humano realice dentro de su

! Investigador cognitivo que se ha dedicado al estudio de la mente y los procesos creativos.
® No de igual manera que Goodman.

° Que se muestra en el libro Arte, mente y cerebro, en el cual, trata a J. Piaget, N. Chomsky
y a C- Lévi-Strauss, dentro de un marco estructuralista, pero que es ampliamente
reconocible para estudiar el arte desde diferentes perspectivas, unificandolas.
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ambito, marca las pautas necesarias para descifrar la simbolizacién
guardada en el arte y, por consiguiente, de las obras de arte.

Un punto de relevante interés en cuanto a lo expuesto por Gardner, es
que plantea su investigacion desde la Teoria de las inteligencias multiples,
sugiriendo (en el proceso creativo) que no solo existe una forma de
pensamiento que lleve al sujeto a la creatividad, sino que existen diversas
vias en las cuales se expresa la creatividad. Para ahondar mas este punto
debatible, hace un estudio sobre siete diferentes personajes del siglo XX:
Gandhi, Freud, Einstein entre otros; los cuales han sobresalido por su
ingenio y sus aportaciones innovadoras en periodos clave para el desarrollo
de la sociedad actual.

En concreto, la Psicologia Cognoscitivam, ha demostrado que puede
profundizar en las cuestiones artisticas, retomando otras areas de la
psicologia y aun otras disciplinas sociales para encontrar y unir una
investigacion que pueda satisfacer los propdsitos psicolégicos del arte.
Desde la fisiologia, la estética, la antropologia, la sociologia y otras
disciplinas sociales y humanisticas, se pueden encontrar datos vy
conocimientos que ayuden a tal exigencia, es decir, el poder interpretar las
obras de arte sin dejar elementos fuera. Sin embargo, para que se articulen
coherentemente todas estas miradas y estudios, falta mucho recorrido

dentro de la psicologia.

1.4. PSICOMETRIA, PERSONALIDAD Y TERAPIA.

En numerosos campos de la psicologia tedrica y aplicada, se emplean
tests y otros sistemas para llevar a cabo la evaluacion psicolégica. Los mas

conocidos son los tests de inteligencia, desarrollados a partir del siglo XX, en

' También es de relevancia mencionar que, es a partir de la existencia de la Psicologia
Cognoscitiva, se comienza a desarrollar el planteamiento de una Psicologia Cultural, que en
el siguiente capitulo se tratara.
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los albores mismos de la psicologia cientifica, que miden la capacidad de un
individuo para relacionarse con su entorno.

Como se sabe, las pruebas psicologicas se rigen por medidas
estandarizadas y en su mayoria se ocupan, tanto para el ambito educativo
como para la seleccibn de personal; también estan aquellas pruebas
empleadas para la evaluacion psicologica.

Se han realizado investigaciones sobre el tema del gusto pictérico
dentro de la Psicologia Diferencial, en donde los sujetos que contemplan
alguna obra de arte, eran divididos en introvertidos y extrovertidos, estables
e inestables, pudiendo combinarse. Asi, el sujeto que preferia un paisaje, era

alguien introvertido e inestable.

Desgraciadamente, los estudios sobre pintura contemporanea escasean
dentro del area de la Psicologia del Arte. Abundan, claro esta, las
interpretaciones psicoanaliticas, pero no los estudios experimentales,
sometidos a una rigurosa técnica de muestreo y valoracion de los resultados
(Alvarez Villar, 1974, p. 115).

El Test de Habilidad Artistica de Knauber, por ejemplo, mide la
capacidad artistica, memoria a corto y a largo plazo, observacion, exactitud,
imaginacion creadora, habilidad para visualizar y analizar; dicho instrumento
se administra a estudiantes de bachillerato.

Muchas de las pruebas psicologicas tienen que ver con la
personalidad del sujeto y sus capacidades individuales, mismas que junto
con la terapia, sirven para profundizar la situacion del sujeto. La
personalidad también se ha estandarizado pero aun asi, se puede averiguar
cdmo es el sujeto y su relacion con el medio. A veces, se ha llegado a
pensar que un artista tiene una personalidad definida y que por eso hace lo

que hace.

El anadlisis de los tipos de personalidad y de los individuos tiene una
importancia obvia para las artes. A menudo nos preguntamos si el “artista” no
sera un tipo de personalidad especifico, quiza afin al neurético. Actualmente
se rechaza casi unanimemente esta teoria. Hay muchas clases de artistas
como las hay de todos los demas tipos de ocupacion. (...)

Un artista presenta en su arte ciertos aspectos de su personalidad pero no
toda su personalidad. Casi todo depende del entorno social, de lo que se
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exija del individuo y de como ajusta éste sus propios deseos a este entorno
(Munro en Hogg, 1969, p. 46).

Otro ejemplo puede ser la prueba de Dibujo de la Figura Humana de
Koppitz, en donde se mide la personalidad del sujeto e investiga si padece
alguna patologia, todo a través de un dibujo. O también las pruebas del
indice de Preferencias Vocacionales de Kuder y el Cuestionario de Intereses
y Aptitudes de Herrera y Montes, que ayudan a definir los gustos del sujeto y
encontrar su vocacion a partir de apartados donde se consideran las artes
como una opcién profesional. “Actualmente, ningun tipo concreto de gusto
estético o de producto artistico es necesariamente un sintoma patoldgico
(Munro en Hogg, 1969, p. 47)".

Cabe mencionar también las aportaciones de la Psicologia de la
Creatividad que estd muy atada a las diferencias individuales, ya que trata
de individualizar y, a la vez, hacer una descripcion del fenémeno a partir de
reglas generalizadas.

La creatividad, que muchas veces se ve vinculada con la produccion
artistica, es la capacidad para contribuir con algo nuevo a lo que ya esta
establecido en el mundo. Pero no siempre podemos contar con que sera
algo nuevo, pues la creatividad funciona también a partir de las cosas que ya
estaban presentes en el mundo, y esto no quiere decir que se trate de una
innovacion. La creatividad funciona a partir de lo que ya esta para presentar

algo nuevo.

Si nuestro interés especial esta en la Psicologia de la Creatividad, deseamos
especialmente entender esta forma, la persona humana particular, en
términos de su capacidad para generar novedad. Esto significa entender su
historia, las fuerzas inmanentes de su actual manera de ser, sus intenciones
y motivos conscientes e inconscientes, sus capacidades intelectuales y
temperamentales, y su lugar en la gran corriente de acontecimientos, porque
todo ello es importante para el acto creativo (Barrén, 1976, p.24).

Dentro del campo de la Psicologia de la Creatividad, también se han
disefiado una serie de pruebas que miden la capacidad del individuo para
resolver problemas, asi como su originalidad para resolver y/o proponer
soluciones. Entre estas pruebas, se encuentran el Usos desacostumbrados

22



de la bateria de Guilford, Test de asociacion de palabras de Kent-Rosanoff,
Test de performance de Guilford. También existen otras pruebas que se
realizaron bajo la influencia de la Gestalt, como son el Test de
consecuencias, Test pregunta e imagina para nifios.

Las deficiencias que presentan los anteriores tests, no nos
proporcionan datos confiables en cuanto que su puntuacion, las preguntas,
la estructura en general de éstos; no pueden resolvernos la duda de como
es que el individuo resuelve problemas de manera creativa u original, o
simplemente mostrar aspectos de su creatividad; en cambio, estos tests
estan sirviendo mas al proposito de medicion de rasgos aptitudinales o de
intereses.

Cabe mencionar como dato curioso, que el socidlogo V. Kavolis
(1970), considera la relevancia de estudios referentes a la personalidad para
descubrir las preferencias pictéricas o religiosas de las personas (en su
caso, de estudiantes). Las preferencias que desarrolla la personalidad de un
sujeto, lo lleva a elegir a un pintor sobre otro, ya sea también por sus
creencias religiosas; esto tiene que ver, con que los estilos artisticos se ven
en ocasiones (muy marcado en el pasado) muy influenciados por la religion
o creencia del medio en que se desenvuelve el sujeto, asi como el estatus al
que pertenece, sus intereses politicos, econémicos y su formacion cultural.

Por otra parte, dejando atras las diferencias individuales, dentro de la
terapia psicoldgica, el arte ha sido considerado como una alternativa para
ayudar al sujeto en los problemas que pueda presentar en su vida. No
unicamente han sido las artes plasticas, sino también la musica, la danza y

la literatura.

El enfoque practico del terapeuta no parte del arte sino que comienza con las
necesidades de los pacientes, unos seres humanos que sufren trastornos.
Cualquier recurso que prometa tener éxito sera bien recibido por el terapeuta:
medicacion, ejercicio y rehabilitacion del cuerpo, conversacion clinica,
hipnosis... ¢ por qué no el arte? (Arnheim, 1989, p. 247).

El terapeuta se inmiscuira en las fantasias y creaciones que presente

el paciente, las ira canalizando a la realidad para encontrar el motivo de su
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consulta y pondra en duda la calidad del trabajo para encontrar la verdad de
lo que expresa.

También este tipo de terapia ayuda a la frustracion de un educacién
artistica inferior en algunas personas, es decir, que por cualquier
acontecimiento no han podido desenvolverse en este ambito olvidado y que
so6lo unos cuantos privilegiados entran.

Arnheim (1989) hace la sugerencia “de que la terapia artistica, lejos
de merecer tratada como la hijastra de las artes, puede ser considerada
como un modelo que puede ayudar a volver a llevar a las artes a un
planteamiento mas productivo (p. 251)”, asi como también puede ayudar a
los pacientes a ser mejores personas a través de la expresion artistica.

Por otro lado, el hecho de que las personas busquen constantemente
actividades que favorezcan su bienestar emocional, psicolégico y fisico
dentro de la sociedad, mantiene sus mentes y sus cuerpos agiles, haciendo
algo productivo. No es en vano, que se observa la instrumentacion de
actividades manuales y artisticas a los asilos, casas-hogar, a personas con
discapacidades diversas, a las casas de cultura en las delegaciones;
proponiendo mas que una terapia psicoldgica, también una terapia fisica.

Un anciano que padezca de artritis, por ejemplo, tendria la
oportunidad de agilizar sus dedos a través de la pintura, ya que al tomar el
pincel y dirigirlo al lienzo, requiere de un movimiento preciso. Asi, el gusto o
preferencia por la pintura, también se convierte en una ayuda a un problema

fisico.

1.5. PSICOANALISIS.

Una de las areas que mas se ha trabajado en el arte, ha sido el
Psicoanalisis, ya que el ambito artistico es el motor que ha movido parte de
esta teoria. Ha tomado en cuenta referencias cientificas, fisiologicas,

histéricas y antropoldgicas para llevar a cabo su analisis del artista y de su
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obra, asi como ha influido en forma significativa en la manera en que el
espectador ve e interpreta el arte. Las ideas psicoanaliticas, sean por Freud
o por Jung, han marcado toda una época dentro de las artes, sea que
hablemos de literatura, en el teatro o en la pintura, asi como también cambid
la forma de ver la propia psicologia.

Empecemos por Sigmund Freud, de quien se dice que es un poeta
frustrado™’ y que por eso, en muchas de sus obras menciona
constantemente tanto la literatura como la pintura. Segun Freud, el artista
hace arte porque es una accién subliminal para sacar las frustraciones de su
libido.

La Sublimacioén, término propuesto en primer lugar por Freud, es el proceso
que facilita la actividad creativa e intelectual. Aunque la creatividad y el
intelecto parecen estar separados de la sexualidad, se cree que, de todas
formas, los alimenta la energia de la libido. (...) un instinto sublimado es aquel
que se desvia de su proposito y objeto sexual hacia un plano cultural “mas
elevado”, como el arte, la ciencia, el deporte, y otras ocupaciones apreciadas
socialmente. La actividad sublimadora, por consiguiente, es la transformacion
de una actividad instintiva (Schneider, 1996, p. 18).

Siendo lo méas sano, el artista sublima su neurosis ya que por su
ingenio se considera poseedor de una personalidad neurética que, a través
de sus obras de arte, se da el lujo de no reprimir sus deseos sexuales como,
por ejemplo, observar a una modelo mientras posa para un dibujo. Como
existe una justificacion social, el artista no tiene de qué preocuparse si es

mal vista su accion.

El artista transforma sus pretensiones irreales en fines alcanzables al menos
en el campo del espiritu. De esta suerte, escapa al castigo y a la enfermedad,
pero a costa de trasladarse con sus satisfacciones imaginarias a un mundo
ficticio, en el que “no esta lejos de la neurosis”, y en el que se halla aislado de
la realidad de una manera tan peligrosa como la de aquellos que padecen
una neurosis 0 una psicosis. Pero a diferencia del neurético o del psicopata,
el artista encuentra el “retorno a la realidad”. El artista, para decirlo con otras
palabras, no se encuentra en absoluto vinculado a un mundo de ilusiones
rigidas, sino que dispone de una flexibilidad que le permite modificar el
mundo de los hechos y tomar de nuevo contacto con él (Hauser, 1975, pp.
47-48).

" Este comentario sobre Freud, lo hace el Autor Alvarez Villar (1974).
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El artista encuentra en el arte satisfacciones de éxito por su trabajo,
no tiene que rendir cuentas de su actividad mientras él pueda tener su
ilusidn como una realidad. El arte es s6lo una compensacién a las tensiones
animicas del artista, por lo que la belleza y la forma de la obra de arte es

s6lo un pretexto para llegar a la satisfaccion.

La forma es soélo un producto accesorio en un proceso dirigido a fines que
nada tienen que ver con la “belleza en si”, o con “I’art pour I'art”. La belleza
no cuenta en absoluto entre los fines inmediatos del artista; lo decisivo son
problemas vitales. La belleza le sirve tan sélo como arma, como defensa y
como alivio en su lucha con la realidad (Hauser, 1975, p. 49).

Freud también dice que el papel de los suefios tiene que ver con su
creatividad pues en su libro La interpretacion de los suefios hace alusiones
al arte, “la que habra de influir decisivamente en la literatura y la pintura
contemporaneas. Para el artista, Freud es esencialmente el oneir6logo mas
que el psicoterapeuta o el psicoanalista de la cultura (Alvarez Villar, 1974, p.
146)”. El Psicoanalisis ha de influir rotundamente en los artistas surrealistas,
asi como también en el expresionismo abstracto pues sienten una gran
afinidad a su teoria. “Al renunciar a ser artista el cientifico, Freud ilumina un
campo que el artista ya conocia por sus propios medios: el del inconsciente,
con su fauna y su flora heterogéneas (Alvarez Villar, 1974, p. 146)”.

“Sdlo lo que es reprimido se simboliza; sélo lo que se reprime necesita
ser simbolizado (Hauser, 1975, p. 51)”, dice Ernest Jones. Segun Freud, los
sueios son una fuente inagotable de simbolos y que éstos ultimos, se
constituyen en el arte como formas simbdlicas. Es asi que un simbolo es una
representacion indirecta, “el simbolo no nombra nunca a la cosa por su
nombre, sino que trata de disimular ciertos rasgos del objeto poniendo otros
al descubierto (Hauser, 1975, p. 52)”. Por tanto, un simbolo no significara lo
mismo para el autor de una obra, como para otro creador, o para el
espectador.

Dentro de las psicobiografias, en 1910 Freud se atreve a publicar
Leonardo, donde a partir de un suefo de la infancia del gran pintor y
cientifico Leonardo da Vinci, algunas pinturas y otros datos histéricos, saca

conclusiones de su conducta sexual, pues trata de explicar su
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homosexualidad reprimida, la aversion a su madre y una identificacion a su
padre que no conocio en la nifiez. A partir de sus conclusiones Freud se
desliza a su obra pictérica de da Vinci y pone en duda el origen de la sonrisa
atrayente de la Mona Lisa, La virgen y el Nifio con Santa Ana, y San Juan
Bautista. En la primera, menciona que puede ser su madre, en la segunda,
que se plasman su madre y su madrastra; y en su San Juan, su
homosexualidad no expresada. En las tres pinturas, reconocié que existia
una ambivalencia sexual, uniendo tanto los rasgos femeninos como

masculinos.

Si Freud esta en lo cierto, Leonardo sublimé su experiencia infantil de una
madre ‘siniestra’, ambivalente y seductora, y un padre distante, y cred un
andrégino ‘ideal’, de alquimia que parecia unir la fuerza creadora del hombre
y la mujer en una unién bisexual (Schneider, 1996, p. 36).

Después de tan controvertida publicacion sobre la vida de Leonardo
da Vinci, autores como Meyer Schapiro —historiador- y Kurt Eissler -
psicoanalista freudiano- da opinion propia sobre el asunto. Schapiro refutd
muchas de las ideas de Freud sobre la vida del renacentista pues a través
de un error de traduccion del sueio en el que se baso, se podia cambiar la
interpretacion, ya que como historiador, tenia que basarse mas en los
acontecimientos de la época. Eissler, por su parte, no defiende a ninguno de
los dos, se opone a las ideas convencionales historicas realizadas por
Schapiro pero otorga importancia al posible error de traduccion y busca
alternativas a los argumentos freudianos.

Posteriormente Freud, publica EI Moisés de Miguel Angel en 1914,
yendo por el mismo rumbo que con Leonardo, pero en el campo de la
escultura. Remarcando de esta obra freudiana, Marty (1999) comenta:

Da por sentado que lo que debe buscarse en una obra de arte es aquello que
supone su maximo contenido psicologico: lo que nos impresiona es la
intencion del artista en cuanto él mismo ha logrado expresarla en la obra y
hacérnosla aprensible. Pero Freud afiade que esta aprehensién no puede ser
de orden meramente intelectual, sino que ha de suscitar también en nosotros
aquella situacién afectiva, aquella constelacion psiquica que engendrd la
energia impulsora de la creacion (p. 102).
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Para el Psicoanalisis de Freud, el mundo de los suefios y de la
sexualidad, se expresa en su apogeo en la vida artistica, pues es de
entenderse que las obras de arte y los artistas tengan de qué hablar entre su
publico espectador. Su influencia en la psicologia es enorme y no sélo marcé
un nuevo rumbo en ella, sino también dentro de las artes, pues sus
interpretaciones han hecho que se acerque a la gente para entender mas

sus propias personalidades.

La explicacion de obras del espiritu por el deseo de encubrir los motivos
reales de una actitud animica, cuenta entre las mas importantes conquistas
del psicoanalisis y este principio metddico puede poner en claro, sin duda
ciertos rasgos de la obra artistica. La falta de comprension de las obras de
arte por el psicoanalisis es una consecuencia, de un lado, de la tendencia a
considerar la obra de arte como un enigma que nunca puede entenderse de
manera inmediata, y de otro lado, del supuesto de que los simbolos son
signos abstractos, rigidos y convencionales, cuya significacion puede
encontrarse en una enciclopedia, en un diccionario o, en el sentido mas
estricto de la palabra, en un libro de interpretacion de suefios. El psicoanalisis
representa, sin duda de ningun género, un método extraordinariamente
valioso para la indagacién de las fuentes psicologicas del simbolismo
artistico. (...) Sélo que el psicoanalisis considera todo arte como simbdlico, y
todo simbolismo como sexual. Y el arte es, en realidad, o bien representacion
directa, propaganda mediata o inmediata, o bien interpretacién formal, la cual
puede tener un sentido simbdlico, pero que no es absolutamente necesario
que lo tenga (Hauser, 1975, p. 54).

Por otra parte, tenemos a C. G. Jung12, quien estaba interesado en
cuestiones esotéricas y que se enfoco en cuestiones de indole filosofica,
antropoldgica, cultural, religiosa y arqueoldgica.

En realidad, Jung no habla especificamente de la actividad artistica, él
se enfoca en aquellas expresiones de las que esta rodeado en ser humano a
lo largo de su vida y que conforma su comportamiento; tales como la
religion, el arte, el trabajo, los suefios, los anhelos. Jung puede tomar
aquellas cosas tanto para sus estudios antropoldgicos, como para la
resolucion terapéutica de su teoria.

Jung (1999) le aporta el papel fundamental en la dicotomia individuo-
sociedad, a la sociedad'®, ya que de aqui radicara parte de su obra. Piensa

que “la actividad artistica como autorrevelacién de lo inconsciente (p. xvi)”,

'2 Discipulo de Freud.
'® Basada en la Sociologia de Durkheim.
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marcando un distanciamiento con Freud y Rank, quienes se inmiscuian en
un Psicoanalisis del arte, “considera que la investigacion psicologica del
hecho artistico sélo puede referirse al ‘proceso psiquico de la actividad
artistica’ y al arte en si. Delimita, pues, objetos y modos sin pretender
subsumir la estética en la psicologia (Jung, 1999, p. xvi)".

Su teoria consider6 el enfoque simbodlico de los suefios y otras
manifestaciones inconscientes como el medio mas adecuado para
comprender el lenguaje y la dinamica de la mente. Consider6é que la mente
se comunica por medio de imagenes en vez de conceptos, y que éstas
imagenes toman la forma de analogias y parabolas que expresan el
significado de una determinada situaciéon. Simbolos que solicitan atencién de

interpretacion.

“El anhelo del artista se retrae hasta alcanzar en lo inconsciente la imagen
primigenia propicia para compensar del modo mas eficaz las carencias y la
unilateralidad del espiritu de la época”. El artista es, pues, la via para que la
colectividad histéricamente delimitada se haga cargo de su inconsciente, de
lo que reprime y anhela, ampliando asi su conciencia, al modo del analisis
personal. (Jung, 1999, p. xvii)

Dandole importancia en como es que se van desarrollando los
sucesos a lo largo de los tiempos, discurriendo las deficiencias, carencias,
sistematizaciones, y rechazando que el arte debe tratarse como parte de una

patologia (como seria la neurosis) el autor, insiste:

La obra de arte no es asunto exclusivo del artista, sino también y
fundamentalmente signo del espiritu de los tiempos. Es decir, la obra de arte
tiene un caracter colectivo en si misma, es un mensaje simbdlico que brota
de lo inconsciente colectivo y que el creador, desde una psicologia femenina,
da a luz (Jung, 1999, p. xvii).

El material reprimido (definido por las escuelas freudianas), lo
denomina inconsciente personal, que son las actitudes, necesidades y
sentimientos que se han reprimido por la incompatibilidad con el yo ideal y
que aparece de manera personalizada en los suefios y fantasias como otra

personalidad, que es inaceptable y reprimida.
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La creatividad es la expresion de la psique, cuya imaginacion, mas alla de las
fantasias personales de caracter defensivo, va dando existencia al propio
hombre como un ser conciente y libre capaz de ejercer la voluntad y la
responsabilidad desde su conciencia. De ahi que Jung promocionara las
actividades creativas en su trabajo profesional. Partir de su propia
“confrontacion con lo inconsciente”, que vivid durante algunos afios tras la
ruptura con Freud. (Jung, 1999, p. xxi)

Asi, el Psicoanalisis aporta elementos tan indispensables en la vida
del ser humano, ya que no solo la actividad mental/cerebral es la que
determina la conducta, sino también los factores que estan alrededor, son
determinantes y modifican al ser humano dentro de su entorno. Asi sea a
partir de las artes, muestran que nos regimos por simbolos que no siempre
podemos interpretar y que nos aferramos -por nuestra propia naturaleza-

para entender.

1.6. PSICOLOGIA SOCIAL.

Uno podria pensar a simple vista, que al hablar de arte como parte de
la vida social y cultural de nuestra especie, la Psicologia Social tendria
mucho que decir al respecto, pero no es asi. Esta rama de la psicologia, es
una de las que menos se ha dedicado a estudiar el tema artistico.

Sabiendo que existen elementos sociales relevantes la misma
sociedad, inmersa en la actividad artistica, es la que permite si el pintar tiene
una razon de ser o la oportunidad de considerar que las obras sean tomadas
0 no en cuenta. Asi los autores Maisonneuve y Bruchon-Schweitzer en su
libro Modelos del Cuerpo y Psicologia Estética, tratan de plantear un estudio
del cuerpo a través de la Psicologia Social y la Psicologia Estética, sin caer
en pretensiones filosoficas, metafisicas o psicogenéticas.

Tomando como punto de partida al cuerpo humano, estos autores
hacen una revision (o, mas bien un anclaje) del camino de los significados
construidos o concebidos en la sociedad y en la cultura en la que incorporan

a la ideologia, la moda, el arte, la religion, la moral; en el tiempo actual
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donde cada vez mas se hace la distinciéon de estas concepciones entre los
participantes de estereotipos o0 las mismas exigencias que envuelven al

cuerpo desde hace siglos.

Aunque nuestra exposicion se concentra en el periodo contemporaneo y en
el seno de nuestra cultura', conviene tener en cuenta desde el principio su
dimension histérica a fin de discernir no sélo los cambios sino también las
raices, las recurrencias o los conflictos que afectan nuestros valores e
imagenes corporales (Maisonneuve; Bruchon-Schweitzer, 1984, p. 10).

Teniendo presente que no son muchos los datos que nos proporcione
esta area de la psicologia, lo mejor es tener presente, que lo social se
involucra en lo cultural (y viceversa), y que el arte se vive en sociedad (y en
la actualidad) en el movimiento de lo cotidiano. Es decir, el arte se considera
un fendmeno social que se extiende a la vida cotidiana de sus participantes.
La sociedad, proporciona las reglas y las normas, por las cuales el arte vera
el camino por el que se despliegue, ya que esos participantes, son los que
decidiran si darle importancia o no a ese fenbmeno que, aunque no sea
apreciado por toda la sociedad, no se puede negar su existencia.

El arte puede interpretarse desde la Psicologia Social a partir de la
vida cotidiana: el acto de pintar, de hacer musica, de reunirse en grupos para
desplegar cualquier actividad artistica en un tiempo y en un espacio
determinado. Asi como expresan los autores, la dimensién historica del arte,
tiene que desenvolverse dia a dia, tema que revisaremos mas adelante, a lo

largo de los argumentos que se iran presentando en el presente trabajo.

1.7. UN POCO DE HISTORIA ALREDEDOR DE LA PINTURA.

Dejando atras lo que la psicologia ha desarrollado, demos entrada a

un bosquejo de historia del arte. Ya que también, a lo largo de los siglos, no

" Al limitarnos grosso modo al ambito geografico y cultural del Occidente, posicion
ciertamente artificial puesto que muchas veces se dejaron sentir en él con intensidad
influencias orientales y africanas (pie de pagina de la cita).
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se ha pensado lo mismo en cuanto a terminologias, técnicas y la misma
concepcion de arte.

No siempre ha existido el término arte, ni el de bellas artes, ni artes
plasticas o artes visuales; pues al principio se identificaban las artes
plasticas como artes figurativas, teniendo siempre una rigurosa clasificacion.
Estas terminologias -que conocemos en la actualidad y que pudieran resultar
insignificantes y fuera de lugar-, sélo se dieron y se crearon a través de los
afos y con los cambios irreversibles que sufria el pensamiento humano; asi
encontramos a filésofos, artistas, espectadores, aficionados y personas
cultas hablando en torno al arte.

Empecemos por Grecia. Para definir una actividad manual donde se
demandaba una habilidad o destreza que se regia por ciertas reglas o

normas, ellos usaban la palabra técne (“réxvn”).

El concepto de “arte” sblo puede aparecer cuando determinadas practicas
son consideradas como una categoria auténoma y separada, esto es, cuando
se independizan de otro tipo de actividades para ser incluidas en una esfera
conceptual y fenomenolégica definida y acotada.

Los antiguos griegos carecian de una palabra que corresponde a nuestro
término “arte” y, por tanto, también de una nocién de los “hechos artisticos”
comparable a la nuestra. Ni tan siquiera las distintas actividades productivas
estaban para ellos abarcadas en una idea unificada y abstracta de “trabajo”,
para el que tampoco hay en griego un término equivalente. En Grecia sélo
existia una pluralidad de ocupaciones diferentes valoradas mediante unos
parametros completamente distintos de los nuestros (Gali, 1999, p. 47).

Segun Gali, tanto el comercio como la artesania, eran actividades que
servian al sector del pueblo con la necesidad de subsistir. Mientras que la
retérica y la politica, estaban dentro de los estandares de la técne, ya que la
palabra era una herramienta, y la poesia era discurrida bajo la inspiracion de
los dioses. Asi a lo que llamamos artes, ni siquiera existian del todo.

Platon aplica un dualismo idea-apariencia, implantando el concepto de
imitacion -mimesis- que referia a una sugerencia o evocacion de una idea.
Tomod la pintura como medio metaférico para sus reflexiones y no como
punto de partida de sus discusiones; es después, que el desarrollo de la

filosofia lo retoma como una perspectiva cercana al ambiente estético.
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Por otra parte, Aristoteles planted la relacidon materia-forma; pensaba
que las artes se dan por reproducciones de imitacion, y por tanto, cada arte
se diferenciard de otra reproduciendo objetos diversos o aunque sea el
mismo objeto, los medios seran los que varien. Su concepto de imitacion
estara referido a la accidén humana, y es asi como aprecioé el arte del actor en
un escenario porque era la manera apropiada de representacion.

La situacion social de los artistas (figurativos) y de los artesanos no
era muy apreciada en esos tiempos, ya que se pensaba que sus ejecuciones
eran mecanicas y hasta eran despreciados por aquellas actividades
manuales, pues muchos de sus ejecutantes eran esclavos y extranjeros.
Esta poca valoracién hacia la artesania y al comercio se debia a los
filésofos, pues ellos eran los que aportaban parte de las discusiones. Esta
situacion de desprecio hacia los artistas en general, permanecio hasta la
época helenistica.

La creacién de los mitos, se constituyé porque los artesanos fueran
llamados para realizar obras de mayor paga, que les servian para su
bienestar social. Esta alza en la imagen del artista, impulsé las dudas sobre
su capacidad de imaginacion y su creatividad, es decir, aquella
representacion visual de los dioses. Un ejemplo es el hecho tan discutido
sobre una escultura de Zeus realizada por Fidias, en donde algunos
personajes de la época afirmaban que no se podia llevar a un dios a una
forma humana. En realidad, los griegos tenian una postura compleja y
ambigua sobre el que produce y el producto. “La misma idea expresa una
frase de una obra de Séneca citada por Lactancio: ‘Las imagenes de los
dioses son veneradas, pero se desprecia a los artesanos (fabros) que las
han hecho’ (Gali, 1999, p. 88)". La controversia de la creatividad del artista y
los medios a los cuales tenia acceso al realizar las imagenes -de los dioses-,
llevd a los estoicos a no validarlas pero tampoco las rechazé. Esta
circunstancia de imaginacion versus imitacion continu6 durante siglos en la

filosofia.
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En la Edad Media, podriamos pensar que las cosas no cambiaron
mucho, pero con la entrada del Cristianismo, los cambios se percibieron a
grandes pasos.

La imprecision del Medioevo, no abandoné del todo la aceptacion de
las artes a nivel social; la ambigiedad del concepto de las artes figurativas
se vio confundido por la religion cristiana. Las imagenes estaban prohibidas
en la Biblia™ y dar a conocer la nueva ensefianza iba a requerir de imagenes
que no se consideraran profanas. La aceptacion de esculturas y pinturas, a
pesar de los siglos, seguian sin aceptarse gracias a la tradicién legada por
los griegos. Arte significaba en el Medioevo un conjunto de conocimientos o
un sistema de reglas que se podian transmitir (aun parecidos al concepto
técne de los griegos). El artista no era considerado como un mero creador,
tan solo era un artesano con una obra andnima.

Se origind la controversia entre aquellos que rechazaban imagenes,
iconos y esculturas como manera de representar a Dios (iconoclastas), y
aquellos que mostraban cierto interés magico o poder sobrenatural por
éstas, es decir, se pensaban que se tenia un contacto directo con aquel que
estaba retratado (iconddulos). “Los iconos, se dijo entonces, son los
‘recordatorios’ de aquel a quien retratan, son ‘simbolos’ de lo que
representan. Los tedlogos de aquella época no eran, evidentemente, unos
meros idolatras; siempre enfatizaron la distancia entre el simbolo y lo que
éste simbolizaba (Barasch, 1999, p.54)". Con este tipo de aceptacion, se fue
legitimando y propagando el culto a las imagenes sagradas. Lo que no podia
evitarse es la importancia vital de las imagenes para que la gente se
convirtiera al cristianismo, adoptando la postura de que las imagenes de

Cristo servirian para las personas iletradas.

®lLa prohibicién de imagenes de pasajes biblicos, se debe a que no se podia representar a
Dios como un ser humano, ya que uno de los mandamientos de la Ley de Dios dice que no
se haran ni esculturas ni imagenes de otros, ni que se les rindiera culto a esas
representaciones. Por mucho tiempo, se interpretdé que no podia hacerse ninguna imagen
de Dios ni de otra divinidad, ya que los cultos anteriores permitian imagenes (por ejemplo
los griegos, pero éstos también rechazaron a su tiempo imagenes de dioses); y esas
representaciones eran consideradas profanas. Para mayores detalles: Gombrich, E. H.
(1995) Historia del Arte. Tres Voliumenes. Barcelona. Garriga.
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Donde si se mostraron cambios significativos fue en el Renacimiento,
periodo en donde el artista buscaba sus conocimientos no sélo dentro de lo
artistico, sino que también traté lo mas posible de completarlo con las
ciencias. Esta ambicion intelectual, lo llevé a preferir una imagen como
erudito antes que una imagen como artesano, pues la situacion social
favorecia mas a los eruditos por sus grandes aportaciones.

El artista Cennino Cennini rompe con la tradicion medieval en cuanto
a la educacién artistica, cuando considera “el modelado del natural como un
medio para desarrollar un buen estilo (Barash, 1999, p. 104)”, es decir, el
método exempla, vira para buscar un ejemplo en la naturaleza -un
exemplum especifico-. Con lo anterior, “buen estilo es sinbnimo de
apariencia natural (Barash, 1999, p.104)" abre las puertas a las
consecuentes teorias del arte. Pero a diferencia de Cennini, Le6n Battista
Alberti no encajona la educacion del pintor empezando con detalles sin
relevancia, si no mas bien, dice que el pintor debe empezar con los
elementos basicos y avanzar en su complejidad. “Lo que constituyd una
novedad en el método de Alberti fue su intencion de que la teoria del arte
constituyera un cierto tipo de sistema logico y que el método se empleara en
la imitacion de la naturaleza (Barash, 1999, p.106)”.

Después de muchos afos, se fue dejando atras la relacion entre arte
y naturaleza y se dio paso al ambito mismo del arte, a su naturaleza misma.
En el ambiente renacentista, se fue musitando la interrogante sobre la
capacidad creadora, es decir, el origen de su ingenio ante grandiosas obras
de arte realizadas.

Dentro de los datos curiosos del Renacimiento, una de las primeras
explicaciones que se le daba al quehacer artistico, era por medio de la teoria
de los temperamentos expuesto por los griegos, donde se consideraba que
el artista tenia un temperamento melancodlico que correspondia a un tipo de
fluido, que era la bilis negra y si ésta no era atenuada adecuadamente se
producia un cierto tipo de demencia; pero si el fenbmeno se producia a la
inversa, se generaba una tendencia a la genialidad. Ya desde la Edad

Media, se creia que existia una relacidon entre el temperamento melancélico
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y los planetas, al pensar que el melancélico nacia bajo el signo de Saturno y
adoptaba la sensibilidad, tristeza, aislamiento y excentricidad. No solo los
pintores y los escultores eran considerados como hijos de Saturno, también
los poetas y los fildsofos, mismos que tenian una inclinacion hacia el arte.
Cuando el pintor y el escultor fueron ganando terreno vy
reconocimiento dentro de la sociedad, llegd a nombrarseles como seres
divinos, al compararlo con Dios en obras de creacion, ya que antes, no se
podia siquiera imaginar que el artista fuera creador o inventivo al igual que
Dios. Pero mientras mas se aclaraba la naturaleza del arte, el caracter de
divinidad perdi6 su sentido religioso, pues se adentraba con fuerza la idea de
que el artista inventa o crea objetos, capaz de producir placer al ojo humano.
Asi entramos en la llustracién, en el Neoclasico y en el Romanticismo.
En estos periodos, ya se ven otros tipos de cuestionamientos que se van
alejando de lo que pudo haber sido divinizado. Tanto la razon como lo
sensible, nos presentaron concepciones artisticas, ya mas bien enfocadas
en la mera actividad, en como es que una obra de arte podia ser
vislumbrada por el espectador, y hasta éste ultimo, jugd ya un papel
primordial en el mundo de los artistas. La existencia de escuelas, dejé atras
la tradicion maestro-alumno y la existencia de cofradias, pero amplié el
conocimiento de los estudiantes y la apariciéon de lugares para exponer
obras. También se dejaba atras la tradicion meramente catélica; recordemos
que las tematicas anteriores estaban dirigidas a pasajes biblicos (historicos y
mitoldgicos también, por supuesto) y que fue tomando mas relevancia (en el
caso del romanticismo y de corrientes posteriores) el tema de la naturaleza
por causa del desarrollo tecnolégico e industrial. El arte fue adquiriendo
rasgos mas en los campos de lo emocional, exaltado, dramatico y
naturalista, con mas energia y movimiento. El arte comenzaba a tomar una
postura mas subjetivista, a pesar de los desdenes del Racionalismo de

Descartes y demas seguidores.
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Los romanticos retomaron la importancia de la mitologia'®; fueron
recuperando aquellos relatos, leyendas, tradiciones y canciones populares
propias que habian sido una parte fundamental de la evolucion histérica y
cultural del hombre y que habian sido omitidas por el racionalismo. Trataron
de formular una nueva mitologia, misma que se expreso en las diferentes
expresiones artisticas'’; ademas la tematica de las obras de arte varié en
cuanto a la intensidad de la expresion del sentimiento, que es lo que mas
caracteriza a esta corriente artistica.

Aqui es pertinente detenernos para mencionar las concepciones de
Nietzsche sobre el arte, siendo que él le da un toque un tanto mitoldgico.
Opina que se combinan el mundo dionisiaco (el éxtasis, la embriaguez) y el
mundo apolineo (lo onirico), haciendo que el primero se anteponga al
segundo en una conjetura subjetiva, apareciendo un pacto con los otros
seres y la naturaleza; entonces el artista, se convierte en una obra de arte.

Lo anterior hace pensar que lo apolineo te lleva a lo dionisiaco, pero
lo que menciona Nietzsche es que a partir de la combinacién de los dos
estados, el artista llega a lo dionisiaco.

Por tanto,

El arte plastico pretende superar el sufrimiento del individuo gracias a la
eternidad del fenémeno, gracias a la belleza que triunfa del sufrimiento
inherente a la vida borrandolo de forma mentirosa; en cambio, en el arte
dionisiaco la naturaleza nos habla con una voz no disfrazada y permite que,
por breves instantes, nos identifiquemos con el ser original mismo que esta
tras los fendmenos y las formas cambiantes, hace que vivamos no como
individuos aislados, sino como el viviente Unico que engendrara todo. El arte
dionisiaco nos pone en contacto con la vida en tanto que “fecundidad
desbordante del querer universal” (Castrillo y Martinez en Bozal, 1996, p.
343).

El arte se transformé por completo en estas épocas acercandose mas
a lo que experimentamos en estos tiempos: escuelas, exposiciones, critica
artistica, competencia entre artistas, propaganda, sueldos, teorias del arte,

filosofias del arte, la Estética. En realidad, el mundo de las artes, fue virando

'® Se incluyen también la mitologia escandinava y la noérdica, pertenecientes ambas al
territorio germano. También la mitologia clasica griega sera punto importante de discusion
por ser predominante en el neoclasico.

" Por ejemplo, la Literatura mezclé géneros diversos para realizar sus obras.
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desde concebir la obra de arte como pura imitacién, transitando como una
representacion, hasta concluir con la presentacion.

El mundo del arte, se torn6 en un ambito en donde la obra es un
producto para adquisicion de las élites, es decir, que la obra de arte es
concebida como una mercancia y al artista como un trabajador a quien se le
asigna un sueldo. En este punto, la opinién de Karl Marx sobre el arte, es
importante, ya que sabemos que este autor, cambid en general las ideas que
se tenian sobre el rumbo de la sociedad.

Marx menciono:

Un actor, incluso un clown, puede ser, por tanto, un obrero productivo si
trabaja al servicio de un capitalista, de un patréon de él en forma de salario.
(-..) Un escritor es un obrero productivo, no porque produzca ideas, sino
porque enriquece a su editor y es, por tanto asalariado de un capitalista (Marx
en Sanchez Vazquez, 1997, p. 276).

Segun Marx, el artista puede ser productivo dentro de la sociedad
capitalista que se va formando. El arte es, en si mismo, algo que esta
generando una ganancia, y que paga un salario. Es una actividad a la cual,
se le puede sacar provecho, pero que sera adquirida solo por un sector de la
sociedad. Asi, el editor, puede tener remuneraciones de las ideas del
escritor.

Si lo vemos en términos marxistas, el arte es productivo igual que
cualquier otra profesion porque existen ganancias de su trabajo, y aunque no
se puedan comparar con las ganancias que se adquieren de otras
actividades, es productiva.

En suma, encontramos que tanto en la psicologia como en la historia
del arte, se han tratado de mostrar la diversidad de perspectivas por las que
se han interpretado el fenbmeno artistico. Algunas veces, el arte es tomado
en cuenta y otras veces, se ha hecho de lado. Pero lo que es inevitable
darse cuenta, es que existe y que debe ser tratado por otros medios para
comprenderla y, en su defecto o ventaja, interpretarla y aceptarla entre la

sociedad y la cultura.
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CAPITULO II
LA APROXIMACION SOCIOCULTURAL

La unidad y la diversidad se interpenetran
mutua y liboremente. La unidad es
diversidad y la diversidad es unidad.

Este es el principio del interser.

Thich Nhat Hanh

Las diferentes areas de la psicologia, estan enfocadas en el
comportamiento humano, lo que difiere entre una y otra area, es el
procedimiento de investigaciéon sobre el comportamiento. La Fisiologia'®
estara orientada al estudio del cerebro como fuente receptora de su entorno
asi como de la estructura biologica y fisiologica de la que esta hecha, y el
comportamiento es resultado de los estimulos ante el entorno. En el caso de
la Psicologia Cognoscitiva, se ve ya una aproximacion con base en la
analogia del ser humano con la computadora, en cuanto a su
funcionamiento. En la Psicologia Clinica y en el Psicoanalisis, se observa y
se toma en cuenta las vivencias de cada ser humano y en como se ve
afectado su funcionamiento con los demas, asi como las diferencias
individuales que se presentan. Y, por ultimo, la Psicologia Social, se
desplaza hacia las acciones mismas del ser humano en sociedad, esto es,
todo aquello que incluye el ambito social y en como es que se van

presentando las conductas en el comportamiento social como tal.

8 Aunque el Conductismo y la Fisiologia, son dos areas psicolégicas disimiles, tengamos en
cuenta que lo bioldgico, lo fisioldgico o lo neurolégico, son de gran interés para las dos.
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Sin embargo, no somos simples ‘maquinas’ de dar y recibir
informacion (es decir, estimulo y respuesta), pues como seres humanos
tenemos una herramienta llamada lenguaje, que nos permita desarrollar
procesos cognitivos que guarda el cerebro'®. Somos tan sélo una especie
dentro de la totalidad de seres vivos, que contamos con funciones basicas
para la supervivencia (el instinto), pero lo que nos diferencia de las demas
especies es que somos seres sociales y culturales; esto es asi gracias al
lenguaje y a la mente. Nos vamos incorporando al entorno por medio del
lenguaje, y a la vez, vamos desarrollando roles especificos, actividades,
sistemas educativos o econdmicos, asi como creencias, que nos permiten la
convivencia como sociedades y culturas.

El ser humano no solo es un ente que le concierne a la evolucion, o al
hecho de que las experiencias se van reflejando al contacto con los demas,
0 que actue por medio de grupos o colectivos, sino que también tiene que
ver con la cultura. Entonces, el ser humano, a parte de constituirse en un
ente biolégico, también es un ser social y cultural, esferas que lo van
llevando a una red de actos dentro de su entorno, al irse forjando todo un
mundo de lenguaje y significados, que le permiten explayarse dentro de lo
gue es. Lo cultural es parte del ser humano, representa y conforma lo que
somos?.

Asi, el lenguaje, la mente, la cultura, son parte del comportamiento
humano. Estas expresiones, se presentan relevantes en la aproximacion
sociocultural que presenta el lineamiento de Vygotsky (1972), uno de los
primeros autores que exploraron la posibilidad de unificar tanto lo biolégico
como lo social del comportamiento humano. Vygotsky le da relevancia al
desarrollo del lenguaje y en como éste, constituye la herramienta que nos
conduce al pensamiento. El lenguaje no sélo es considerado por este autor

9°E| cerebro es el lugar fisico de los procesos mentales. De aqui, el término mente.

%% En las disciplinas sociales, el término cultura ha estado en discrepancia, ya que existen
discordancias entre lo que puede significar y entre lo que nos puede proporcionar.
Disciplinas como la Antropologia, la Arqueologia, la Sociologia, incluyendo los autores
interesados —dentro de sus areas correspondientes- en llevar a cabo sus investigaciones y/o
sus objetivos dentro de la importancia que tiene el significado (Qque mas adelante se ira
aclarando este panorama) para entender el pensamiento del ser humano. Para ahondar
revisar a Medina Liberty, A. (2000) en “El simbolo como artefacto mediador entre mente y
cultura”, Dimension Antropolégica 7, 20.
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como un elemento evolutivo, sino que lo asume como el producto de nuestra
vida social. El lenguaje emite signos que se van dispersando en el entorno, y
nosotros somos receptivos a ellos y los usamos. El uso de los signos es de
suma importancia para comunicarnos y relacionarnos en un mundo cognitivo
y de expresion.

Por otra parte, siguiendo la perspectiva de Vygotsky en cuanto la
existencia de los signos (en el lenguaje), Bruner (1991)** es uno de los
psicologos que retoma el estudio del lenguaje, tomando como punto de
partida la mente y la cultura, y como es que se van construyendo y
negociando los significados que evocan de los seres humanos.

Este capitulo que presenta la aproximaciéon sociocultural, sera la base
para estudiar la pintura, pues a través de este enfoque, iremos entendiendo
la significacion que guarda, para darle importancia a la experiencia humana:
como se desenvuelve, se comunica y se relaciona en el entorno. La pintura,
no solo implica un objeto bello o estético que se muestra a la percepcion de
otros seres fuera del artista, también incorpora a ‘todo el mundo’ al que

pertenece el artista antes, durante y después de concluir una obra artistica.

2L Autor que seria equivalente a Clifford Geertz en la Antropologia en cuanto que el
"significado” es el meollo de sus investigaciones. Asi lo menciona Medina Liberty (2000):
“En la psicologia y en otras disciplinas sociales existe un problema que ha permitido
estrechar perimetros que antes eran ajenos: el estudio del significado. Hagamos la lista
breve: en la arqueologia, Odre, Shanks y Tilley; en la antropologia Turner y Geertz; en la
psicologia Vygotsky, Harré y Bruner (p. 18)".
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2.1. LA TEORIA SOCIO-CULTURAL DE L. S. VYGOTSKY.

2.1.1. Sobre la teoria vygotskyana.

Alrededor de la década de los 80’s, los escritos de L. S. Vygotsky
salieron a la luz publica??, dando un giro rotundo al campo de la psicologia®®.
El momento histérico en el que se desenvuelve el autor®, hace que su teoria
se vaya enfocando en el rubro social e historico.

Sus aportaciones como pionero en la psicologia contemporanea, van
formulando lo que sera su ‘Teoria Socio- Histérica’ en donde ira explicando
que la formacion de la inteligencia y el desarrollo de los procesos
psicolégicos superiores no pueden comprenderse al margen de la vida
social, y de ahi, la importancia -entre otros factores- del lenguaje y del uso
de herramientas, asi como también la interaccion entre aprendizaje y
desarrollo infantil. También estudid el desarrollo de la percepcion, la
atencion, la memoria, el lenguaje y el juego; y analizé la influencia de dichos
factores en la educacion de los nifios. No cabe duda que el resultado es, una
obra extraordinaria y de gran utilidad pedagogica. Su obra, ha tratado de
explicar los procesos de interiorizacion y el desempefio del lenguaje dentro
de la actividad cognitiva. La interiorizacibn es un elemento clave en su
teoria, es una caracteristica importante en el florecimiento de las funciones
psicolégicas superiores, que pertenecen al ser humano.

Algunos seguidores de Vygotsky, mencionan que dentro de las
consideraciones principales que se dedicoO a estudiar el autor, son las

siguientes:

22 En Estados Unidos, principalmente.

8 Sobre todo en aquellas ramas de la psicologia que tomaban en cuenta la importancia de
factores sociales y culturales, como la Psicologia Social y la Psicologia Cultural.

** Tuvo una marcada influencia de la obra de Hegel, en cuanto a que “el hombre es el
primer lugar y antes que nada un fendmeno temporal, histérico (Kozulin, 1994, p. 28)", asi
como la distincién que realiza entre el mundo natural y el mundo de la cultura en el ser
humano.
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e Latesis de que los Procesos Psicoldgicos Superiores (PPS) tienen un
origen histdrico y social.

e Latesis de que los instrumentos de mediacion (herramientas y signos)
cumplen un papel central en la constitucion de tales PPS.

e La tesis de que los PPS deben abordarse segun los procesos de su
constitucién, es decir, desde una perspectiva genética (Baquero, 1996,
pp. 31-32).

La necesidad de crear una psicologia cientifica que reemplazara a la
psicologia tradicional, lo llevé a elaborar una teoria del desarrollo cultural de
las funciones psiquicas, aunque ésta, se opone a la primacia de lo bioldgico,
destaca que la psiquis no se encuentra fisicamente, pero evoluciona en un
organo que es el cerebro, bioldgicamente dotado con caracteristicas
especificas de la especie humana. A pesar de aceptar este hecho, su
método de analisis y aplicacion es de corte histérico-genético, y en este
sentido parte tanto de la filogénesis como de la ontogénesis del desarrollo
para llegar a comprender la conformacién de la estructura psiquica.

Segun lo que trata de explicar Vygotsky en su teoria es que los
Procesos Psicologicos Superiores (PPS) nacen de la vida social que
llevamos a cabo, por lo que no nos basta nuestra propia biologia para

relacionarnos con los demas.

Los Procesos Psicolégicos Superiores son especificamente humanos, en
tanto histérica y socialmente constituidos. Son productos de la “linea de
desarrollo cultural” y su constituciébn es, en cierto sentido, contingente.
Presuponen la existencia de los procesos elementales, pero éstos no son
condicién suficiente para su aparicion. Es decir, los PPS no son el
desideratum o estado avanzado de los procesos elementales, que por su
evolucién intrinseca se convierten en superiores (Baquero, 1996, p. 33).

Los PPS se relacionan con la ontogénesis (desarrollo del sujeto) y los
Procesos Psicologicos Elementales (PPE) con la filogénesis (lo que
comparte con las otras especies animales). Ambas se involucran en el ser
humano para aportar el mundo simbdlico; claro esta que los PPS tienen que
ver mas con el hecho de que seamos animales sociales. Al mismo tiempo,
los PPS se bifurcan en PPS Rudimentarios (el proceso en si, su funcion) y

PPS Avanzados (el uso del proceso y su evolucién en el desarrollo).
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En el dominio ontogenético, es decir, (desarrollo del nifio), la linea natural del
desarrollo se emparenta con los procesos de maduracion y crecimiento
mientras que la linea “cultural” trata con los procesos de apropiacién y
dominio de los recursos e instrumentos que la cultura dispone (Baquero,
1996, p. 38).

Si entendemos bien lo anterior, la linea natural son los procesos tal
cual como el lenguaje, el pensamiento y la memoria, que estan en si dentro
de la funcion cerebral, pero cuando se complementa con la linea cultural,
estos procesos que se encuentran en un estado todavia ‘rudimentario’ (en la
linea natural), empiezan a tomar conciencia. Es decir, a partir del proceso de
interiorizacion el nifio procede a averiguar que es lo que piensa, que es lo
que dice, que es lo que guarda en su memoria cuando interactda con los
demas, cuando lleva a cabo su aprendizaje.

Vygotsky afirma que la vida tanto material como psicolégica, se
construyen a través de la conformacion de estructuras mediatizadoras
propias de la especie tales como: la inteligencia, la percepcién, la memoria,
la atencidn, la comprension y el lenguaje. Estas se adquieren con el
aprendizaje social propio de cada cultura y son las generadoras del gran
abismo existente entre el hombre y los animales. Asi, la evolucion biolégica
cede su lugar a la evolucion histérico-social (cultural), y en este proceso el
lenguaje en su interaccion con el pensamiento cobra gran relevancia.

Entonces, para que se de una constitucion de los PPS es preciso una
serie de mecanismos y procesos psicologicos que hacen posible el dominio
de los instrumentos culturales a los que estamos expuestos y a la vez la

regulacion del mismo comportamiento.

Es necesario no olvidar el complejo proceso de mutua apropiacion entre
sujeto y cultura, es decir, el sujeto parece constituirse en la apropiacion
gradual de instrumentos culturales y en la interiorizaciéon progresiva de
operaciones psicoldgicas constituidas inicialmente en la vida social, es decir,
en el plano interpsicolégico; pero reciprocamente, la cultura se “apropia” del
sujeto en la medida en que lo constituye (Baquero, 1996, p. 41).

Es asi como los procesos externos (a lo que estamos expuestos) se
van desarrollando, tanto los procesos interpsicolégicos como los procesos

intrapsicologicos, mientras que en los procesos internos (dentro de nosotros)
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s6lo se dan los procesos intrapsicologicos. En el desarrollo cultural del nifio,
primero se va realizando en el nivel social y mas tarde al nivel individual,
primero entre las personas que lo rodean y posteriormente en su interior. Lo
anterior, se reconoce como parte del proceso de ‘interiorizacion’, pues es a
partir de estos planos que uno va desarrollando el lenguaje en funcién del
exterior para después usarlo en nosotros mismos, es decir, en nuestros
propios procesos psicolégicos. Durante este proceso, el nifio experimentara
la presencia de los dos planos y a traves de éstos, la interiorizacion llevara a
cabo una reorganizacion de una funcion psicolégica desde el plano
interpsicologico al plano intrapsicolégico, o dicho de otra forma, “la
internalizacion es la reconstruccion interna de una operacion externa
(Jiménez-Dominguez en Flores, 2002, p. 115)". A través de este proceso, se
transforman los fendmenos sociales a fendémenos psicoldgicos que se
aplican Unicamente a los PPS, y también es una forma de control y
regulacion del propio comportamiento ya que se estan internalizando los
mecanismos que se llevan a cabo.

Ahora bien, los PPS estan mediados por instrumentos en la actividad
humana (interpsicoldgicos e intrapsicologicos), a los que llama herramientas
(o instrumentos técnicos) que estan orientadas hacia el mundo fisico y llama
signos (o instrumentos psicoldgicos) a los que se orientan internamente.
Estos instrumentos son parte de la funcion mediadora que contribuyen (si no

es que lo realizan todo) a la interiorizacion.

Vygotski le otorga un papel central a los instrumentos o herramientas
materiales y simbdlicos (lenguaje, signos artificiales, etc...). Lo que tienen en
comin herramientas fisicas y simbdlicas es que son instrumentos de
mediacion: entre el hombre y el objeto, en el caso de los instrumentos
técnicos; y entre los hombres, en el caso del lenguaje. Lo especifico de los
instrumentos psicoldgicos es que pueden medir internamente; es decir, que
estan orientados para influir sobre la mente y la conducta del hombre (Paez y
Adrian, 1993, pp. 19-20).

Ambas herramientas son indispensables para el ser humano, para su
actividad diaria ya que estdn mutuamente relacionadas. Por un lado, los
instrumentos técnicos o materiales por su orientacion hacia lo externo, nos

aproximan al objeto mismo y producimos otros. Es aqui, donde Vygotsky
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retoma postulados marxistas y/o hegelianas, cuando se remite al trabajo
como la fuente para la conformaciéon del hombre y sostener que no sélo la
dimensién biologica es lo que nos hace mover en este mundo. Es a traves
del trabajo como vamos mediandonos en la actividad humana, en el mundo
externo.

Por otro lado y siendo el area mas importante para la comunicacion,
las herramientas simbdlicas, son el meollo de la teoria socio-cultural, es a
partir del signo (el lenguaje) como el ser humano va recolectando
significados de lo que le rodea y lo va interiorizando. El lenguaje es el
instrumento que hace que el ser humano se comunique con su entorno, que
diga lo que piensa. Es el mediador por excelencia, entre nosotros. “Una
actividad que genera procesos mentales superiores es una actividad
mediada socialmente significativa (Kozulin, 1994, p. 115)".

El lenguaje cumple un doble papel, primero realiza un cambio en la
estructura y funcion de los PPS y segundo, el lenguaje se estructura a un
nivel intelectual (por ser el instrumento central de la mediacion y su papel
privilegiado en la interiorizacion de los PPS). “Para Vygotski, mediacién es
sindbnimo de representacion de un signo, sefial o simbolo convencional que
representa a un objeto o evento (P4ez y Adrian, 1993, p. 21)".

Wertsch menciona que las herramientas psicologicas deben ser
sociales, no bioldgicas. Esta evolucion sociocultural en la que se ve inmerso
el lenguaje, no pueden dejarse a la invencion de cada individuo, sino que se

desarrollan en la interaccién social.

Antes bien, los individuos tienen acceso a las herramientas psicol6gicas por
el hecho de formar parte de un medio sociocultural; es decir, los individuos se
“apropian” [un término posteriormente utilizado por Leontiev, 1959] de estos
instrumentos de mediacion (Wertsch, 1995, p. 96)".

El lenguaje no sirve al proposito de influir en los demas, sino que
también influye en el individuo, dentro de €l mismo, dependiendo de las
demandas de la comunicacion a los que se expone.

Este doble papel que posee el lenguaje, no se puede encajonar en

una sola funcién o en otra. El mismo Vygotsky no podia permitirse tal cosa,
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se referia al lenguaje de multiples maneras, pues la funcion en si, era/es

demasiado extensa. Wertsch (1995) menciona:

Las funciones del habla propuestas por Vygotsky se pueden categorizar en
términos de un conjunto de pares opuestos:

Funcion de sefializacion versus significativa.
Funcién social versus funciéon individual.
Funcién comunicativa versus funcion intelectual.
Funcién indicativa versus funcién simbdlica.

Y lineas adelante:

(...) Las tres primeras oposiciones tratan de la mediacién de los procesos
sociales y psicolégicos en un nivel de andlisis bastante general y no tienen
mucho que decir con relacién a la especialidad de los signos implicados; en
cambio, las funciones indicativa y simbdlica se definen en términos de
relaciones especificas existentes entre signos y realidad extralinglistica y
entre signos y otros signos (pp. 104-105).

Se dice que el lenguaje y el pensamiento tienen una secuencia
separada en el desarrollo, es decir, son independientes uno del otro®. Al
parecer en un momento determinado, ésta lineas se encuentran y es ahi
donde el pensamiento se torna verbal y el lenguaje racional.

Al hablar de pensamiento verbal, es referirse al habla egocéntrica
pero mas especificamente al habla interiorizada, que se convierte en tal
basicamente porque cambia su funcion. El desarrollo de este lenguaje se da
en tres etapas: lenguaje externo, lenguaje egocéntrico y lenguaje
interiorizado.

Vygotsky, toma de ejemplo el desarrollo del nifio, para vislumbrar
como es que el lenguaje y el pensamiento se van presentando. En el
lenguaje egocéntrico el nifio no intercambiara ideas dentro de un grupo, sino
gue se asistira a un monologo colectivo; no se toman en cuenta la opinion de
los otros, sino que se habla para si mismo. En el lenguaje externo (o
socializado), el nifio ya se dirigirA a quien escucha, tratara de influir y/o

intercambiar ideas con el grupo.

?® En donde se localizaria la funcion indicativa versus funcién simbdlica a la que se refiere
Wertsch.
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En vez del lenguaje egocéntrico y externo, el lenguaje interiorizado se
da a partir de una interaccion entre las operaciones internas y externas.
Durante mucho tiempo, la palabra es para el nifio una propiedad mas que un
simbolo del objeto, que éste aprende antes de que sea una estructura
simbdlica interna. Sélo en el proceso de operar con las palabras concebidas
primero como propiedades de los objetos, el nifio descubre y consolida su
funcién como signos. El lenguaje interiorizado se va desarrollando a través
de pequefios cambios estructurales y funcionales que se separa del habla
externa del nifio; paralelamente a las funciones sociales y egocéntricas del
lenguaje; y en definitiva, las estructuras de éste ultimo, que domina el nifio,
se convierten en las estructuras basicas del pensamiento.

El crecimiento intelectual del nifio depende del dominio de los medios
sociales del pensamiento, esto es del lenguaje. El desarrollo del
pensamiento esta determinado por el lenguaje, por las herramientas
linglisticas del pensamiento y la experiencia socio-cultural del nifio. El
lenguaje interiorizado se desarrolla influido por los factores externos.

El pensamiento verbal no es una forma natural de la conducta
humana, en cambio, si esta determinada por el proceso historico-cultural,
con propiedades y leyes especificas que no pueden ser halladas en formas
naturales del pensamiento y la palabra.

A lo anterior, da resultado a la formacion del concepto en un proceso
evolutivo, resultado de una actividad en la cual interfieren las funciones
bésicas como: la asociacion, la atencion, la imaginacion. Sin embargo, éstas
no son requisitos suficientes para su completo desarrollo, y son el uso del
signo y la palabra quienes proveen el medio a través del cual dirigimos,
controlamos y canalizamos nuestras operaciones mentales hacia la solucion
de la tarea a la cual nos enfrentamos. Las funciones psiquicas superiores,
son procesos mediatizadotes y los signos, los medios esenciales utilizados
para denominarlos y regirlos.

En la formacién del concepto el signo es la palabra la que asume

primero, el papel de medio y mas tarde se convierte en simbolo, el uso
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significativo de la palabra y su utilizacion es la causa psicolégica del cambio
radical que se produce en el proceso intelectual al llegar a la adolescencia.

La evolucidon del concepto empieza en la primera infancia, pero sus
formaciones intelectuales maduran hasta la pubertad; en tanto eso no
sucede las palabras funcionan como conceptos y sirven al nifio para
comunicarse aun cuando haya alcanzando el nivel total de desarrollo en el
pensamiento; es decir, el nifio comprende lo que se le transmite y esta
comprension equivale a la funcion del concepto pero las formas de
pensamiento que utiliza para abordar los problemas difieren de las de los
adultos en su composicién, estructura y modo de operar.

Asi podemos decir que la experiencia del nifio no esta encerrada en el
significado de las palabras y de ser por los pseudoconceptos (que son
conceptos y la comunicacién en formacion) la comunicacion verbal entre el
nifio y el adulto, resultaria imposible. La coincidencia entre pseudoconceptos
propios del nifio y los conceptos de los adultos permiten el intercambio
verbal y a su vez, el desarrollo de los conceptos del nifio en su pensamiento.

Los significados de las palabras tal como son percibidas por el nifio se
refieren a los mismos objetos que el adulto tiene en la mente, esto asegura
el entendimiento mutuo aln cuando el nifio piensa lo mismo de manera
diferente, pero las palabras coinciden en cuanto a los referentes mas no en
sus significados. La evolucion del concepto se puede decir que se encuentra
afectada tanto por variaciones externas como por condiciones internas; la

instruccion es una fuerza poderosa en la evolucion de su desarrollo.

Para Vygotski, los procesos mentales superiores, mas que una extensién de
procesos naturales biolégicamente adquiridos, son el producto de la actividad
significativa socialmente dada. (...) A partir de un acto natural, se adquiere un
significado por la interaccion con otro, que es el que integra el significado y
transfiere la cultura (Kozulin en Paez y Adrian, 1993, p. 19).

El significado va tomando forma en cuanto a la constante interaccion;
asi el lenguaje, serd la herramienta indispensable para que podamos
comunicarnos e intercambiar lo que pensamos y somos, esa parte

psicolégica que nos profiere a lo social y a lo cultural.
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2.1.2. Vygotsky y el arte.

Vygotsky inspeccion6 el campo artistico, desde la literatura. Su tesis
doctoral intitulada Psicologia del Arte, es la que lo llevo a basar su teoria en
la perspectiva socio-historica del desarrollo psicoldgico.

Uno de los principales argumentos del autor, son los procesos de
interiorizacion, y basa parte de sus datos sobre ellos, a partir de desmembrar
el concepto, funcion y uso del lenguaje, asi como lo avistaban los formalistas
rusos®.

Sabemos que Vygotsky, se ve afectado por su mismo contexto
histérico, por lo que la teoria marxista determina parte de sus explicaciones y
el mismo rumbo de cémo investigar o estudiar el arte. Aparecen nuevos
métodos para involucrarse con el arte, confrontando a unos con otros, los
partidarios de uno u otro método, pero lo coincidente, es que la estética

tomaba un punto muy importante en la psicologia.

En el dominio de la estética desde arriba empieza a afirmarse con mas fuerza
el reconocimiento de la necesidad de una base sociologica y estética para
construir cualquier teoria. Cada vez cobra mayor prominencia la idea de que
el arte podra convertirse en objeto de investigacion cientifica, solamente
cuando sea estudiado como una de las funciones vitales de la vida social en
su condicionamiento histdrico concreto. De todas las corrientes sociologicas
de la teoria del arte, la mas consecuente y la que va mas lejos es la teoria del
materialismo histdrico, la cual intenta construir un andlisis cientifico del arte,
basandose en los mismos principios que se aplican para el estudio de todas
las formas y fendmenos de la vida social. Desde este punto de vista, que
surge, al igual que las restantes, como una superestructura sobre la base de
las relaciones econdmicas y de produccién. Por ello, estd completamente
claro que, puesto que la estética desde abajo siempre habia sido una estética
empirica y positiva, la teoria marxista del arte manifiesta evidentes
tendencias a reducir a la psicologia los problemas de la estética tedrica
(Vygotsky, 1972, pp. 26-27).

26 «gp principio, para el formalista la cuestion no es como estudiar la literatura, sino cudl es
realmente el objeto del estudio literario” (...) El objeto del estudio literario no es la literatura,
sino la literariedad, es decir, aquello que hace de una obra determinada una obra literaria.
(Kozulin, 1994, p. 39). Esto influencia en Vygotsky en cuanto que tomé la obra de arte en si
para su estudio, a partir de su método analitico-objetivo de la obra artistica. También Paez y
Adrian, nos recuerdan esa tendencia de Vygotsky: “Los formalistas rusos plantearon que en
la obra de arte no predomina la transmisién de informacién, sino que se prestaba atencién al
signo en si mismo (1993, p. 68)".
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El método utilizado por Vygotsky, sera el analitico-objetivo, que sera
el estudio de la propia obra de arte. El ser humano, se ve dentro de su
propio desarrollo social, por lo que sera participe de una variedad de
impresiones que lo llevaran a formular diferentes puntos de vista. “Pero el
porqué un hombre social dado posee unos gustos determinados y no otros,
por qué le gustan unos objetos determinados y no otros, depende del medio
ambiente (Vygotsky, 1972, p. 28)". Recurriremos a observar las ideologias
gue se suscitaron en una época determinada (incluyendo el arte) ya que
éstos, nos llevaran a encontrar la mentalidad de ese hombre social. Los
idiomas existentes, los mitos, las costumbres, las normas, los sistemas de
creencias, son soOlo parte de esa formacion de ideologias, que son el
resultado de la actividad humana y social, mas que el proceso por el cual se

llegd a esos items.

Es completamente errénea la idea de que la poesia brota de modo natural
de que es creacion de todo el pueblo y no de unos profesionales, narradores,
rapsodas y otros profesionales del arte popular, duefios de una tradicional y
rica técnica de su oficio, profundamente especializada, a la cual recurren del
mismo modo que los escritores de épocas posteriores. Por otro lado,
tampoco el escritor que fija el producto escrito de su creacion puede
considerarse como creador individual de su obra (Vygotsky, 1972, p. 32).

Lo que nos dice Vygotsky, es que el ser humano no so6lo puede
estudiarse desde un punto, desde un solo extremo; no Unicamente desde
ese animal social en que el cual se sumerge cotidianamente, ni ese animal
aislado que lleva a cabo su subjetividad y la realizacion de sus procesos
cognoscitivos. El ser humano es parte de ambos, es parte de aquellos
procesos de creacién tanto social como individual?’. Nos enfocaremos en
aguello que nos remite a la mera accion, a todo aquello que alberga, que lo
hace un ser social, a la conjetura de sus significados a partir de sus actos y
del valor que se le brinda dentro de la sociedad en que crece. También
aguellos sentimientos que son decretados socialmente y que son

despertados por las obras de arte. “El arte como tal, como una corriente

2 Vygotsky hace referencia a la Psicologia Colectiva.
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definida, como la suma de obras ya acabadas, es una ideologia como otra
cualquiera (Vygotsky, 1972, p. 39)".

Por lo que respecta a la obra de arte, sera el objeto de referencia para
tal estudio, como objeto de la ideologia. Claro esta, que no del todo se
podria tomar al arte como mero objeto de estudio, ya que la psicologia trata
al ser humano, sino que se trata de adentrarse en que aquellos estimulos
gue se organizan concientemente, los que provocaran una reaccion estética
en el ser humano y asi, no sélo incorpora al artista sino tambien al

espectador.

La direccion general del método puede expresarse en la siguiente formula: de
la forma de la obra de arte, a través del andlisis funcional de sus elementos y
estructura, a la reconstitucion de la reaccion estética y al establecimiento de
sus leyes generales (Vygotsky, 1972, p. 42).

Estudiando la forma y la materia del arte, siendo una expresion
impersonal en cuanto al autor y al espectador, es en este momento, en
donde entran en juego el pensamiento, el lenguaje y las emociones; es decir,
una relacién entre la complejidad cognitiva y la complejidad afectiva®®. La

conducta humana estara regida por todo aquello en que nos involucramos.

Las relaciones entre las emociones y productos culturales como la literatura,
la musica, el drama y el arte son muy significativas. Lo que se denomina
cominmente como arte depende de su impacto emocional: de hecho, es
dificil concebir los fenédmenos artisticos sin su influencia en las emociones
(Paez y Adrian, 1993, p. 11).

Y por otra parte, lo cognitivo penetra muy fuerte en la actividad

artistica, ya que el autor plantea que van de la mano.

Llamamos actividad creadora a toda realizacién humana creadora de algo
nuevo, ya se trate de reflejos de algin objeto del mundo exterior, ya de
determinadas construcciones del cerebro o del sentimiento que viven y se
manifiestan solo en el propio ser humano (Vygotsky, 1998, p. 7).

8 Recordemos que Vygotsky, se enfocé mas en la Literatura, por lo que buena parte de sus
discusiones se refieren a la palabra, al didlogo. Aln asi, postula mucho el uso de las
imagenes como punto de partida para los PPS y de ahi, a la pintura.
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Pero tanto la parte cognitiva, como la parte afectiva, se ven inmersas
dentro de lo social, y a su vez, sabemos que estamos unidos a lo biolégico.
No podemos estudiar el comportamiento humano, dividiendo esos elementos
gue nos hacen lo que somos como especie entre el mundo animal, y lo que
somos como humanos. Lo social, lo cultural, nos lleva a lo cognitivo, a lo
afectivo, a la accion.

El autor estda consciente de que ambos planos, tanto el intelectual
como el afectivo, deben estar integrados y que, lo que respecta a la obra de
arte, le interesaba averiguar como es que la respuesta emocional (en cuanto
una estructura significativa o de signo) tenia efectos en la conciencia.
Entonces, existe una relacion entre el pensamiento y emociones, ademas de
incorporar el significado que surge de tal relacion.

La perspectiva del autor en cuanto a las emociones, radica en lo

siguiente.

Primero, segun Vygotski en la psicologia del arte, la emocién supone una
reaccion total de nuestro organismo, en la que intervienen elementos
centrales y periféricos simultdneamente, aunque no necesariamente
convergentes. Esta concepcion postula que todas las emociones tienen
elementos representacionales y corporales (motdrico-expresivos Y
fisioldgicos) (...) Segundo, Vygotski concibe las emociones como una
reaccion evaluadora del organismo a su propio comportamiento como un
organizador interno de la conducta. (...) Un tercer elemento que se puede
deducir de la obra de Vygotski, es el rechazo de éste tanto a una explicacion
mecanicista como meramente bioldgica de las emociones, al mismo tiempo
que cuestiona una explicacion hermenéutica, intencional o ideal de las
emociones complejas (Paez y Adrian, 1993, p. 49).

Las emociones se explicaran, de acuerdo a las influencias sociales y
culturales que encuadran al ser humano, asi como el desarrollo historico de
un fenbmeno emocional, es decir, que a pesar de que existe un rango de
emociones que todos los seres humanos pueden experimentar (por ejemplo
los celos) no en todos ambitos sociales o culturales, se tendra o se
experimentard lo mismo sobre éstos, ya que se veran alterados por los
medios ideoldgicos que se susciten en su entorno.

Nos encontramos ante una cuestidn bioldgica y un determinismo
histérico-social de los PPS. Este ultimo, dara entrada al lenguaje como

“herramienta esencial de representacion y etiquetacion simbdlica (Paez y
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Adrian, 1993, p. 52)". La cultura sélo alterara los hechos naturales de los que
estamos formados, que iran de acuerdo a los fines que tengamos en
manejarlos en el ambiente, asi es como ira tomando una forma de uso, una
herramienta dentro de la comunicacion humana.

Asi, lo que conforman nuestros afectos, tanto los sentimientos (que
son de indole negativo o positivo, de placer y displacer en cuestiones de
discriminacion de estimulos), como las emociones (que ya implican un grado
mas complejo ya que albergan conductas y estados subjetivos en cuanto a
la interaccion con el mundo), se ven influidas por el pensamiento. Vygotsky
trata de aunar estos dos factores a lo largo de toda su obra, por lo que
hablar de cuestiones artisticas, es solo verlo en un enfoque que nos conduce
al significado que puede implicar esa relacion.

Aqui comenzamos a enfocarnos en el lenguaje y en el signo, que son
partidarios de lo existente entre la relacion que nos aqueja con Vygotsky, la
estructura de la obra de arte, “toda esa argumentacion (...) se va a centrar
en los efectos que esa estructura provoca en el espectador o lector que la
asimila (Paez y Adrian, 1993, p. 69)". La estructura que recupera el
espectador concibe reacciones afectivas y cognoscitivas, centradas en los
efectos que ocasiona esa percepcion de la obra de arte.

Recordemos que Vygotsky quiere vislumbrar el arte como la ciencia,
como una forma distinta de pensamiento por el método que manejan, es
decir, las vivencias que se enmarcan psicolégicamente, por lo que asemeja
al arte con el lenguaje ya que se provocan imagenes y reacciones afectivas,

siendo una forma de conocimiento.

Para poder formular hasta el fin el punto de vista de esta teoria sobre el
proceso de la comprension artistica, es preciso sefialar que toda obra de arte
puede emplearse, desde este punto de vista, como predicado de los
fendmenos o ideas desconocidas, nuevas, y para apercibirlos del mismo
modo que la imagen ayuda a apercibir un significado nuevo en la palabra.
Aquello que no podemos comprender directamente, podemos hacerlo con
rodeos, recurriendo a la alegoria, y toda la accion psicoldgica de la obra de
arte puede reducirse integramente a esta via indirecta (Vygotsky, 1972, p.
50).
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Dependiendo del contexto en que se encuentre la obra artistica, el
significado ira mutando, asi se puede hacer un juego de sinénimos en
cuanto que se esta apercibiendo una obra y los demas estaremos a una
disposicion de juego de significados; es una forma de conocimiento ya que
se comparte. Es un extracto activo o reflejo de la realidad social, que surge
del ser humano y hacia él se conduce, conectandose con la vida emocional
(intima), se extiende y se desenvuelve, dandole forma a la imagen en un
tiempo y en un espacio determinado. Aqui también dependera de la técnica
empleada por el artista, para procurar y evocar emociones y sentimientos en
los otros. Cuestionando tal vez, que el arte sea un instrumento que trasmita
conocimientos y valores, es indudable que evoca emociones en su
transmision, al ser percibida, ya que seria mas relevante en tal caso, ver
mas la forma de la obra de arte, que su contenido, pues la forma es la que
nos esta brindando esa parte psicolégica de emociones y pensamientos, ya
no tanto ahondar en lo que significa en realidad.

Aqui también, nos podemos percatar, que la imaginacion juega un
papel importante en nuestra relacibn emocion- pensamiento, ya que tiene

gue ver con la forma en que la creacién se va dando en el ser humano.

Sucede que precisamente cuando nos encontramos ante un circulo completo
trazado por la imaginacion, ambos factores, el intelectual y el emocional,
resultan por igual necesarios para el acto creador. Sentimiento y pensamiento
mueven la creacién humana (Vygotsky, 1998, p. 25).

El ser humano estéa incorporado en su presente y su creatividad se
vera enfocada en ese presente para beneficiar al futuro, retomando
cuestiones del pasado. Asi ira modificando lo su existencia, revivificando
conductas pasadas, ya sean las de él mismo, o las ya explayadas por una
sociedad regida por normas y reglas; es decir, tomando en cuenta las
huellas del pasado. Pero el ser humano también es capaz de utilizar esa
capacidad imaginativa y/o creativa, en cuestiones nuevas en su ambito, ya
gue repercutira su vida cultural, con base a una creacién artistica, cientifica y
tecnoldgica. Siempre se esta innovando, pero sin olvidar lo que se ha vivido,

sin omitir lo que se ha hecho en otros tiempos.
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Todo lo que nos rodea y ha sido creado por la mano del hombre, todo el
mundo de la cultura, a diferencia del mundo de la naturaleza, todo ello es
producto de la imaginacién y de la creacion humana, basado en la
imaginacion (Vygotsky, 1998, p. 10)".

La imaginacion es una herramienta importante, asi como las

experiencias vividas, ya que nos llevan a esa parte fundamental del ser

humano, que es el estar ocupado en su trabajo, imaginando, disefiando,

creando.

Es lo mas facil convencerse de esto en el ejemplo de la imaginacion artistica.
En realidad, ¢para qué se necesita la obra de arte? ¢No influye acaso en
nuestro mundo interior, en nuestras ideas y en nuestros sentimientos del
mismo modo que el instrumento técnico en el mundo exterior, en el mundo de
la naturaleza? (Vygotsky, 1998, p. 25).

Asi, la unificacion de un funcionamiento entre emocion y pensamiento

en cuanto a la creacion artistica, se va reforzando, ya que la imaginacion se

ve sumergida entre lo interior y lo exterior.

Asi, en las obras artisticas podemos encontrar con frecuencia unidos rasgos
alejados sin vinculacion exterior, pero nunca ajenos entre si como la ida del
dolor de muelas y la del matrimonio, sino unidos por su ldgica interna
(Vygotsky, 1998, p. 29).

Las creaciones humanas poseen emociones, y Si esas creaciones son

con base a imagenes, contendran mas.
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Dijimos ya que la funcién imaginativa depende de la experiencia, de las
necesidades y los intereses en los que aquella se manifiesta. Facil es
también comprender que depende de la capacidad combinativa ejercitada en
esta actividad de dar forma material a los frutos de la imaginacion; depende
también de los conocimientos técnicos, de las tradiciones, es decir, de los
modelos de creacion que influyen en el ser humano (Vygotsky, 1998, p. 36).

Asi, una vez mas nos encontramos incorporados a nuestro entorno.

Mucho mas importante, la accion de otro factor: el medio ambiente que nos
rodea. Suele verse en la imaginacién como una funcién exclusivamente
interna, independientemente de las condiciones exteriores, o0 en todo caso,
dependiente de estas condiciones por un lado, en tanto que estas
condiciones determinan el material en que debe trabajar la imaginacion. Por



lo que al propio proceso imaginativo se refiere, su direccién, pudiera a simple
vista parecer orientada sOlo desde el interior por los sentimientos y las
necesidades del hombre, condicionado por lo tanto a causas subjetivas, no
objetivas. En realidad no es asi y hace ya mucho tiempo que la psicologia
establecié una ley segun la cual el ansia de crear se encuentra siempre en
proporcién inversa a la sencillez del medio ambiente (Vygotsky, 1998, p. 37).

Es una forma en como se va ligando la imaginacion con la realidad:
productos bioldgicos y psicolégicos que se van moviendo en los diferentes
fendmenos de los que nos vamos formando, es decir, lo que creamos y lo
gue aun no esta creado, pero siempre con esa carga cognitiva y afectiva,
sumado a lo interior con lo exterior, con base a un lenguaje propio de

nuestra especie.

Todo inventor, por genial que sea, es siempre producto de su época y de su
ambiente. Su obra creadora partira de los niveles alcanzados con
anterioridad y se apoyara en las posibilidades que existen también fuera de
él. Por eso advertimos estricta secuencia en el desarrollo histérico de la
ciencia y de la técnica. Ningun descubrimiento ni invencién cientifica aparece
antes de que se creen las condiciones materiales y psicologicas necesarias
para su surgimiento. La obra creadora constituye un proceso histérico
consecutivo donde cada nueva forma se apoya en las precedentes
(Vygotsky, 1998, pp. 37-38).

2.2. LA PsicoLOGIA CULTURAL DE J. BRUNER.

2.2.1. Los inicios de la Psicologia Cultural.

29,

A partir de la ‘Revolucion cognitiva®’ que aparecio a finales del afios

50°s en Estados Unidos, el rumbo de la psicologia se empez6 a cuestionar

# Esta revolucion dio pie a la analogia entre cerebro/pensamiento con la computadora. Y es
desde este momento en que se comienza a utilizar el término procesos cognoscitivos, ya
que fue la forma en que se explicaban todas esas funciones complejas propias del ser
humano. Asi también el suponer que el cerebro, como el 6rgano que guarda esos procesos
cognitivos. En la década de los 50's , comienza a formularse la segunda revolucién
cognitiva hasta que se culmina en la década de los 80’s, en la que esta involucrado Jerome
Bruner y otros de sus colegas en el Centro de Estudios Cognitivos en Harvard.
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més all4 de estudios alrededor de la conducta como simple E-R, o a las
multiples sinapsis en el cerebro para emprender la fascinante faena de
procesar informacién del exterior.

Pero como no todo puede encasillarse, aquellos autores que
provocaron el viraje, comenzaron a ver y a explicarse por medio de las otras
disciplinas sociales, lo que seria el objeto de estudio en ese momento y para
adelante, es decir, el significado, el desarrollo del lenguaje, en la forma de
interpretar. Asi lo dice Bruner (1991): “El objetivo de esta revolucion era
recuperar la ‘mente’ en las ciencias humanas después de un prolongado y
frio invierno de objetivismo (p.19)".

Y al respecto de esta revolucion que se suscitaba, Gardner comenta:

La revolucion cognitiva se produjo en dos etapas. Primero llego el franco
reconocimiento de que se podia —y se debia- tomar en serio los procesos
mentales del hombre, incluyendo el pensamiento, la resolucién de problemas
y la creacién. El estudio de la mente recobr6 sus status cientifico. En
segundo lugar, varios investigadores demostraron que los procesos del
pensamiento se caracterizaban por una regularidad y una estructuracion
considerables. No toda la actividad pensante era observable, ni esos
procesos cognitivos podian en todos los casos asociarse a estimulos
externos o confirmarse por medio de la introspeccién (Gardner, 1987, p. 25).

Para la psicologia, estudiar el significado desde una perspectiva social
y cultural, no fue considerada como el punto culminante de la conducta.
Estudiar la mente, era mas que nada, entender los procesos que se llevaban
a cabo y como es que se respondia a ciertas situaciones y/o sucesos por los

gue iba pasando y/o viviendo el ser humano.

La psicologia, por su parte, también ha luchado por establecer una
comprension generalizada acerca de la mente, sin embargo, este término se
ha difuminado en numerosas escuelas y tradiciones que han convertido a la
mente en un concepto vacio o con una utilidad doméstica; todo ello sin contar
que muchos autores, de hecho, no congenian con la mente como objeto de
estudio prefiriendo otros dominios tematicos como el de inteligencia (en
Piaget), o el de procesos cognoscitivos (en el procesamiento humano de la
informacion); (Medina Liberty, 2000, p. 8).

Se trataba de irse saliendo de parametros reduccionistas que venian
acaparando la atencion de los psicologos, y abrir las puertas a esos sutiles

pero relevantes datos que el ser humano va aportando a su entorno, en
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cuanto se va experimentando en los diferentes escenarios para
desenvolverse, comunicarse y relacionarse.

Esta ‘Revolucion cognitiva’, permiti6 que autores como Jerome
Bruner®, desarrollaran por si mismos, sus estrategias de investigacion, se
vieron sumergidos en estudios tan diversos y fueron cambiando de parecer
en cuanto vieron que la ‘mente’ se convertia en el centro de atencion, fuera
palpable y observable o no. Este autor, va dejando atras el estatuto por el
que se rige el comportamiento y en como tratamos de entender y que
entiendan los demas el comportamiento, para mejor pasar al
comportamiento mismo, al acto en gue se lleva a cabo y el cual empezara a

tomar significado dentro de la sociedad y la cultura.

2.2.2. El enfoque cultural.

Ahora bien, tomando en cuenta, que el estudio de la psicologia, se
esta enfocando en la mente y en el significado®!, siguiendo un lineamiento
gue Vygotsky tratd de unificar, la parte biolégica que nos constituye y que no
podemos evitar por nuestra evolucion como especie, y la parte socio-cultural
que es la que tenemos como entes pensantes, al poner en practica lo que
somos dentro de los contextos diversos que se nos van presentando,
Bruner*? ahonda mas en todo ello, agregando que el significado es lo que
debe importarnos®, esa trama de signos que se despiertan por el lenguaje y
que estan presentes en la interaccion cotidiana.

Hemos de entender como ‘mente’, aquel lugar en donde habitan los
procesos cognoscitivos del ser humano, es ese érgano del cuerpo llamado

cerebro que nos distancia de las otras especies animales. La mente, o por

% Bruner fundé en 1960, en Centro de Estudios Cognitivos en la Universidad de Harvard, y
aunque no invento la Psicologia Cognitiva, le dio un fuerte impulso. Vivo a la fecha.

1 No en todas las ramas de la psicologia, porque entonces sélo existiria una, me refiero a la
revolucién cognitiva y el surgimiento de la Psicologia Cultural.

%2 Bruner se acufia el término de Psicologia Cultural.

% Entre otros autores, por supuesto, como Clifford Geertz, Nelson Goodman, Howard
Gardner, Elliot Eisner, cada uno dentro de su propio enfoque.
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decirlo de otra forma, el pensamiento o conciencia, es privativo del homo
sapiens.

Elliot Eisner, es otro autor que involucrado en el arte en cuestiones
educativas, se enfoca también en como es que esa concepcion de la mente,
de la cultura y el entorno, se muestra ante lo que somos. Concuerda en
algunos puntos con el enfoque cultural, y se ve implicado en estas

disyuntivas por entender mas la mente y lo que le compete a esa mente**.

Naturalmente, experimentar el entorno es un producto que se prolonga a lo
largo de la vida; es la base misma de la vida. Es un proceso conformado por
la cultura, influenciado por el lenguaje, las creencias y los valores, y
moderado por las caracteristicas distintivas de esa parte de nosotros mismos
que a veces llamamos individualidad. Nosotros, los seres humanos, damos
una impronta al mismo tiempo personal y cultural a lo que experimentamos;
la relacién entre estos dos aspectos es inextricable. (Eisner, 2004, p. 17).

Mientras mas deseemos esclarecer los términos ‘mente’ y ‘cultura’
dentro del parametro psicolégico, nos encontramos con algunos topes que
nos llevan a una escala de definiciones que, al fin y al cabo nos dejan

alejados de esa realidad de entendimiento.

Coloquialmente, el empleo de términos como mente o cultura no conlleva
dificultad alguna y, de hecho, se suelen usar numerosos sinénimos para
ambos conceptos. La mente, por ejemplo, puede equipararse a pensamiento,
inteligencia, conciencia o cognicidn, entre otros, mientras que cultura
usualmente puede referirse a una sociedad considerada en su totalidad o a
estructuras sociales complejas, grupos o colectividades, sin embargo, cuando
ingresamos en el terreno de las definiciones académicas o disciplinares, los
problemas se tornan vastos y complejos (Medina Liberty, 2000, p. 7).

Lo que distingue al ser humano de otro animal, es la cultura. El animal
podra tener un aprendizaje social como nosotros pero lo que aprende de
nosotros (en los ‘experimentos de laboratorio e investigaciones cientificas’)
no lo aplica en su ambiente natural.

La especie de los chimpancés, que son los mas parecidos a nosotros
genéticamente, tienen gestos como nosotros mas no son simbolicos. El

chimpancé lo hace por instinto que tiene grabado en su carga genética,

'y siguiendo un poco la teoria vygotskyana, pues recordemos que trata de mediar lo
bioldgico con lo cultural del ser comportamiento humano.
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mientras que el ser humano lo hace por su conformaciéon cultural, por su
capacidad de comunicarse a través del lenguaje pues es el Unico propietario
de los simbolos. No hay ningun producto simbolico en la naturaleza, solo

existe en el ser humano por simple convencionalismo.

El hombre puede hablar, puede usar simbolos, puede adquirir cultura, pero el
chimpancé (y, por extension, todos los animales menos dotados) no puede
hacer nada de esto. El hombre es pues Unico en este aspecto y en lo tocante
a la mentalidad “nos hallamos frente a una serie de saltos, no frente a una
linea ascendente continua” (Geertz, 2000, p. 68).

La cultura, entonces, no es producto bioldgico o genético (que, sin
duda, han contribuido en nuestro proceso de humanizacién) sino,
primordialmente convencional, en tanto que nosotros tomamos esos
simbolos para darles un sentido y usarlas. Otros animales tendran rasgos y

conductas sociales, mas no culturales.

De acuerdo con Geertz, la cultura es una de las condiciones de la evolucion
humana y no un mero resultado de ésta. Para orientarse en su entorno, el
humano echa mano de innumerables fuentes simbolicas de significacion
debido a que las fuentes no simbolicas, como aquellas determinadas
genética y biolégicamente, no le son suficientes (Medina Liberty, 2000, p. 21).

No obstante, el ser humano vive en un mundo de simbolos que cred
convencionalmente; cada acto, cada palabra y el sentir, son productos
humanos por cuanto le damos sentido en el contexto en donde actuamos:
todo lo que nos rodea tiene sentido. Ese sentido que fabricamos o que se
nos da al interactuar entre nosotros en un ambito, se convierte en un
significado y cuando hablamos de significado es hablar de conducta
simbdlica y todo aquello que tiene un significado, es obtenido por la

interpretacion que le damos.

62



2.2.3. La cuestidn del significado.

El significado pertenece al proceso integrador entre el individuo y el
medio, y la interpretacion surge de ese proceso (o tal vez es elemento del

proceso).

Entendida como sistemas en interaccidbn de signos interpretables (que,
ignorando las acepciones provisionales, yo llamaria simbolos), la cultura no
es una entidad, algo a lo que puedan atribuirse de manera causal
acontecimientos sociales; la cultura es un contexto dentro del cual pueden
describirse todos esos fenomenos de manera inteligible, es decir, densa
(Geertz, 2000, p. 27).

En el contexto de una cultura, observamos aquellos hechos,
costumbres y tradiciones que caracterizan el comportamiento de sus
miembros; toda aquella informacién que obtengamos le damos un sentido y
a la vez la interpretamos, pero lo que nos hace decidir o actuar hacia cierta
informacion es su significado, pues estd en y dentro de nosotros y el
ambiente. Esa mente que nos conforma, no se puede desprender de la
cultura, ambas estan intimamente integradas en el mismo objeto y el
lenguaje ayudara a que ese proceso, mente-cultura, se lleve al

entendimiento de uno y de los demas.

La cultura, ese documento activo, es pues publica, lo mismo que un guifio
burlesco o una correria para apoderarse de ovejas. Aunque contiene ideas, la
cultura no existe en la cabeza de alguien; aunque no es fisica, no es una
entidad oculta (Geertz, 2000, p. 24).

Ambas, se pertenecen. El pensar, es un encadenamiento de palabras
que tienen un sentido convencional; hay una organizacion particular de los
simbolos de los cuales nos apropiamos del exterior y las experiencias le dan
sentido al uso de las palabras que se exteriorizan. “La cultura es publica
porque la significacion lo es (Geertz, 2000, p. 26)”.

Citemos ahora a Bruner (1991):
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La participacion del hombre en la cultura y la realizacion de sus
potencialidades mentales a través de la cultura hacen que sea imposible
construir la psicologia humana basandose so6lo en el individuo (...)
Considerar el mundo como un flujo indiferente de informacién que es
procesada por individuos, cada uno actuando a su manera, supone perder de
vista como se forman los individuos y como funcionan (...) O, por citar de
nuevo a Geertz, “no existe una naturaleza humana independientemente de la
cultura”. (...)

Dado que la psicologia se encuentra tan inmersa en la cultura, debe estar
organizada en torno a esos procesos de construcciéon y utilizacion del
significado que conectan al hombre con la cultura. Esto no nos conduce a un
mayor grado de subjetividad en la psicologia: es exactamente todo lo
contrario. En virtud de nuestra participacion en la cultura, el significado se
hace publico y compartido. Nuestra forma de vida, adaptada culturalmente,
depende de significados y conceptos compartidos, y depende también de
formas de discurso compartidas que sirven para negociar las diferencias de
significado e interpretacion (pp. 28-29).

Dentro de las concepciones de ‘cultura’, podemos retomar este
comentario de Eisner, que aunque es dirigido a lo educativo, se puede

recuperar para destacar la importancia de lo que representa compartir:

Se dice que el término cultura tiene centenares de significados. Dos de ellos
son especialmente pertinentes a la educacion: uno es antropoldgico y el otro
es de caracter biolégico. En el sentido antropoldgico, una cultura es una
manera de vivir compartida. En el sentido biolégico, en lugar del término
cultura se emplea su sindnimo cultivo. Creo que las escuelas, al igual que la
sociedad mas amplia de la que forman parte, actdan en los dos sentidos del
término, como cultura y como cultivo. Hacen posible un estilo de vida
compartido, una sensacion de pertenencia y de comunidad, y constituyen un
medio de cultivo (...) La experiencia es fundamental para este cultivo (Eisner,
2004, p. 19).

Los sistemas sociales por los cuales nos regimos, nos van mostrando
elementos para ese cultivo del que se habla. Aunque pareciera que no tiene
nada que ver, recordemos lo que hablaba Vygotsky, en cuanto a la zona de
desarrollo proximo, en donde planteaba que el nifio aprendera al estar
observando a alguien cercano a él, ya que es mas factible ese aprendizaje.
O dicho de otra manera, a través de la experiencia, los miembros de la
cultura (o las culturas) van desarrollando conjuntamente lo que son con el
ambito, van siendo un cultivo dentro de la sociedad. Medina Liberty (2002) lo

expresa asi:

Més alla de los objetos materiales, rituales, sistemas de parentesco o de los
restos arqueolégicos, la cultura no podia ser concebida exclusivamente como
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lenguaje. Los significados (0 como los llama Vygotsky, signos) se ven
expresos por medio del lenguaje, se van exteriorizando y nos vemos repletos
de esas significaciones, dentro de negociaciones, de convencionalismos

para entendernos, para interpretar lo que subyace en nuestra actividad. Y

una manifestacion abierta o como parte del mundo publico sino que los
propios seres humanos eran los poseedores de una determinada cultura. Las
personas eran las portadoras de la cultura y, por tanto, la mente de éstas
debia de jugar un papel destacado como vehiculo, asiento o depdsito de ésta

(p. 50).

Y refiriéndose a los estudios antropoldgicos de Morgan, continda:

Se nos presentan dos objetos de estudio, uno explicitamente trabajado, la
cultura, y otro, mas bien implicito y menos trabajado, la mente, pero ambos
se sujetan a principios regulares. La mente, conviene sefialarlo de una vez,
comienza a equiparse con el cerebro: “con la produccion de inventos y
descubrimientos, indica Morgan, y con el crecimiento de las instituciones, la
mente humana necesariamente crecié y se expandio; y gradualmente
reconocemos un aumento del cerebro, particularmente en el area cortical”
[Ibid., p.31], hay, pues, una relaciéon de reciprocidad entre mente y cultura,
ambas se desarrollan conjunta y coherentemente y ambas obedecen a
ciertos principios constantes (Medina Liberty, 2002, p. 51).

Y ese desarrollo, esa reciprocidad, se va formulando por medio del

asi, repercute en los demas y los demas en nosotros.

que obtenemos o lo que interpretamos, es por sentido comun, por como
intuimos o popularizamos el sentido de los objetos en nuestros contextos, en
como se dan esos cambios en la vida cotidiana y que no se dejan envolver

por la objetividad que se puede encontrar en el lenguaje y en los conceptos

Es decir, vivimos publicamente mediante significados publicos y mediante
procedimientos de interpretacion y negociacion compartidos. La
interpretacion, por “densa” que llegue a ser, debe ser publicamente accesible,
o la cultura caera en la desorganizacion y sus miembros individuales con ella
(Bruner, 1991, p. 29).

Cuando Bruner hace mencion sobre la Psicologia Popular, dice que lo

que se comparten:
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aquellos estados intencionales -creencias, deseos, intenciones,
compromisos- despreciados por el grueso de la psicologia cientifica en su



esfuerzo por explicar la accion del hombre desde un punto de vista que esté
fuera de la subjetividad humana (Bruner, 1991, pp. 29-30).

La mente no es elemento de la cultura o viceversa. Ambas
interactdan, se integran, conforman un proceso. Entre la mente y la cultura
estara entonces, tanto el sentido, el significado y la interpretacion; esto
ocurre en una situacion dada, que se da de manera espontanea y que
provoca un cambio en el plano de lo simbdlico, tanto en la mente (al
interpretar el exterior) como en la cultura (al exteriorizar lo interpretado), y
por tanto es mutable. Ambas, abarcan las dimensiones psicologicas del
individuo: acciones, pensamientos y afectos; pero también abarcan las
dimensiones fisicas: espacio, tiempo, plano y altura. Dentro y afuera las
dimensiones psicolégicas y fisicas, esta la cultura. “La psicologia popular no
es inmutable. Varia al tiempo que cambian las respuestas que la cultura da
al mundo y a las personas que se encuentran en él (Bruner, 1991, p. 30)".

Por tanto, se trata de interpretar la conducta humana, considerando la
relacion entre lo que se dice y lo que se hace, una coherencia del acto con el
lenguaje, es decir, del pensamiento con el lenguaje. Tanto la cultura como el
lenguaje juegan el papel de dador, es decir, se proporciona el ambito para
actuar, pero como existe una interaccion pensamiento-lenguaje, nuestros
actos se rigen por lo que decimos, porque a la vez es lo que pensamos y a
Su vez, o que obtuvimos del medio. Llegamos a un punto en que decidimos
qué nos es util para actuar y dependera del grado de receptividad que
tengamos para permitir que lo que estamos sustrayendo, puede servirnos
para ir construyendo conocimientos y no dejar de lado los valores que ya
estas determinados en la cultura. Asi lo plantea Bruner en cuanto a la
propuesta que radica en la Psicologia Cultural y se trata de que esos valores
gue ya estan puestos sobre la mesa, nos ayudan para hacerle frente a los

cambios que se nos van presentando.

El concepto fundamental de la psicologia humana es el de significado y los
procesos y transacciones que se dan en la construccion de los significados.

Esta conviccion se basa en dos argumentos relacionados entre si. El primero
es que, para comprender al hombre, es preciso comprender cdmo sus
experiencias y sus actos estan moldeados por sus estados intencionales; y el
segundo es que la forma de esos estados intencionales soélo puede
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plasmarse mediante la participacion en los sistemas simbdlicos de la cultura.
En efecto, la forma misma de nuestras vidas —ese borrador preliminar de
nuestra autobiografia, sujeto a cambios incesantes, que llevamos en la
cabeza- nos resulta compresible a nosotros mismos y a los demas sélo en
virtud de esos sistemas culturales de interpretacion. Pero la cultura es
también constitutiva de la mente. En virtud de su actualizacion en la cultura,
el significado adopta una forma que es publica y comunitaria en lugar de
privada y autista (Bruner, 1991, p. 47).

Nos transformamos entonces en un sistema interpretativo, que va
mas alla de lo bioldgicamente constitutivo, es decir, que dejamos atras o a
un lado, lo que por herencia evolutiva tenemos, esos sistemas ya
establecidos que nos hacen una especie superior. No podemos ignorar lo ya
establecido, tanto lo biolégico como las costumbres y valores culturales,
tenemos que ir apoyandonos de esos componentes que salen a flote para
irnos armando dentro y llevar a cabo una interaccion. Bruner expone que
existen componentes que se aplican a la Psicologia Cultural, que se trata de
las creencias que son parte de las narraciones en escenarios humanos y de

las cuales la Psicologia Popular se hace constar.

Ciertamente, también creemos que las creencias y deseos de la gente llegan
a ser lo suficientemente coherentes y bien organizados como para merecer el
nombre de “compromisos” o “formas de vida”, y esas coherencias se
consideran como “disposiciones” que caracterizan a las personas: una mujer
leal, un padre dedicado, un amigo fiel. El concepto de persona es en si
mismo un componente de nuestra psicologia popular y, como sefiala Charles
Taylor, se atribuye de forma selectiva, y a menudo se les niega a quienes
forman parte de un grupo distinto del nuestro (Bruner, 1991, p. 52).

Entonces aqui, Bruner plantea que los deseos nos pueden llevar a
significados que en un contexto son vélidos y en otro no*®, que el tener
conocimientos del mundo y la forma de adoptar las creencias, nos permite
manejarnos en un determinado esquema de acciones y deseos. Dicho en
otros términos, se presenta una division entre lo interior y lo exterior en
cuanto a lo que se va experimentando; en el interior se controla por nuestros
estados intencionales, se va lidiando esos conocimientos que se han
adquirido del mundo con lo que se quiere y requiere expresar en un contexto

y que deba ser congruente; mientras que en el exterior, donde ese control no

*Alo gue nos remitiria a Geertz cuando habla de lo que puede expresar un gesto 0 un
guifio en diferentes situaciones.
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depende mas que de la propia naturaleza, es decir, no somos responsables
de los acontecimientos que pueden ocurrir en el mundo en el que estamos
vivimos. Para estas dos divisiones, existe una tercera, que se trata de una
mezcla indefinida y que requerira una manera mas fabricada de
interpretacion, es decir, una manera de distribuirse entre lo interior y lo
exterior con base a la experiencia que se va obteniendo. Todos nos vemos

implicados en esto.

Hay que entender a la conducta y hacerlo con cierto rigor porque es en el fluir
de la conducta -0, mas precisamente, de la accién social- donde las formas
culturales encuentran articulacion. (...) Cualesquiera que sean los sistemas
simbdlicos “en sus propios términos”, tenemos acceso empirico a ellos
escrutando los hechos, y no disponiendo entidades abstractas en esquemas
unificados. (Geertz, 2000, p. 30).

Asi pues, podemos decir que el ser humano tiene herramientas fisicas
gue se va dando entre las acciones y la naturaleza, mediante la conducta
sobre el medio y los objetos que circundan. Los simbolos (o los signos) son
los utensilios de la mente, que regulan nuestra propia actividad intelectual y
afectiva. Los simbolos es el ser humano mismo, es su pensamiento. Nuestra
conducta, enfocada a la comunicacion y convivencia con nuestro entorno, se
hace valer de herramientas, tales como el lenguaje y maneja significados en
todo lo que hace. Culturalmente, nuestros actos tienen una direccion con la
gue nos vamos entendiendo.

Por dltimo, dentro de la Psicologia Cultural, sabemos que el foco de
atencion es el ‘significado’, y éste es lo que se encuentra en la interrelacién
mente y cultura. El significado es lo que surge de esa convencion, que se da
a través del lenguaje. “Sin signos no hay mente y sin mente no hay ser
humano (Medina Liberty, 2000, p. 24)".
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CAPITULO 11l
LA SIMBOLIZACION COMO ENLACE

Me di cuenta de que mi visibn cambiaba todos
los dias. O veia un volumen, o veia la figura
como una mancha, o veia un detalle,

o veia el conjunto.

Alberto Giacometti

En el presente capitulo, tengamos presente lo siguiente: el ser
humano es un ente social y cultural que por medio del lenguaje convive, se
relaciona, forma y crea para expresarse y entenderse socialmente. Todo
aguello que esta a nuestro alrededor, son pequefios fragmentos que nos
ayudan a ir construyendo ideas, pensamientos y significados que se iran
moviendo a través de la sociedad.

La existencia de la interrelacion mente-cultura en el mundo del
artista®, nos ira dirigiendo a cémo es que éste, se va involucrando en su
medio y en cOmo va construyendo sus propios significados en una obra
pictorica.

Como cualquier otra actividad humana, la pintura estd determinada
culturalmente, y la obra es el estado fisico que permanecera como vestigio
de tal actividad, que en la sociedad sera aceptada o rechaza. Asi, la
Psicologia Cultural, no s6lo nos proporcionara la importancia que tiene el

lenguaje para la construccion de significados, sino que también todo lo que

% Recordemos que la interrelacién mente-cultura no es exclusiva de una actividad en
particular, es propia del ser humano en su entorno.
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estd implicito, esto es, considerando el contexto y cdmo es que se van
articulando en ese entorno los elementos que el artista tiene a su alcance

para que sea influenciado en su obra.

3.1. LA IMPORTANCIA DEL CONTEXTO.

Al tener como aliada a la Psicologia Cultural en la pintura, nos hace
considerar que entender o interpretar, va mas alla de la conducta del artista
en la sociedad.

Para pretender un entendimiento de la pintura desde la psicologia,
debemos considerar la existencia de ciertos elementos que nos guiaran a
esto. Aunque no explicitos y expuestos por la Psicologia Cultural, estos
elementos nos iran proporcionando pistas para tener todo un panorama de lo
que es la pintura como objeto de estudio psicoldgico.

Para aquel panorama que queremos vislumbrar, primero debemos
enfocarnos en el contexto de la obra de arte y con ello al artista; asi como al

espectador publico y a la sociedad en general.

3.1.1. Conformar el contexto.

Durante siglos, el arte se ha convertido en una presencia vivencial en
nuestro entorno, un testigo historico y vestigio material. Rastros de un
pasado cultural que nos muestran las expresiones de seres humanos de
diferentes épocas; en como se ha tratado de entender, descifrar o percibir lo
gue nos es expuesto. La psicologia nos hace notar, que el arte incumbe mas
alld de un objeto enfrente de nosotros, ya que envuelve los sentidos, las
emociones, los pensamientos y el lenguaje, siendo que el acto de pintar sea

conciente y relevante en la existencia y actividad humana.
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Tanto las ciencias sociales como las humanidades, se han encargado
de testimoniar, que las artes proporcionan una serie de conocimientos y
enriguecen la historia de la humanidad; que la diversidad de formas y
expresiones artisticas dependen del contexto en que se desenvuelvan sus
creadores, y que la estética juega un papel importante dentro de la

comprension del arte y en como se va manifestando en su entorno.

Sugeri que la historia del arte, la psicologia, la antropologia y otras disciplinas
del conocimiento “construyen” el arte, sin embargo, es mas usual decir que
ellas “observan” el arte. Las ciencias sociales, asi como las humanidades,
utilizan el lenguaje comin de la sociedad (excepto para algunos términos
llamados técnicos) y el lenguaje comun sin duda expresa que hay un mundo
de cosas alla fuera (rocas, mesas, pinturas, esculturas, etc.), asi como un
mundo de entidades no materiales (amor, prestigio, belleza, el pasado, etc.).
Ademas, expresa que ese material o cosas ideales tienen una existencia por
si mismas y que pueden ser observadas y conocidas. (...) El lenguaje que
utilizamos en la vida cotidiana, asi como en las ciencias sociales, reitera
constantemente la creencia implicita en un mundo externo de objetos
observables. (...)

Si nosotros, los cientificos sociales, vivimos en el mundo implicados por el
lenguaje que hablamos, entonces nos acercamos al arte como una entidad
externa (Maquet, 1999, p. 21).

Mas alla de vislumbrar que las obras de arte son soOlo objetos, esa
entidad externa se nos presenta bajo influjos de algun sentido, del porqué se
muestran ante la sociedad y porqué han existido. Nuestra ciencia, la
psicologia, debe adentrarse mas en el lenguaje que emplea el arte, en este
caso, de ese lenguaje pictorico. Lo que pareciera que son objetos a simple
vista, nos estan proporcionando pautas para ver y observar qué hay detras
de lo que percibimos a simple vista en un museo, ya gue SOmMoS
espectadores de esas actividades humanas complejas en el desarrollo de la
sociedad. La psicologia no soélo debe interesarse en el procesamiento de la
informacion que se nos muestra por el medio, ni tampoco por la conducta
tanto del artista como del espectador, ni tan sélo preocuparse por el impacto
que pueda provocar cuando la obra esta enfrente de un publico; sino que
debe averiguar cual es el sentido de esa conducta, el sentido por el cual el
artista realiza dicha conducta y para qué, asi como cual intencion se
esconde implicitamente bajo esa pintura y cdmo es que todo lo que nos

rodea influencia la percepcion de el artista, en su actividad creativa. La
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psicologia en concreto, tiene la funcién en cuanto al arte, de llevar mas alla
el entendimiento de una conducta, es decir, que debe adentrarse en todo
aguello que lleva al individuo para desarrollar tal o cual conducta y con que

fin.

Por el contrario, la percepcion de que hay algo importante en cada obra
particular o en las artes en general impele a la gente a hablar (y a escribir)
incesantemente sobre éstas. Las cosas que tienen un sentido para nosotros,
no pueden abandonarse, como si flotasen en la mera trascendencia, y por
eso describimos, analizamos, comparamos, juzgamos y clasificamos; por eso
construimos teorias acerca de la creatividad, la forma, la percepcién, la
funcion social; también por eso consideramos que el arte es un lenguaje, una
estructura, un sistema, un acto, un simbolo, un modelo de sensaciones;
finalmente, por eso empleamos metaforas cientificas, espirituales,
tecnolégicas, politicas; y si todo esto falla, encadenamos frases oscuras y
esperamos que algun otro las esclarezca por nosotros (Geertz, 1994, p. 118).

Por otra parte, queriendo entender la pintura, psicolégicamente,

Rubino (1995) menciona:

Si la psicologia es la ciencia cuyo objetivo es el estudio del alma humana
(psique, alma; logos, estudio), la psicologia del arte debe ser la disciplina que
intenta estudiar el alma del arte 0, mas precisamente, el alma de la obra de
arte, pueda dedicarse al estudio del ser del mismo. Nuestro propdsito no es
hacer arte, sino tomar la obra de arte como un ente y convertirlo en objeto de
investigacién psicoldgica; es decir, al considerar al ente como objeto lo
estamos despertando del letargo de su estado yecto, y lo transformamos en
ob -yectum situado frente a nuestra vision.

La obra de arte es un ente. El ente en tanto ente se halla, en estado de yecto,
pero si lo convertimos en objeto, lo extraemos de ese estado y pasa a ser
algo que se encuentra frente a nuestra conciencia: el objeto pasa a ser el
polo intencional de la conciencia, y ya no una cosa inerte, yecta.

La obra de arte, como objeto de indagacion psicolégica, promueve, en
general, dos actitudes basicas en lo que hace a la relacién de quien intente
analizarla. La primera es la que podriamos denominar actitud cientifico-
objetiva: es estudiar la historia y a los artistas de la misma manera que otras
disciplinas se dedican a estudiar las leyes de la naturaleza, la anatomia del
cuerpo humano, la geologia o el sistema planetario. (...)

La segunda es la actitud que podriamos denominar estético-emocional, que
pone el acento en el aspecto subjetivo. Es la actitud de ciertos filésofos del
arte y algunos artistas, que escriben e investigan no desde el punto de vista
cientifico-objetivo, sino desde la éptica de la emocion estética que el arte les
produce (pp. 49-50).

Pensamos que lo artistico tiene un lenguaje que difiere de los
conocimientos basicos que poseemos del mundo, que el arte es parte de

una comunicacion fuera de muchos de nosotros, que no podriamos entender
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si no tuvimos o no llevamos un ambito artistico; cuando que debemos
comprender que el arte es parte de un sistema subjetivo y cultural que se va
desarrollando a partir de lo mas elemental, es decir, de aquel conocimiento
del mundo que vamos obteniendo dia con dia.

El arte, es parte de como percibimos el mundo, es decir, de los
sentidos que poseemos. No debemos entender que sélo los mas aptos, los
mas capaces, los mas ‘sensibles’, los mas habiles, son propios de admirar y
percibir el arte. Casi todos tenemos la misma capacidad de percepcion, ya
que todos tenemos sentidos®’, esa parte ‘biologica’ de especie, que nos
brinda el simple hecho de observar una pintura o al escuchar una melodia.
El hecho es que cuanto mas nos aferramos a buscarle y rebuscarle un
sentido a lo que estamos percibiendo, es cuando nuestros procesos
mentales mas avanzados, entran en accion. He ahi entonces, que
empezamos a indagar sobre la obra de arte: qué es lo que el artista anhel6
mostrarnos, por qué eligié tal o cual material, qué lo llevd a seleccionar
determinados matices, etcétera. Es aqui (y en todo lo que somos), donde
nuestros pensamientos (nuestro cerebro) con nuestros sentidos
(percepcién), entran en una interrelacién; es donde nuestras vivencias,
recuerdos e ideas (ideales, utopias, ideologias o demas sinénimos) buscan
sentido, el entendimiento de un lenguaje que se nos muestra siempre abierto
para otorgarnos respuestas, miradas, otras interpretaciones de lo que
observamos. No siempre tendremos la misma percepcion de un mismo
cuadro, cada vez podriamos entender algo diferente o hallar algo mas, ya
que vamos adquiriendo mas conocimientos y saberes del mundo, vamos
obteniendo informacién sobre la obra de arte que admiramos. Podriamos ver
eventualmente un trabajo del conocido pintor holandés Vincent Van Gogh
(por ejemplo, el famoso cuadro de los girasoles), sin tener referencia previa
acerca del artista; solo sabremos que nos llamo la atencion la gama de
amarillos que utiliz6 y el hecho de que abarcan todo el lienzo.
Posteriormente, como nos atrajo, empezamos a buscar informaciéon que nos

aporten mas para conocer la vida del artista, como pudo ser que su hermano

¥ No se generaliza la misma capacidad de percepcion, porque algunas personas cuentan
con capacidades diferentes (minusvalidos o enfermos mentales).
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mayor fue una persona tan relevante para el desarrollo del artista, que se
cortd una oreja, que nunca fue remunerado por sus obras, etcétera.
Posteriormente volveremos a ver la obra y con seguridad su contemplacion
tendra para nosotros otra significancia, nos empezaremos a fijar mas en la
forma de los trazos, en la pastosidad del 6leo y nos preguntaremos si esos
colores expresan algo mas que un gusto por ese color. Volveremos a
indagar mas a fondo sobre su biografia, y entonces encontraremos que el
pintor tenia una conflictiva relacion estrecha con su hermano, quien lo
apoyaba tanto emocional como econdmicamente; que él mismo se
empleaba como modelo para sus trabajos (por lo que abundan sus
autorretratos), que se enamord de una chica quien nunca le correspondio,
que padecia frecuentes episodios de epilepsia, que su vida termin6é en un
suicidio. Nuevamente, nos dirigiremos a su pintura, la veremos, la
apreciaremos, nos dejaremos seducir por ella, y entonces obtendremos un
sentido mas amplio de lo que percibimos, siempre dejando algo de la
primera impresion, sélo que ahora ya con un significado y entendimiento
acerca de la vida del autor.

Por otro lado, también el lugar, el espacio fisico, jugard con la
interpretacion de la obra de arte. Por ejemplo, los graffitis (refiriendonos a
una expresion cultural actual), no es lo mismo observar un graffiti en la
ciudad de México, que verlos en los barrios de los Estados Unidos, pais en
donde comenzo tal expresion social. En ésta ultima, tendra mas impacto,
ademas que el entorno nos permitird comprender el desenvolvimiento de tal
corriente, como una forma para rebelarse contra la politica, contra el
gobierno, contra la discriminacién racial; como una manera de expresarse
socialmente aquellos jovenes marginados de los desatendidos barrios
estadounidenses. Asi, podriamos ver muchos ejemplos de interpretacion de
un trabajo artistico, atendiendo a su contexto, cuando indagamos las
circunstancias sociales, historicas y culturales en que se producen, asi como
al conocer algo de la biografia del artista.

Otra forma de percibir el arte la encontramos al acercarnos a la

produccion artistica oriental; las tintas chinas, sus paisajes tan peculiares y
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disimiles de los que conocemos (esos paisajes realistas-impresionistas, del
lado occidental). También se alberga una forma de percepcion distinta a la
que estamos acostumbrados. Podriamos hacernos prejuicios sobre esas
tintas, también es dable indagar que el arte oriental es mas dado al paisaje,
a la contemplacion la naturaleza, que son pinturas excelentes en su
simpleza, cuando lo Unico que podriamos estar entendiendo de esas obras,
es que no son parte de nuestro contexto, de lo que hemos aprendido en
nuestro &mbito®®.

Por lo anterior, surge el primer punto importante para ir entendiendo y
percibiendo con mas claridad la pintura®®: el contexto. En este caso, hemos
de entender por contexto todo lo que se contiene alrededor de la pintura. No
soélo el artista es el elemento mas importante (ya que el artistas es el actor),
sino que también las circunstancias que éste vive, es decir, las condiciones
sociales y economicas, el momento histérico, las corrientes politicas,
religiosas, filosoficas y artisticas contemporaneas a él; el desarrollo y la
educacion artisticas de la época, el desarrollo mismo de la sociedad. Incluso
influye, a grandes rasgos, si se trata de produccién artistica generada en
Europa o América, ya que la distancia entre continentes, expresa mucho de
lo que se experimentd en el arte; ya que estamos situados espacial y
temporalmente y estos factores van escribiendo la biografia de un individuo y
la historia de una sociedad.

No solo podemos deslindar la obra del artista por su relato de vida,
sino que su entorno puede decirnos mas de que lo €l mismo expresa en sus
trabajos, ya que circunstancialmente, lo que esta a su alrededor habra de
influenciarlo para comunicar y transmitir algo a los demas. No es lo mismo
una obra de Leonardo da Vinci con caracter religioso pero lleno de
esoterismo, que la obra de un artista ruso quien vivié la Revolucion soviética

y con ella expresaba una forma de protesta a lo que pasaba.

Esto resulta particularmente cierto en Occidente, donde temas como la
armonia a la composicién pictérica se han desarrollado hasta alcanzar el

® Recordemos a Goodman, quien otorgaba doble interpretacién a una pintura, que tanto
Eodia mostrar unas montafias como una grafica de economia.
%Y en general, todo arte y todo acontecimiento social y cultural.
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estatuto de ciencias menores; la evolucion moderna hacia el formalismo
estético, representado paradigmaticamente (...) un intento de crear un
lenguaje técnico capaz de representar las relaciones internas entre mitos,
poemas, danzas o melodias en términos abstractos, intercambiables (Geertz,
1994, p. 118).

Segun Geertz (1994), el arte se rige por los actos que se llevan a

cabo en la sociedad, que es cuestion de costumbres y creencias.

Ahora bien, lo mas interesante, y creo también que lo mas importante, es que
sélo en la era moderna y en Occidente ciertas personas (todavia una minoria,
destinada, a mi entender, a permanecer como tal) se las han arreglado para
convencerse a si mismas de que el debate técnico sobre el arte, sea cual
fuere su desarrollo, es suficiente para una comprension completa de éste;
que el secreto del poder estético esta localizada en las relaciones formales
entre los sonidos, imagenes, volumenes, temas o gestos. En todas partes -y,
como ya he dicho, en mayor medida entre nosotros- otras formas de reflexion
sobre el arte, cuyos términos y concepciones derivan de sus contenidos
culturales, pueden ofrecer, o bien reflejar, o incluso cuestionar o describir
(aunque no crear por si mismas) un muestrario de ideas sobre el arte, para
conectar sus energias especificas con la dinAmica general de la experiencia
humana. “La propuesta de un pintor”, escribié Mattisse, a quien dificilmente
se puede acusar de subestimar la forma, “no debe considerarse aparte de
sus medios pictoricos, y estos medios pictéricos deben ser tanto mas
completos (no digo complicados) cuanto mas profundo es su pensamiento.
Soy incapaz de hacer distincién entre el sentimiento que tengo de la vida y mi
manera de expresarlo”.

Por supuesto, la opinién que un individuo o, lo que es mas grave, puesto que
nadie es una isla sino simplemente una parte del océano, la concepcién que
un pueblo tiene de la vida aparece en muchos otros ambitos de su cultura, y
no sélo en su arte. Aparece en su religién, en su moralidad, en su ciencia, en
su comercio, en su tecnologia, en su politica, en sus diversiones, en su
derecho, incluso en la forma en que organizan su existencia practica
cotidiana. Toda reflexién sobre el arte que no sea simplemente técnica o bien
una mera espiritualizacion de la técnica -esto es, gran parte de ese debate-
pretende basicamente situar el arte en el contexto de esas otras expresiones
de la iniciativa humana, y en el modelo de experiencia que éstas sostienen
colectivamente. Al igual que la pasion sexual o el contacto con lo sagrado,
otras dos materias sobre las que también resulta dificil pronunciarse, pero
aun asi necesarias, no podemos permitir que la confrontacidn con los objetos
estéticos, opacos y herméticos quede al margen del curso general de la vida
social. Tales objetos exigen ser asimilados (p. 119).

Dejar de lado, lo que influye en el artista, es permitir dejar ir gran parte
de la informacién que nos puede ser util para percibir o contemplar con
mayor grado de entendimiento la obra de arte. Para tal efecto, es importante
tener en cuenta la historia del arte, en como se ha modificado el
pensamiento y la percepcidon en cuanto a ésta. Mientras que entre los

griegos, la pintura no era considerada como una de las artes mas gloriosas
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(como la poesia), en el Renacimiento resultdé ser una de las principales
expresiones asi como una de las mas requeridas por los burgueses.

Por otra parte y siguiendo el camino de la cuestion de las costumbres
sociales, Taine nos menciona que la obra de arte no se encuentra aislada,
qgue dependera del conjunto de elementos que la rodea para explicarse, el
artista tampoco esta aislado. Asi, tanto la obra de arte como el artista,
dependeran de ese mundo que les rodea, ya que existe un publico
espectador que siente y percibe lo mismo que esa expresion artistica que
esta ofreciendo un resultado estético. “Los mas grandes artistas son
hombres que han poseido en el mas alto grado las facultades, los
sentimientos y las pasiones del publico que les rodeaba (Taine, 1969, p.
18)". ¢Sera cierto? Mas que ser cierto, es que aquellos artistas, se
involucraron en el sentir social. Asi, podemos ver que los neoclasicos
franceses, mostraron extraordinarias pinturas representando las batallas que
acontecian a su alrededor, esa ansia de que su pueblo encontrase la tan

anorada libertad.

Por todas partes encontrariamos ejemplos semejantes de la alianza y la
armonia intima que se establece entre el artista y sus contemporaneos, y
podemos concluir, con seguridad, que si se quiere comprender su gusto y su
talento, las razones que les han hecho escoger tal género de pintura o de
drama, preferir tal tipo y tal colorido, representar tales sentimientos, hay que
buscarlas en el estado general de las costumbres y del espiritu publico.
Llegamos pues, a fijar esta regla: que para comprender una obra de arte, un
artista, un grupo de artistas, es preciso representarse con exactitud el estado
general del espiritu y de las costumbres del tiempo a que pertenecen. Alli se
encuentra la explicacion udltima; alli reside la causa primitiva que determina el
resto (Taine, 1969, p. 19).

Todo aquello que conforma la sociedad como tal, se representa
también en cada individuo, haciendo lo que son ellos por si mismos y
ayudan al desarrollo intelectual de la sociedad. Existe en todo esto, un
conjunto de elementos que se entrelazan, que el artista ira combinando,
articulando y modificando creativamente para su provecho y haciendo que
su obra, manifieste ese caracter esencial que la sociedad transita. Esas

costumbres y aquel movimiento del conjunto de ideas que respiran los entes
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sociales, hacen notar que el artista es un imaginativo observador de lo que

vive.

El medio ambiente, el estado general de las costumbres y del espiritu,
determinan la especie de las obras de arte, no soportando mas que aquellas
que les son conformes y eliminando las otras especies por una serie de
obstaculos interpuestos y de ataques renovados a cada paso de su desarrollo
(Taine, 1969, p. 63).

El artista involucrado y comprometido con su medio, expresara lo que
en su practica cotidiana experimenta. Ese estado de costumbres y del
espiritu como menciona Taine, se refiere a como es que la sociedad se va
moviendo en el campo del pensamiento, ya que no siempre se rige por las
mismas normas o0 tiempos; viéndose modificada la sociedad
constantemente, necesita que sus miembros en lo individual, se vayan

acoplando a lo que se va presentando.

3.1.2. El estado actual del artista.

En la época actual, ya dejamos atras gran parte de la tradicion
artistica. Ahora nos vemos sumergidos en una época de extremo consumo
depredador que nos dicta: que tenemos que adquirir y cada cuando, de
predominio de la mercadotecnia sobre la informacion, de competencia
laboral desigual, de constantes inconformidades e injusticias sociales, de
contaminacion visual destinada para que ese mismo patron de consumo,
dejando la apreciaciéon del arte en un segundo plano, fomente que los
artistas compitan entre si para ser reconocidos y accedan a patrocinios
mercantiles. Es este el actual, un mundo industrializado para el que no es
relevante ni productivo el arte, ni el trabajo intelectual, ni la expresion
afectiva.

Vivimos en una época desgastante, en donde el ser pintor (u otro tipo
de artista) ya no es solicitado ni requerido, como antes, cuando los artistas
eran alabados y reconocidos por sus magnificas obras. Los pintores se ven
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obligados para estudiar o ser autodidactas e incorporarse al ambito
competitivo, ya que no todos seran reconocidos y mas si se quiere vivir de

ello, de la pintura.

A grandes rasgos, la situacién anterior a la nuestra puede resumirse como
sigue: formados por la tradicion, los artistas trabajan para una clientela rica y
holgada, o para el Estado que les pasa encargos; sus obras son objeto
peribdicamente de exposiciones oficiales (salones presididos por un jurado o
patrocinados por aficionados y entendidos), o bajo la forma de
manifestaciones particulares, unas y otras dirigidas no obstante a la misma
“élite” (Berger, 1976, p. 11).

Nos pesa reconocer la sentencia en las palabras de Marx cuando
critica la esencia mercantil del capitalismo, al mencionar que aunque el arte
es productivo, es algo prescindible, que bien puede eliminarse del camino,
ya que la sociedad industrial arrasa con las manifestaciones sensibles,
subjetivas y vibrantes de los seres humanos. Entonces, el buen arte, se llega
a convertir en una especie de forma de protesta e inconformidad ante la
naturaleza consumista y depredadora de dicha sociedad, que repele las
manifestaciones humanas que considera inutiles e improductivas, ya que las
grandes obras maestras, son sélo recuerdos de los tiempos pasados tan
extraordinarios pero que, por supuesto, deben dar paso a la innovacion
tecnologica y a la industrializacion sociales. En tal tipo de sociedad, solo se
permitira exponer ese arte que sea redituable, como podria ser el llamado
arte kitsch*®, o el pop art, expresiones propias de las sociedades altamente
industrializadas, que ya estan producidos bajo los patrones de consumo que
dicta la mercadotecnia, para que la gran masa de gente consuma productos
artisticos que todos tienen, es decir uniformar gustos, preferencias y
tendencias; y asi el arte clasico, el arte antiguo, solo estard al alcance de la
clase alta, los privilegiados.

Estamos hablando en parte, que desde el surgimiento de la
Revolucién Industrial, los conceptos artisticos cambiaron mucho y, por ende,

el sentido que éstos tenian entre la poblacion. Se abren entonces escuelas

“%E| kitsch es un producto de la revolucién industrial que urbanizé las masas de Europa
Occidental y Norteamericana, y establecié lo que se denomina alfabetidad universal
(Greenberg, 1979, p. 17)".
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para estudiar arte, por lo que la pintura podia estar al alcance de cualquier
persona interesada en ser pintor y ya no permitir que los aristécratas fuesen
los Unicos que pudieran disfrutar de aquellos conocimientos. Se abren
salones de exposicion por la gran demanda que esos artistas tenian, al ser
reconocidos aun por la gente importante. Se dejan atras las tradiciones
maestro-alumno en donde ya no tenia tanto peso acceder a un maestro de
prestigio y luchar por el lugar antes tan solicitado para ser un aprendiz. Se
deja la elaboraciéon de materiales por cada pintor, para irlos a conseguir a
una tienda que produce esos materiales. Disminuye una tradicion y sus
costumbres, misma que destacaba a la pintura como una simple imitacion de
la naturaleza, en donde habia todo un trasfondo cultural en una sola pintura
antes de exhibirla o venderla, para dar entrada a la nueva tradicion que se
implanta en nuestros dias: la era de la tecnologia y sus formas de consumo

desmedido e irracional que produce.

En un cuarto de siglo, la situacion ha cambiado totalmente. Las técnicas de
reproduccién se han industrializado. Se ha publicado una nueva forma de
libros de arte (...) a “cubrir” el arte del mundo entero y de todas las épocas
(...) y por otra, lanzando colecciones difundidas por una red de distribucion
internacional, a crear una “recepcion” hasta hoy desconocida (...) La tarjeta
postal llega a ser mensajera de monumentos y pinturas; los calendarios en
color logran que mensual o semanalmente desfilen los tesoros del arte
espafiol, del impresionismo, de los manuscritos iluminados...; pafuelos,
chales, manteles, toallas y neveras se vuelven periddicamente los portavoces
de Dufy o de un Buffet. (...) ni siquiera el papel de embalar, los folletos y las
cajas de cerillas escapan a la inclusién de las bailarinas de Degas o de las
geishas de Utamaro. Cualquier superficie disponible se convierte en virtual
lugar de reproduccion en colores.

Confinadas antafio en los museos 0 en casa de sus propietarios respectivos,
las obras de arte comienzan a “viajar’. Sean cuales fueren ademas sus
motivaciones (politica de prestigio, propaganda), los organismos culturales
multiplican las iniciativas, posibles por vez primera gracias a los modernos
medios de transporte -tren, avion- en condiciones de seguridad y a costos
tolerables. (...) Organizadas en museos y galerias, que se dedican al arte de
un pais, de una época, las exposiciones se entregan a confrontaciones
nacionales e internacionales, multiplicando los encuentros con un publico que
ignoraban y que las ignoraba, ofreciendo al arte en vias de hacerse, al arte
contemporaneo, una posibilidad de contacto hasta hoy desconocida (Berger,
1976, pp. 11-12).

Asi las cosas, ¢,como podriamos habernos imaginado ver reproducida

la pintura de la Giocconda en los vasos desechables de las palomitas
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cinematograficas, cuando vamos al cinematografo para a ver el Cddigo da
Vinci?

Atrapados en un consumismo extremo, la pintura de los grandes
maestros ya no es algo extraordinario y fuera del alcance de la gente comun,
sino que se vuelve un suceso cotidiano. El s6lo pensar en estudiar ‘artes
visuales’ o ‘artes plasticas’, ya nos sugiere un esfuerzo inutil ante el hecho
social que nos demanda ser productivo en una sociedad; asi como
reconocemos como inevitable, que habrd generaciones de jovenes
dedicados a las artes pero que no aportardn algo palpable, material, ni
cuantificable para el mundo econémico.

Asi también,

En ese proceso, los mass-media desempefian un papel que no cesa de
incrementarse.

(...) en particular la televisién, las expresiones artisticas penetran en nuestro
hogar sin que ni siquiera necesitemos que nos avisen para tener la idea o las
ganas de verlas (el programa encadena...). En pocas décadas, el arte,
patrimonio de una “élite” y al que soélo dificiimente accedia un publico mal
preparado, mal abastecido y mal orientado, dejando aparte ese otro publico
gue lo ignoraba de lleno, en pocas décadas, el arte se ha vuelto asunto de
todos (Berger, 1976, pp. 13-14).

Nos encontramos en una dicotomia entre el pasado y el presente, en
donde la pintura se muestra hendida. La pintura ya no es exclusiva de los
burgueses, ahora se encuentra incorporada en todos nuestros actos
cotidianos; también esté presente, entre lo elitista y lo popular. Pero aun asi
podemos reconocer que esa dicotomia es también parte del presente que

nosS marca.

Se podria argumentar que los rituales, o los mitos, o la organizacién de la
vida familiar o la divisién del trabajo, crean las condiciones implicadas en la
pintura como que las pinturas reflejan las concepciones fundamentales de la
vida social. Todas estas cuestiones quedan determinadas por la idea de que
la cultura se genera en el seno de la naturaleza (Geertz, 1994, p. 124).

La vida social de los pintores, esta envuelta en lo cotidiano. Ahora se

trata de que la pintura sea un medio de expresién contra la inconformidad de
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la sociedad. Asi, la élite*" sigue jugando un importante papel en la
distribucion, compra y venta de pinturas de los artistas que van dando a
conocer al gran publico. Mientras que otros sectores dedicados a la pintura,
preferiran involucrarse en protestar contra la injusticia social y manifestar
inconformidad con una sociedad que no muestra verdadero interés por las
artes. El publico no puede acceder a la compra de pinturas, mientras sélo un
pequefio sector podra hacerlo. El gran publico ya no se preocupa tanto por
apreciar el arte. Saben que existe, pero no haran mucho porque sea parte
incorporarlo a todas las esferas de su individualidad, de su vida cotidiana, de
su desarrollo personal, ni de su formacién como ser humano.

Los pintores siempre se ven en la necesidad de estar innovando, ya
que el publico tendera siempre a demandar este rasgo. Pero tengamos en
cuenta, que los pintores van reconstruyendo parte de sus obras por medio
de ese pasado, para poder llegar a formar una nueva obra. Vemos en
ocasiones que al intentar experimentar técnicas, materiales y métodos para
llamar la atencion del publico consumidor, se termina creando sin sentido.

Siendo una dicotomia constante dentro de la sociedad, estamos
hablando de que la pintura se muestra tanto popular como elitista, al alcance
del gran publico pero también como produccion exclusiva destinada para
reducidos sectores; entre grandes obras y las nuevas obras, entre la
produccion cotidiana y también la que se vive desde los recuerdos, puede
ser competitiva pero también guardando la tradicion. Persiste si un publico
interesado en el trabajo artistico y otro que no lo toma en cuenta, entre que
Sse usa como propaganda, y otra gama que conserva una tradicion cultural;
entre que se difunde por medios masivos y entre que no se toman en cuenta

a pintores de bajo perfil, entre que se ve asumida por la politica como puede

*! Ya que sigue siendo funcion de la élite que el trabajo artistico sea apreciado y por mas
gue se haya dado el acceso a la gente, su compra-venta y distribucién, es sélo atributo de
aquellos que siguen considerandose como cultos. El arte popular, por ejemplo las
artesanias, es parte del folklore y costumbres de ciertas comunidades y su distribucion es
para todo publico. Mientras que los lienzos de un pintor en nuestra época (y también en
épocas anteriores), es dificil que llegue a los demas sectores del publico, ya que sigue
siendo menester estar luchando por su reconocimiento en una sociedad que ya no
considera al arte como relevante, sino que tiene que darse una feroz competencia con
aquellos pintores ya reconocidos. Asi también, los lienzos no siempre han sido un asunto de
todo el publico, solo la élite, ha tenido ese acceso desde tiempos atras.
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ser indiferente a ella, entre que es un producto de mercadotecnia convertido
en una playera y entre que se publica un extraordinario libro con fotografias
sobre diversas y muy apreciables obras de arte.

Al parecer, sigue siendo la clase dominante, la que sigue marcando el
paso en el mercado de la adquisicion de arte, mientras el ser pintor esté
dentro del sector popular y las escuelas abiertas a todo publico. Dentro de
las escuelas* se vive un ambiente competitivo, pues de antemano se sabe
que no sera nada facil arribar a una sociedad que no esta sedienta de

pinturas.

Las masas siempre han permanecido mas o menos indiferentes a los
procesos de desarrollo de la cultura. Pero hoy tal cultura estd siendo
abandonada también por aquellos a quienes realmente pertenece: la clase
dirigente. Y es que la vanguardia pertenece a esta clase. Ninguna cultura
puede desarrollarse sin una base social, sin una fuente de ingresos estables.
Y en el caso de la vanguardia, esos ingresos los proporcionaba una élite
dentro de la clase dirigente de esa sociedad de la que se suponia apartada,
pero a la que siempre permanecio unida por un cordén umbilical de oro. La
paradoja es real. Y ahora esa élite se esta retirando rapidamente. Y como la
vanguardia constituye la Unica cultura viva de que disponemos hoy, la
supervivencia de la cultura en general estd amenazada a corto plazo
(Greenberg, 1976, p. 16).

Existen diferentes corrientes artisticas en la actualidad: el kitsch y el
pop art antes mencionadas, el llamado arte conceptual, el arte abstracto, el
fauvismo, el dada, el cubismo, el surrealismo, entre otras; son tan sélo una
muestra de la ruptura que hay entre las corrientes, ya que cada una de ella
aporta su interpretar al mundo. La existencia de estas corrientes, es factor
indispensable para ir albergando un panorama de las diferentes formas en
como se ha suscitado tal expresion; asi, cada una tendra una vision propia
aungue correspondan a una misma época. Si tan s6lo nos ponemos a ver
las corrientes existentes en el siglo XX, es suficiente para entender que algo
importante pasG en ese tiempo: revoluciones sociales, guerras civiles y
mundiales, el surgimiento de nuevas ciencias, pensamientos y teorias; el

avance tecnoldgico, el exceso en el consumismo, la aparicién de los medios

“2 En el caso particular de nuestro pais, y en la Ciudad de México, contamos con las
siguientes escuelas: Escuela Nacional de Pintura, Escultura y Grabado “La Esmeralda”,
Escuela Nacional de Artes Plasticas (UNAM), la Academia de San Carlos, El Claustro de
Sor Juana, asi como los talleres que imparten en Casas de Cultura.
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de comunicacién, la sobrepoblacibn mundial, entre otros tantos
acontecimientos que impactaron a la sociedad en su totalidad.

Recuperando los elementos de analisis e interpretacion que nos
proporcionan las ciencias sociales en general (Psicologia Social, Sociologia
del arte, Historia del arte, Estética socioldgica) podemos dejar en claro lo
siguiente: se forma un ‘binomio arte-sociedad*® que va interactuando en el

tiempo y en el espacio, procurando un significado, una intencion, un publico.

Las relaciones entre el arte y la sociedad son reciprocas. Lo que quiere decir
que no solo cabe pensar en la influencia del contexto social en el arte, que es
el punto de vista privilegiado en la historia del arte, sino también en la
direccion opuesta, la influencia del arte en la sociedad. La historia del arte
pretende reconstruir las circunstancias en que se realizaron las obras, para
asi poder entenderlas y explicar su evoluciéon a lo largo del tiempo. Pero
después de conocer las causas por las cuales se crearon, de explicar su
forma vy significado, y de haberlas situado en el lugar que les corresponde,
raramente se estudia también su repercusion social. La historia del arte
dedica poca atencién a seguir la obra en su proceso de circulacion social -a
través de mas o menos intermediarios- hasta llegar al destinatario o publico
para el que fue creada, o bien hasta llegar a otros publicos diferentes,
contemporaneos o futuros, todo ello con la intencién de conocer su radio de
accion, el efecto que la obra produce, el interés que despierta, cdmo la obra
es interpretada o utilizada. La obra de arte no solamente es un elemento
constitutivo y activo dentro de la sociedad, que puede influirnos individual y
colectivamente, reforzando o transformando situaciones y valores. Asi pues,
la sociologia del arte siempre tendra en cuenta esta accidn reciproca y
dialéctica, esta doble direccién (Furid, 2000, pp. 22-23).

Ademas de lo anterior, es importante considerar el factor psicologico,
el comportamiento del artista, el comportamiento del publico. El
comportamiento se hace mas visible en lo cotidiano, es mas observable y
MAs preciso ya que nos estamos postrando en un tiempo y un espacio con el
que convivimos, en un contexto que deriva de manera constante
transformaciones culturales, en ir construyendo esos convencionalismos que

funcionan para compartir ese lenguaje artistico.

No obstante, el panorama restante es todavia inmenso, inabarcable,
excesivo: lo integran las artes plasticas, figurativas e ilustrativas (como, por
ejemplo, la escultura, la ceramica, la pintura, la fotografia, el disefio, el comic,
etc.), la arquitectura, el cine, los videomontajes o 'videoarte', las obras
artisticas creadas mediante los ordenadores, la danza y el ballet, pero

43 Propuesto por Viceng Furié (2000).
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también el teatro y la Opera en sus representaciones en vivo, y, COMo es
obvio, la omnipresente musica (Llinares, Joan B)

A cada oportunidad, el arte se va extendiendo cada vez mas y
tomando parte de la tecnologia actual haciéndola parte de un elemento mas
del material, esto quiere decir que la tecnologia es como el lienzo para la

pintura, es parte fundamental para el desarrollo y presentacion de la obra.

El cimulo de interrogantes que, con una minima informacién histérico-
bibliografica y una poca reflexién critica sobre lo que vivimos, nos podemos
plantear -0 nos debemos seguir replanteando en la actualidad- no es menos
apabullante: desde el grave problema de la definicién del arte (o de las artes),
pasando por su pretendida demarcacion de la técnica, la artesania y las artes
populares, hasta la fundamentacion antropoldgica de los llamados géneros
artisticos (épica, lirica, tragedia, comedia...), que también se dan en la
plastica, incluyendo debates encarnizados, tal vez mal planteados de raiz
alguno de ellos, como las diferencias entre el asi llamado "arte primitivo" y
"prehistérico”, el "arte de las sociedades sin escritura”, y aquel no menos
curioso conglomerado que los historiadores del arte suelen denominar "arte
civilizado" o "culto"; los encuentros entre el "arte occidental" y el de otras
tradiciones y culturas, como el que tuvo lugar con el "descubrimiento”
(occidental) de la pintura japonesa en el XIX, o el de la escultura y las
mascaras africanas, o el arte ibérico, a comienzos del XX, configurandose
entonces el problema de dar razén de las inequivocas analogias existentes
entre artes de épocas y pueblos muy alejados entre si, o entre el arte
decorativo y geométrico y el arte figurativo; varias cuestiones que vertebran la
estética contemporanea, algunas provenientes de la tradicibn -como la
polémica en torno a la teoria imitativa y representacionista del arte, sobre
todo después de la existencia del "arte abstracto” y la nueva mdasica; las
relaciones entre la ética y la estética; entre la sensibilidad, el sentimiento, la
imaginacion, la conciencia y la razén, tanto en el proceso de creacion como
en el de la fruiciébn o contemplacion del arte; las definiciones de belleza, de
utilidad, de expresion, de signo y de simbolo; el problema del sentido y del
significado de las obras artisticas, o el de la comprension y la explicacion,
sobre todo de todas aquellas que no se constituyen con palabras, sino con
formas y colores, sonidos y ritmos, espacios y materias; también seria
pertinente atender a la 'antropologia’ -la imagen del ser humano'- que
presentan los principales movimientos artisticos como, pongamos por caso,
el expresionismo, el cubismo o el superrealismo, tematica que podriamos
sintetizar paradigmaticamente con aquel célebre titulo de un gran lienzo
simbolista de Gaugin: "¢De dénde venimos? ¢Qué somos? ¢A dbénde
vamos?".(Llinares, Joan B.

El arte es un cumulo de elementos que se transforma y que se va
adaptando a las necesidades del entorno. La manera en como las tematicas,
el material, las ideas, van cambiando, dice que el artista retoma determinado
elemento que se le va presentando en el camino, conformando asi, una

serie de ideas que forman parte sustancial de su época.

86



cambiado tanto, que pensamos que las artes no tienen un fin practico, que
s6lo se realiza para cierta gente dotada, o alguien muy sensible, o que tiene
las oportunidades econdmicas para dedicarse a ello. Pero en realidad, el
arte es una actividad que cualquiera puede desarrollar, ya que somos entes
creativos y con necesidad de expresarnos, pero la sociedad contemporanea
no nos esta educando para ser artistas, sino que nos conforma mental y

técnicamente tan sélo para realizar actividades productivas, en particular en

Es evidente que en este apartado también cabria privilegiar el estudio de
aquellas filosofias que, en la concepcion de lo humano que elaboran, sitian
el arte en un lugar central, como explicitamente se reconocia, por ejemplo, en
estas conocidas sentencias del joven Nietzsche: "el arte es la tarea suprema
y la actividad propiamente metafisica de esta vida"; "nuestra suprema
dignidad la tenemos en significar obras de arte -pues s6lo como fenémeno
estético estan eternamente justificados la existencia y el mundo". El abanico
de cuestiones puede ampliarse sin dificultad -¢sigue reglas la creacion
artistica? ¢crean y disfrutan el arte los animales, por ejemplo, pintando
cuadros los chimpancés, o serendndose con la escucha de mdusica
mozartiana? ¢y los nifios? ¢y los llamados enfermos mentales? ¢ qué aporta
la diferenciacién desde el género tanto en el proceso creativo como en el
contemplativo y critico-estético? ¢es esencial el medio o el contexto en el
reconocimiento de la obra de arte? ¢qué relaciones hay entre el arte y lo
sagrado o lo sobrenatural? etc. etc. -, y hasta el momento, ciertamente,
apenas hemos insinuado cuestiones sociologicas de gran relieve, como la
figura del artista, la funcién del mercado en el arte, la institucionalizacion de la
critica, los paradigmas desde los que se llenan los museos, se organizan las
exposiciones y los conciertos, se programa la propaganda y la moda, o se
diferencian los grupos sociales, que no son cuestiones nada triviales, por no
hablar del ocaso de las vanguardias o de la tantas veces anunciada y
desmentida 'muerte del arte' (Llinares, Joan B).

En la actualidad nos percatamos que la concepcion del arte, ha

el area de los servicios.
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Ahora bien, ni estamos solos los fildsofos-antropélogos ante estos enormes
interrogantes, por suerte, ni deseamos limitarnos en esta presentacion de
area a una prolija enumeracion impersonal y enciclopédica de mudltiples
temas y problemas, sino que preferimos aprovechar la oportunidad para
abordar una cuestién que no solamente nos interesa desde nuestra particular
melomania, sino que también pretende, ademas, reintroducir un tema y un
autor que siempre han proporcionado debate y exigencias de rigor en los
encuentros de nuestros colegas. Asi pues, desde ahora nos limitaremos a un
Unico arte, la musica -no en balde el maduro Nietzsche le reconocié eminente
valor antropologico, a saber, "jQué poco se requiere para ser feliz! El sonido
de una gaita". Y afiadio: "- Sin musica la vida seria un error. jEl aleman se
imagina a Dios mismo cantando canciones!". Por su parte, Lévi-Strauss ha
llegado a escribir que la musica es un 'lenguaje’ tan especial que ello la
convierte en "el supremo misterio de las ciencias del hombre". Asi pues, hay



suficientes motivos para que indaguemos el por qué de tan especialisima y
laudatoria consideracion, al menos en algunas paginas de la obra del
antropdlogo francés. Tal vez sus meditaciones nos acerquen al nucleo
filoséfico mas densamente probleméatico de las relaciones entre ‘el arte y la
antropologia’ tal como las ha visto nuestra centuria (Llinares, Joan B.).*

Lo que vamos entendiendo por ‘arte’ en nuestro entorno, es decir, los
significados que se van reproduciendo en el medio artistico, muestra que
nos llega a importar lo que cierto sector piensa sobre lo artistico. El arte va
adquiriendo sentidos ‘culturales’, en la medida que se van relacionando
éstos con la biografia del artista y éste a su vez, con esa habilidad humana
para producir los simbolos que se incrustan en la cultura que lo rodea.

Dentro de los sentidos que se recrean culturalmente para el
espectador, funciona como distintas formas de interpretar esos simbolos; a
la vez, esos sentidos, van tomando un sentido social en donde se produce la
obra y para el espectador.

Segun Austin®, citando a Brunner*®, dice que existen cuatro campos

humanos en la sociedad:

e Campo de la cultura (valores), estudiado por las ciencias de la cultura
(Antropologia) y la comunicacion.

e El campo de la politica (fines), estudiado por las Ciencias Politicas.

e El campo de la economia (disponibilidad de los recurso), estudiado por la
Economia.

e El campo de la sociedad civil, estudiado por la Sociologia.

Los &mbitos que més destacan en la sociedad, siguiendo estos cuatro
campos, se refieren a: la escuela, la democracia, la industria y el mercado.

Pero en lo anterior, existe una falla en Austin, si lo vemos desde la
perspectiva en que estamos manejando la pintura, esto es que falta el

campo psicolégico, en donde se ha de constituir la red de significados en la

* Articulo revisado en Agosto del 2005. El autor pertenece a la Universidad de Valencia.

> Articulo revisado en Septiembre del 2004. Tomas Austin Millan (Sociélogo y Antrop6logo
social), presentd su trabajo Relacién entre el arte y la cultura, en el Seminario de Analisis
Cultural realizado por la Agrupacion Cultural de Temuco en el 2001. Por ahora es un
Borrador de Trabajo puesto en la Web a pedido de Rodolfo Nome para trabajarlo con sus
alumnos.

% Uso sociolégico tipico de la palabra cultura lo encuentra en José Joaquin Brunner, (1994),
Bienvenidos a la modernidad, especialmente la Quinta Parte "Encrucijadas de la cultura
moderna" p. 217 y ss. (nota del articulo).
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cotidianeidad de los integrantes de la sociedad y por ende, el arte, la obra
pictérica se ve afectada por los demas campos sociales. Continuando con lo

que dice Austin, éste se pregunta: “¢como impacta la cultura en el arte?
Comenzamos diciendo que el arte esta limitado por la fabrica de sentidos
gue hay presente en el mundo en que ésta se expresa (los sentidos propios
de su ambito local, regional, nacional, fundamentalmente) y su comunicacion
con ambitos internacionales”.

Por tanto, se presentan una serie de limitaciones pero también de
posibilidades tanto para el artista, como para el espectador y por ultimo, para
la sociedad en su conjunto, para que suceda el fendmeno artistico.

Siguiendo una vez mas a Austin,

Los cuatro campos afectarian al arte de la siguiente manera:

El campo de la cultura (valores y normas) establece las siguientes
condiciones para el arte:

e Fuerte presencia de las tradiciones (histéricas, simbdlicas, miticas, etc.)

¢ Medios de comunicacion presentes y sus publicos.

e Sociedad abierta o cerrada al cambio cultural.

El campo de la politica (fines-poder) establece las siguientes condiciones al
arte:

e Normatividad existente (las leyes y su formacion).

¢ Significado del arte para los actores politicos.

El campo de la Economia (recursos) establece las siguientes condiciones
para el arte:

e Significado del arte en el mercado.

e Costos de los medios y materiales.

El campo de la sociedad civil (entramado de organizaciones con que se
organiza) establece las siguientes condiciones para el arte:

e Tipos de relaciones que se establecen en la produccién artistica.

e COmo se expresan los cambios de la época.

A parte de la Historia y de las situaciones que nos han dejado
marcados, la vida cotidiana toma importancia para el desarrollo del arte (y
esto, constituye al campo psicolégico). Es en las actividades diarias del
colectivo, de la sociedad, de la continuidad en la formacion de la cultura,
donde el arte toma fuerza para introducirse en el pensamiento. La Historia
nos proporciona aquellos datos de indole tradicional, mientras que lo

cotidiano nos muestra la accion de los artistas (sin hacer a un lado a los
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otros sectores de la sociedad) por querer sobrevivir en la sociedad actual:
tan llena de herramientas de informacion, avances tecnoldgicos
estratosféricos, guerras y batallas por el poder dentro de la politica,
gobiernos insatisfactorio en muchos paises, una inmensa gama de
materiales innovadores dentro de la pintura, precios altos por una educacion
artistica elitista, la aparicion de movimientos inconformes con la injusticia
social; de los nuevos conceptos (o refritos) alrededor del arte, de los trabajos
productivos a una sociedad con excesiva poblacion, de las técnicas artisticas
que tienden a la busqueda de la innovacion y la aceptacion, de acercar el
arte a los demas y a la vez su poca difusién, del constante y creciente
consumismo, de la multiple produccidon de objetos diversos de baja calidad,
de la sustitucion de las actividades manuales por la tecnologia, de las
estructuras sociales que deben respetarse sin cuestionarlas; las relaciones
personales que permiten expresar las ideas artisticas del pais en el que se
encuentra y las oportunidades y desavenencias que se experimentan,
etcétera. Son todas estas las circunstancias que ha generado la Historia y
con las que debemos vivir todos, todos los dias.

Es en la actividad cotidiana, donde podemos detenernos para la
observaciéon de la sociedad, de los desasosiegos que surgen de los
movimientos artisticos (y no solo las artes plasticas, sino al arte en general),
de como se va desenvolviendo la rutina y pasar desapercibida la vida
artistica, de como lo visual va tomando fuerza para atrapar la atencién del
publico pero no para llevarlos al goce del arte, sino para conducirlo hacia el
consumo desenfrenado.

Tanto la esfera social, la politico y la econédmico, muestran el contexto
gue abarca la cultura y al individuo, pues sus reacciones de éste ante lo que
ocurre en la sociedad, es lo que determinard sus acciones, por lo que el
manejo de la informacion en estos dias, es tan relevante para entender el
movimiento del colectivo. No de manera casual se le ha bautizado a esta
época, la era de la informacion, no solo por la alta tecnologia al servicio de

los llamados medios de comunicacion.
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Lo que enfrentamos en la actualidad, nos ha llevado a deshacernos
de los valores estéticos que de alguna u otra forma, mantenian a la sociedad
en un estado de apreciacion hacia la naturaleza, de enfocarse a una vida
mas simple tal vez. Ahora, pareciera que tenemos el tiempo contado, cada
minuto cuenta para aprovechar que nos alcance para realizar todas las
actividades que se nos exige para mantenernos estables en nuestras vidas.

Parte de esta acelerada forma de vida la heredamos de la Revolucion
Industrial, pues ese progreso desmesurado, trajo consigo inmensidad de
nuevos productos para la comodidad y el confort del ser humano; para que
sus actividades productivas se realizaran en menos tiempo y se fabricaran
mas objetos que cada vez mas se demandan. No es en vano, que la teoria
marxista sobre la generacion del capital, destaca este elemento para la
produccion factible, haciendo que el hombre se olvide de sus valores
humanos para reemplazarlos por una vida llena de automatizado estrés en
torno al trabajo.

Recordemos que en el Romanticismo, época que apenas percibia el
despliegue de la tecnologia, se veia atrapada entre el pasado y el futuro que
se acercaba apresuradamente sin percances. Los romanticos pretendian
huir a la vida tranquila y aflorada que la naturaleza les proporcionaba, pues
sus mismas circunstancias se las exigian, veian alejarse aquellas épocas en
donde el ser artista era parte de la sociedad por sus grandes aportaciones
estéticas, en donde las discusiones sobre el arte, pretendian fomentar la
belleza de una representacion a través de la contemplacion de las obras de
arte. Es decir, donde las obras de arte eran parte de un patrimonio cultural,
donde la sociedad buscaba el contacto con aquellas piezas que les
provocaban sensaciones. Ahora, el tiempo corre irracionalmente en las
grandes ciudades, espacios en donde lo innovador se incorpora como
producto para el consumo masivo, donde las obras de arte ya no son
anheladas con desesperacion, donde son los objetos artisticos pasaron a ser
parte del mercado y de poco interés para la sociedad.

Siglos antes, la educacion artistica se consideraba como asignatura

relevante dentro de los planes de estudio ya que las artes jugaban un papel
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importante para el desarrollo personal del ser humano; las artes eran
apreciadas por su aportacion estética y como tal, la demanda estudiantil
aumentaba en las academias para participar de tal acontecimiento que les
permitia introducirse al mundo infinito del arte. Las academias cada vez se
saturaban mas y la demanda de nuevas propuestas pictéricas dentro de las
exposiciones de salén; también este periodo vio llegar el peso de las
revoluciones, los reclamos sociales causaron grandes convulsiones en el
entorno artistico, la educacioén en general debia ofrecerse al pueblo y dejar
de ser privilegio de los sectores pudientes. Pareciera que el arte comenzo a
popularizarse en el sentido que renunciaba a la exclusividad de la burguesia
y también en el hecho de que las artes perdieron terreno en el interés
publico. La burguesia permitia que las artes fueran consideradas como
necesidades humanas, es decir, que permitiera que su difusiébn abarcara a
sectores que apreciaban aquellas obras de arte, como parte de una
tradicion.

En el siglo XX, las dos guerras mundiales, las ciclicas crisis
econdémicas, los desajustes politicos y los procesos de independencia y
liberacién nacionales, fueron algunos de los detonadores que mostraron que
el pensamiento humano se habia separado de las grandes épocas, dejando
en manos de la afioranza y un nostalgico pasado, el espiritu humano que
buscaba respuestas al sentido de su existencia.

Actualmente en algunos paises desarrollados, se sigue considerando
a las artes para incorporarlas a la educacién formal, el apoyo de los
gobiernos permite a los interesados y aficionados que continden en rumbo
dentro de la sociedad de consumo, que los museos sean accesibles al
publico con el propésito de que sean visitados. Pero en contraposicién, como
no se puede evitar ese desmedido consumismo de productos tan diversos
como inutiles, las galerias comercian con la estética, exponiéndola como

obras de arte moderno o contemporaneo.

Los salones o galerias de arte parten del principio de que las obras no
encargadas por alguien, ni dirigidas a un receptor determinado y con una
finalidad sefialada después, son un producto libre que debe confrontarse
entre entendidos y compradores (criticos y marchantes) iniciando el camino
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de la distribucion comercial y de la valoracion del arte como mercancia
(Fernandez Arenas, 1988, p. 8).

El artista se fue convirtiendo en un ente anonimo, parte del monton en
busca de aceptacion. Los mecenas desistieron de la noble funcién de apoyar
la creatividad del artista, para dar entrada a la existencia de los marchantes
gue manejan la difusion de las obras con un criterio comercial, en busca de
ganancias rapidas a cuenta del trabajo y la imaginacién de los artistas.
Hasta el publico que admiraba las creaciones, fue cambiando.

Las obras de arte en la actualidad, son solo consideradas como parte
de los museos, son valoradas como el resultado de épocas antiguas; son
muestras de los extraordinarios hallazgos en las técnicas, de la evolucién del
propio arte pero, ¢qué pasa con el arte en estos dias? En si, una pregunta
muy vaga, pues no podemos acordar en definitiva qué objeto se considera o
no arte, pues como sea el arte conceptual, el pop art, y las expresiones
contemporaneas siguen la evolucion de la expresion artistica que se ha
generado con las condiciones sociales y culturales de su época.

Fernandez Arenas, plantea que el arte actual es efimero, las obras de
arte son guardadas como tesoros, de vez en cuando son visitadas, a veces
se exhiben fuera de su lugar de residencia, sin tener que disputar un
espacio.

El arte no es tan so6lo una realidad objetiva, un artefacto configurado en
una materia con formas y colores conservables, sino que fundamentalmente
es un el resultado de un proceso configurante; de una realidad que se
consuma cuando se recrea, consumiéndola de nuevo porque se transforma
con el tiempo, ya que éste incluso le conduce para alterar su significado. La
obra de arte, el artefacto, el objeto no es el resultado final, es por encima de

todo, la interaccion entre la obra y su receptor o consumidor.

Uno de los defectos que se cometen en la historiacion de los objetos
artisticos es que se olvida con frecuencia esta realidad. Se olvida la vida, el
goce, la funcién significativa o simbdlica que dio origen a esos artefactos,
para quedarse so6lo con la imagen externa de esa vida (Fernandez Arenas,
1988, p. 9).
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Este autor, propone que el arte sea estudiado desde sus aspectos
perdurables hasta su aspecto efimero, pues ambos son parte de la misma
concepcion del arte. Pero ese arte efimero, es el que parte de la vida
cotidiana, es también el resultado de las festividades sociales, del consumo,
dejando en un segundo plano la funcién primordial de ser apreciado,
saliéndose de su contexto estético.

Aunque los parrafos anteriores, no forman parte del todo de la
Psicologia Social, ya que es incorporada la mirada de la Historia para
ejemplificar el quehacer cotidiano del arte dentro de la sociedad, la
relevancia consiste en que persiste un trasfondo psicologico en el arte, que
las disciplinas sociales podran retomar para posteriores estudios.

La dimension social no solo se aboca a observar los movimientos
sociales actuales mas conmovedores o0 los que estén en boga. También
debe considerar aquellos movimientos que tienen la apariencia de muertos o
ya explicitos para entender otros sectores del comportamiento social o
colectivo. Todo lo que se esta moviendo, nos concierne como psicologos, y

las artes estan abandonadas en su mayor parte, por lo social de sus actos.

Una obra de arte lo es precisamente porque en ella, de alguna manera en
algin lugar, esta presente el punto de fuga y de fusion, una especie de
puerta por donde ir mas alla de la obra misma, que hace que ésta nunca
pueda abarcarse de ver en su totalidad, ya que, en efecto, en alguna
pincelada del cuadro, en alguna coma del poema, la obra se fuga al otro lado
del tiempo y del espacio; una buena escultura es un pasaje por todos los
sentimientos de la vida (Fernandez Christlieb, 1999, p. 69).

No soélo se trata de descubrir que tan emotiva puede ser una obra,
sino averiguar también qué tanto conmueve una obra a nivel social y/o
cultural, que puede provocar reacciones en grupos sociales, en reducidos
colectivos, en amplias masas; en la psique del ser humano quien frente a
una creacién que no siempre se nota a simple vista, resulta menester
proporcionar las vias, las herramientas, los métodos de analisis e
interpretacion, para acercar las obras de arte al publico, a nivel psicolégico

sin caer en las tipicas interpretaciones freudianas y/o cognoscitivas.
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3.2. EL SIGNIFICADO PICTORICO: ENTRE EL LENGUAJE Y EL SIGNIFICADO.

Reconociendo que la pintura se inscribe dentro de su contexto,
podemos pasar al punto clave: el significado pictérico*’. Esto no quiere decir
que es la parte absoluta en donde la propuesta restringe todo lo estudiado
con anterioridad, sino que se trata de pulir una forma de entender la pintura
desde la psicologia, proponiendo ser analizada desde una mirada cultural.

Este asunto, nos guia mas all4d de una conducta observable y/o del
ser social en que se ve involucrada la pintura. Estamos hablando tanto del
lenguaje como del significado que envuelve a la obra de arte, y que no es
algo palpable en nuestras manos pues se encuentra dispersa en la mente,
en la cultura.

A través de Vygotsky*®, hemos entendido que somos una especie que
se conforma tanto de lo biolégico como de lo cultural. Pero en este caso
particular®®, hemos de plantear que lo cultural es lo que nos acomete, ya que
es nuestro elemento primordial para establecer una interaccién con el medio
y realizar una red de significados que se establecen en la sociedad y en la
cultura en base a las costumbres, reglas, normales y creencias,
dependemos del lenguaje para llevar a cabo la comunicacion y la expresion,
tanto en el campo de lo intelectual como con lo afectivo. El lenguaje, nuestra
herramienta por excelencia, radica en proporcionar conocimientos o
experiencias en base al discurso y la escritura, pero al fin y a cabo es la
palabra la que se estda mostrando, haciendo que los significados que van
surgiendo se vayan negociando e interpretando para entendernos.

Sin embargo, no sélo es la palabra la que nos proporcionara el gusto

por expresar nuestra vida cotidiana. También las imagenes nos proporcionan

" El término “significado pictérico” no esta planteado como tal. Acufio este término para
hablar sobre el significado de la pintura.

8 Recordemos que Vygotsky, a través de su trabajo, busca una mediacién entre la linea
natural y la linea cultural del ser humano.

* Es decir, de la pintura como actividad humana. Aunque se aplica a cualquier otra
actividad que realizamos.
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una parte licida en la expresion, asi como la existencia del arte radica en
diferentes forma de esa expresion; dado que culturalmente irdn siendo
aceptadas e incorporadas a nuestro vocabulario, compartiendo la simbologia

o la serie de signos que se puedan mostrar en todos los terrenos artisticos.

3.2.1. El significado pictorico.

Dentro de la Psicologia Cultural, entendemos que existe la
interrelacion mente-cultura y que en medio de ésta, de manera reciproca, se
encuentra el lenguaje, cuyos componentes nos brindan la convencion de
significados entre los seres humanos; no existe un punto en que el ser
humano tienda mas a la mente o tienda mas a la cultura. El lenguaje nos
ayudara a que todo lo que damos al mundo para entendernos entre
nosotros, tenga un sentido, una intencion que nos dirija.

Ese sentido o esa intencién, se tornan en el significado del acto
humano. En el caso de la pintura, ese simbolo es el que esta uniendo el
mundo-pictérico con el mundo-espectador, es decir, una relacion mas
especifica, entre el pintor y el espectador.

El significado pictdrico se refiere a que estamos intentando convertir®®
las palabras a las que estamos acostumbrados a utilizar en una imagen. La
forma en como se suscita el significado es por medio de imagenes a color,
con formas, con materiales, con una técnica, que a simple vista nos
agradarda o la rechazaremos. Si nos dejamos llevar por la percepcion,
encontraremos que es sélo una pintura y nada mas. Aqui retomo el ejemplo
de la pintura de los girasoles de Vincent Van Gogh. Mientras mas sepamos
del autor, mas nos llamara la atencion, ya que se ven sumergidos mas
procesos cognoscitivos para apreciar lo que nuestra vision nos esta

mostrando en el cerebro. Pero también es valido, que aunque no sepamos

*%Y no explicitamente “convertir” las palabras en una imagen, sino de actuar de una manera
diferente a la que estamos acostumbrados que es el acto de hablar (comunicacion verbal), y
este acto, es el de pintar.
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mas sobre la vida del autor y todo el contexto que se encuentra alrededor
suyo, presenciamos a Van Gogh®! gracias al extremo consumismo actual de
Su obra y que se encuentran sus pinturas en los objetos de uso cotidiano;
transformado en alguna playera, en un poster, en un cenicero.

De por si, ya estudiar y llegar a acuerdos sobre la naturaleza del
significado puede ser complicado, ahora hablar en términos pictéricos, no
debe rebasar el limite que no se pueda explicar. Bozal (1970) propone un
modelo que no esta exento de verificarse. Como se dice, la pintura es una

imagen.

Partimos pues del modelo imagen, pero advirtiendo que tal imagen no puede
ser cualquiera, sino una imagen artistica, diferente de las imagenes no
artisticas, y ello tanto en lo que respecta a las artes plasticas como a
cualesquiera otra.

Toda imagen artistica puede ser abordada en tres niveles distintos, el primero
de los cuales es fundamento de los restantes: técnico, tematico o informativo,
y significativo (p. 237).

Segun el autor, lo técnico se refiere a la serie de materiales
empleados en la obra asi como a la técnica empleada, es decir, las formas y
texturas que se contemplan en la obra. A partir de esto, los dos elementos
restantes, giraran alrededor de ello, ofreciendo una perspectiva de informar y
significar. En cuanto a informar, se refiere al trabajo ya establecido, es decir,
el color, el tono, el espesor, la direccién de las lineas. Mientras que lo
significativo se vera afectado por el contexto, esto es, el color empleado
puede remontarnos a una sensacion fria o calida.

Para no confundir, lo informativo nos muestra que el artista utilizé un
cierto tipo de papel como material, mientras que lo significativo nos puede
decir que ese papel pudo haber sido un material caro y que el artista contaba
con recursos econdmicos suficientes y un cierto estatus para acceder a ello;
o como el color, el azul empleado en el papel, puede significar frialdad.
Especificando, lo significativo:

Sty algunos sectores de la sociedad, no tendran idea de que estan presenciando a un pintor
destacado, sino solo conciben un producto de consumo de una pintura cualquiera.
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No es pues, la significacion constante ni nace por mero capricho psicologico.
Nace en una referencia al contexto social en que se encuentra, que dota a los
elementos de tal significacion o la elimina, la mayor parte de las veces. (...)

El grado de conciencia del aspecto informativo es maximo, mientras que el
grado de conciencia de su significacion puede ser (suele ser) muy bajo. (...)
Ahora bien, ese poder significativo aparece a poco que reflexionemos sobre
el comportamiento de las imagenes y los gustos sociales (Bozal, 1970, p.
238).

Estos tres niveles conforman un sistema. El lenguaje es un sistema de
signos, por lo que el sistema de la pintura conformada por los elementos
anteriores, que estan consignados para formar una cadena de relaciones
determinadas. Entre esas relaciones, puede ser que la imagen sea llamativa
0 que pase desapercibida por la utilizacion de sus materiales, o porque la
informacion o la tematica que muestra es convencional o no. Dependiendo
de como los elementos del sistema se vayan relacionando entre si, sera la
indole de la informacion que se quiera comunicar con la imagen; asi se
conformaran diferentes tipos de imagenes en el sistema, y no todas seran
artisticas, sino que otras tendran como objetivo la noticia de un evento o la
propaganda publicitaria de un objeto. “La cualidad significativa, podriamos
decir, reniega de si misma. No trata de pasar desapercibida, pero si procura
aparentar que pertenece como factor natural al objeto o producto anunciado,
a la informacion (Bozal, 1970, p. 244)".

La cuestion de la teméatica en una pintura, se ha externado en la
actualidad, como un ejemplo del alejamiento de la tradicién, por lo que los
temas que se van suscitando, van directamente relacionados con la
propagacion en los llamados medios.

Las diferentes corrientes artisticas que se fueron dando alrededor de
la historia, es una palpable muestra de ese significado pictorico, ya que los
mismos pintores, han querido distanciarse, romper con las corrientes que les
antecedian para encontrar e innovar con otras formas de expresarse. Asi, no
es lo mismo el Renacimiento al Impresionismo; mientras que en el primero
todavia la religion jugaba un papel destacado y aun dominante, en el
segundo se muestra un particular interés por los paisajes y la relacion del ser
humano con la naturaleza. Aun al interior de cada corriente o escuela

pictérica, se muestran diferencias explicitas, ya que éstas dependeran del
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estilo y subjetividad de cada autor. Entonces, nos encontramos en medio de
un juego en el cual los pintores, por medio de un pincel y un lienzo, quieren
decirnos algo, una imagen implicita que vive dentro de ellos y que es
exteriorizada en una representacion.

Se nos dice que la pintura es una imitacion de la naturaleza, que es
una representacion y que en nuestra época, se trata de una presentacion.
¢, Qué tanto habra de cierto en esto? Nos encontramos ante una linea muy
delgada que busca explicar o entender qué es lo que hay dentro de la
pintura, por lo que ninguna y, a la vez, las tres opciones pueden ser ciertas,
ya gue si recordamos, el contexto en el que el trabajo pictérico se ha
desarrollado, ha ido cambiando. No hay discusion entre la diferencia que se
expresa en una pintura conceptual a una pintura surrealista por ejemplo. En
la primera, se muestra una presentacion en cuanto que (valga la
redundancia), se presentando un concepto; mientras que en la segunda, se
representa una serie de imagenes afines a una tendencia psicolégica que
fue el Psicoanélisis®?.

Seria aventurado afirmar con firmeza que la concepcién que tenemos
en general sobre el arte, es estatica el concepto en si, ya que éste se ha
ajustado a nuestra actualidad, cambiando continuamente con nosotros. Por

lo que los artistas en la actualidad se han adherido a la sociedad en si.

Una sociedad que en el transcurso de su desarrollo es cada vez mas incapaz
de justificar la inevitabilidad de sus formas particulares rompe las ideas
aceptadas de las que necesariamente dependen artista y escritores para
comunicarse con sus publicos. Y se hace dificil asumir algo. Se cuestionan
todas las verdades de la religién, la autoridad, la tradicion, el estilo, y el
escritor o el artista ya no es capaz de calcular la respuesta de su publico a los
simbolos y referencias con que trabaja. En el pasado, una situacién de este
tipo solia resolverse en alejandrinismo inmovil, en un academicismo en el que
nunca se abordaban las cuestiones realmente importantes porque implicaban
controversia, y en el que la actividad creativa mermaba hasta reducirse a un
virtuosismo en los pequefios detalles de la forma, decidiéndose todos los
problemas importantes por el precedente de los Viejos Maestros. Los mismos
temas se varian mecanicamente en cien obras distintas, sin por ello producir
nada nuevo (Greenberg, 1979, p. 13).

°2 Aunque puede confundirse de que también el surrealismo esta mostrando un concepto,
ya que las obras surrealistas se basan, en su mayoria, en suefios obtenidos de los artistas.
Mas estamos hablando de que el arte conceptual, presenta y el surrealismo todavia es una
representacion. El sentido en que se presenta o se representa.
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Ahora, el publico se postra ante la espera de objetos innovadores a
nuestros sentidos, a nuestro placer, y en gran parte se debe a la forma de
vida que llevamos, a los repetidos mensajes consumistas que recibimos en
lo cotidiano; es como si esta sociedad nos estuviese ‘educando’ para
esperar innovaciones constantes para asi alimentar nuestros sentidos con
esos productos. Entonces, lo que hace el arte, la pintura, es estar relegada
de todo ello y a la vez, incluida en ese perverso juego.

El arte contemporaneo me ha abierto los ojos. ¢Hace falta recordar todo lo
producido en el transcurso de la Ultima década, desde el pop art hasta el arte
conceptual? jCuantas cosas desprovistas de interés, cuantos “cachivaches”,
cuantos “trastos” que han acabado por adquirir rango y calidad de obras de
arte! Si la trasladamos al pasado, esa exclamacién conserva toda su validez.
Nos lleva a evocar el caso de hoy ya legendario del impresionismo o el,
actualmente clasico, de Dada. Sin despojar a la historia del arte de sus
titulos, he llegado a la conviccién de que el objeto supone un problema y de
que el término conocimiento implica complejas operaciones. De hecho, el
objeto nunca es un “dato”; es el producto final de un proceso que olvidamos,
por culpa de esa enojosa tendencia a ignorarlo en nombre de ese famoso en
exceso “retroceso del tiempo” (Berger, 1976, p. 7).

¢Todavia hay un sector que afiora esas grandes obras de arte?
Podriamos decir que si, pero también se puede observar esa nostalgia fuera
del arte, ya que todo va cambiando. Asi el significado de las cosas, de las
palabras, de lo que tenemos y lo que nos da la cualidad de seres humanos,
se ve en la necesidad constante e imparable de cambiar, siempre y cuando
se planteé como reto el renovar ese pasado en nuestro presente, el recrear
lo que ya esta explicito, porque no es estatico y que, con ayuda del lenguaje,
se va plasmando en la realidad.

Mike Bal*®, menciona que en la época de Rembrandt, en la intencion
de una naturaleza muerta “estan implicitos cédigos culturales que se refieren
desde la concepcién de la pintura, a la del género en particular, el papel del
espectador frente a la imagen o a la consideracion de los objetos retratados
(Pérez Carrefio en Bozal, 1996, p. 63)". Asi el publico, dedicado al
movimiento de su tiempo, puede especular lo que esta viendo, en este caso,

una naturaleza muerta, es mas que objetos cotidianos y acomodados

*% Historiador de arte, mencionado y citado por Pérez Carrefio en Bozal (1996).
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estéticamente, presentando -en este caso- una técnica holandesa. El artista,
presenta tanto la tradiciéon de su educacioén artistica como la influencia del
medio, ya que una nhaturaleza muerta era entonces una tematica que
abundaba entre aquellos pintores, pero haciendo suyos esos contenidos, es
como se reconoce la autenticidad de las obras. “Lo que definiria a una obra
de arte como tal es su uso social: obra de arte es lo que se considera obra
de arte en los usos sociales de una cultura dada (Morawski en Paez y
Adrian, 1993, p. 114)".

Pero dentro de todo ese contexto social y cultura, mas que esa
expresion que se va dando dependiendo de los elementos que tanto el
artista como el espectador va haciendo propios para entender y/o plasmar,
hemos de recordar a Vygotsky en cuanto a que las emociones juegan un
papel muy importante en las artes, ya que éstas, también son elementos en
la obra de arte. También la emocioén, el sentimiento y el afecto, son factores
que se expresan dependiendo del contexto social e histérico, de la intencién
y asi, el artista puede jugar con lo que siente el publico espectador. Por
ejemplo, Delacroix en su obra la libertad guiando al pueblo, se muestra
representando el sentimiento de su época, con el proposito de mostrar el
dolor de una nacion que se vio quebrada por las batallas, las monarquias y
otra serie de cambios sociales que le afectaron al autor ante la situacion que
estaba viviendo junto con su pueblo. Asi también, la existencia de los
grandes murales mexicanos de la posta revolucién, nos han mostrado la
lucha de un pueblo oprimido por el gobierno de la época, en donde las
multitudes oprimidas arremetieron con las armas para combatir por la
defensa de sus derechos. Y asi, podemos encontrar un sin niumero de
ejemplos, que a partir de esas imagenes, nos muestran el sentimiento de
una nacion, su estado de animo colectivo, por lo que el publico espectador
que se dedique a percibir aquellas obras, percibirdA una afectiva y
emocionada cercanias con el artista, ya que va mas alla de la individualidad

del autor.

101



Asi mismo, como el artista desea expresar lo que esta sintiendo bajo
la percepcion que tiene de su entorno histérico, ese publico se sentira

identificado con ese sentimiento.

Lo mismo le pasa al publico; su gusto depende de su estado; su tristeza le da
el gusto de las obras tristes. Rechazara, pues, todas las que son alegres:
censurara o abandonara al artista. Pero sabéis que un artista no compone
mas que para ser apreciado y alabado; es su pasion dominante (Taine, 1969,
p. 61).

En parte Taine tiene la razdn, el artista se vanagloria de lo que
expone, pero tampoco puede evadir el contexto del cual surge su obra de
arte y por lo mismo, no puede evitar que el publico se sienta identificado con
su obra. Algo proximo a lo que mencionaba Taine, Geertz lo dice en otras
palabras pero a un nivel antropologico, desde la diferencia que existe en

cada cultura.

Los signos o los elementos signicos -el amarillo de Matisse, la escarificacion
yoruba- que componen ese sistema semibtico que pretendemos, con
propoésitos  tedricos, denominar estético, se hallan conectados
ideacionalmente -y no mecanicamente- con la sociedad en la que se
encuentran. Son, parafraseando a Robert Goldwater, documentos,
documentos primarios; no son ilustraciones de concepciones que ya estan en
vigor, sino concepciones que buscan por si mismas -0 para las cuales busca
la gente- un lugar significativo en el repertorio de los restantes documentos,
igualmente primarios (Geertz, 1994, p. 123).

En los mismos términos, el arte da a conocer las habilidades creativas
qgue estan disponibles en la cultura o en el caso anterior, de las culturas,
permitiendo modificaciones en las formas de expresion y de aceptacion. Asi,
el arte estara reflejando la capacidad de una cultura para crear los

materiales disponibles, el espacio, el mismo cuerpo humano.

La capacidad, tan variable entre pueblos como entre individuos, para percibir
el significado de las pinturas (o de poemas, melodias, edificios, ceramicas,
dramas y estatuas) es, como todas las restantes capacidades humanas, un
producto de la experiencia colectiva que la trasciende ampliamente, y donde
lo verdaderamente extrafio seria concebirla como si fuese previa a esa
experiencia. A partir de la participacion en el sistema general de las formas
simbdlicas que llamamos cultura es posible la participacién en el sistema
particular que llamamos arte, el cual no es de hecho sino una sector de ésta.
Por lo tanto, una teoria del arte es al mismo tiempo una teoria de la cultura, y
no una empresa auténoma. Y si debe ser una teoria semiotica del arte la que
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trace la vida de los signos en sociedad, no podra hacerlo mediante un mundo
inventado de dualidades, transformaciones, paralelismos y equivalencias
(Geertz, 1994, p. 133).

Por lo que entendemos, en esta linea delgada entre la mente y la
cultura, el lenguaje es lo que nos equilibra en ambos ‘hemisferios’, y en
conjunto, esa red de significados se van hilando entre si para dar un sentido
a la obra de arte en la cultura y viceversa, por medio de la comunicacion
objetiva y subjetiva entre nosotros y nuestra convivencia. Lo que nos aqueja
mas, en tal caso, mas que la expresion pasada de las obras pictéricas y sin
hacerlas de lado, es la época actual, a lo que se le llama arte
contemporaneo y todo eso que encierra. Con la Revolucion Industrial, que es
parte de las ideas de la modernidad, las formas de vida del ser humano
empezaron a cambiar aceleradamente. Se busc6 construir la idea del
hombre civilizado, se empezaron por diseflar las grandes ciudades de
concreto, los caminos pavimentados y las grandes industrias sin tomar en
cuenta, las grandes y perjudiciales repercusiones que esto conllevaria. Las
artes, al mismo tiempo que la sociedad, se adaptaron a estos cambios,
produciendo arte con un contenido ideologico alineado al proyecto de la
modernidad y por ende, comienzan a producirse las vanguardias artisticas:
hacer arte no sélo para explicar la vida sino para también para cambiarla.

Pero el objetivo del arte, al ser alineado por el sistema, cambi6 de ser
una mera interpretacion fiel de la realidad, quedé fuera de contexto al unirse
al mercado, y no vale por la idea expuesta sino por su valor mercantil, por el
aura artistica de la que hablé Walter Benjamin donde el producto se vende
por quien lo realizd, no por lo que piensa o dice, por quienes lo legitiman
como artista importante.

Ahora bien, resulta menester identificar las corrientes artisticas de la
vanguardia o los ‘ismos’, descubrir los porqués de su manera de crear son
diferentes a las de las épocas pasadas; por ejemplo, tenemos el
expresionismo, el impresionismo, el fauvismo, el cubismo, soélo por
mencionar algunos. El impresionismo se alinea al pensamiento moderno
debido a su manera de pintar, se descubre que la luz y los colores tienen

diferentes frecuencias de onda y que gracias a esta diferencia en su
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frecuencia vemos los colores; los pintores impresionistas hacen suya esta
ley cientifica y deciden aplicar una mirada propia que vea los colores y los
objetos de acuerdo a los cambios de la luz sobre ellos, asi en principio, no
mezclan los colores directamente en la paleta®, ellos los aplicaban sobre el
lienzo uno al lado del otro de manera que el ojo al ver a cierta distancia éstos
automaticamente realizan el proceso mental que los mezclaban dandonos —
por ejemplo- el verde. Es por lo anterior que parece que vibran los colores de

estas pinturas.

La obra en su aspecto fisico seria un significante que remitiria a su significado
dentro de una colectividad. Es so6lo porque surge y se recibe en un contexto
social por lo que el objeto fisico pasa a ser un significante de un signo. Su
capacidad para significar que lo aisla del resto de los objetos del mundo fisico,
lo automatiza, es, sin embargo, social. El significante artistico seria aquel en el
que todos los elementos fueran pertinentes para la significacion. La obra de
arte conforma una unidad significativa, una estructura, cuyo analisis formal
revela el significado de la obra (Pérez Carrefio en Bozal, 1996, p. 60).

Parafraseando a Eco®, el arte en el siglo XIX, era una cuestion de
‘visidn y expresion’, es decir, qué tanto el espectador como el artista, se
veian limitados por los formalismos, normas y reglas de lo que entonces se
aceptaba, estéticamente hablando. Pero esto cambia a finales del siglo XX,
ya que el arte se va entendiendo como ‘forma’ y ‘produccién’, lo que nos
lleva a ver las obras como mera creatividad mas alla de un producto final, sin
necesidad de que esté determinada su forma. Aclarando mejor, es el mismo
viraje en cuanto que las obras fueron tendiendo a abarcar una ideologia
dentro de la expresion de las obras pictdricas, concepcion casi obligada por
el mismo rumbo de la sociedad actual, pero que a la vez, abre oportunidades
para adquirir expresiones artisticas con un nuevo panorama dentro de la
gama inmensa de materiales (en cuanto a la produccion de productos
artisticos®®), que la industria moderna proporciona al consumo artistico; asf
también la industria del disefio grafico, ha tenido mucho que ver en la
mercadotecnia de las obras pictdricas ya que también es producto de mismo

> Si de la mezcla del amarillo y el azul se obtiene el verde.

°° En Bozal (1996).

*® Recordando gue también el uso de ciertos materiales y marcas comerciales de esos
productos, nos dice mucho de lo que abarca el artista, y puede ser de indole econémico.
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siglo de constantes avances tecnoldgicos. Asi el mercado de materiales,
tiene que ver en las nuevas producciones artisticas.

Ahora bien, la obra pictérica, es tomada como una representacion de
la realidad, asi como también una imitaciéon de la naturaleza. En los afios
mas recientes esta forma de entender la pintura como representaciéon o
imitaciébn, ha cambiado a ser una ‘presentacion’. Para comprender este
punto, retomemos el controversial suceso de Marcel Duchamp®’, en las
primeras décadas del siglo XX.

Duchamp, rompié las expectativas ya dirigidas hacia un publico
espectador, asi como las reglas artisticas establecidas en tiempos pasados;
presentd un urinario como obra de arte, en la inauguracion de una
exposicion dentro de una galeria, presenté un producto de origen cotidiano
gue no era creacion propia del artista, presenté una idea: revolucioné las
posibilidades de la creacién plastica a través del uso directo de productos

manufactureros para el consumo.

La crisis del lenguaje representativo, planteada por el romanticismo, y el reto
de los nuevos medios técnicos -la fotografia y su rapida aplicacion al
movimiento y al serialismo, con los experimentos estroboscépicos y
cronofotograficos que conducirian a la cinematografia- promueven una
encrucijada de tendencias estéticas que, hasta el fin de siglo, proponen
resoluciones distintas al problema de la misién del arte. Sobresalen tres
enfoques caracteristicos: el arte como captacion de la realidad social e
historica; el arte como representacion ahistorica de un universo mitolégico,
simbdlico y, esencialmente, poético; por Ultimo, el arte como desarrollo
imaginista de la percepcién sensorial (Argullol, 1996, p. 203).

Estamos acostumbrados a que la pintura sea una representacion de
las cosas, vistas detras del ojo del pintor, por lo que la pintura en si, se nos
muestra como una representacion de la realidad. Si tomamos un ejemplo
cotidiano y consideramos que hay ciertas imagenes que no son de indole
artistico (pictorico), pero que van transformandose en un articulo plastico.
Volviendo al dadaismo, estos artistas deciden dejar la representacion para
presentar las ideas. Esto es que las obras dejan de ser una ilusiéon de lo que
es la realidad, en lugar de pintar un plato o esculpirlo, deciden utilizar el plato
en si mismo. Por ejemplo, en lugar de pintar o fotografiar la idea de ‘piedra’,

> Integrante de la corriente artistica, dadaismo.
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toman ‘una piedra’ y la presentan como ‘la presencia de la piedra’ que se
puede tocar, oler, sentir en si.

Contextualizando a Duchamp, la mayor parte de los artistas que lo
acompafnaban, empezaron como pintores o escultores, para después dar pie
a lo que se conoce como ready made®®, es decir, el objeto ya creado sin
més, y tomando como ejemplo otra vez, el urinario presentado en la
exposicion ya citada. A su vez, esto de sacar del contexto un objeto de la
vida cotidiana (como puede ser un teléfono, un bote de basura, un libro o
una aspiradora), se les ve no tanto por su utilidad, sino mas bien por su valor
estético; esto es que nos interesemos por el objeto en si mismo, que nos
fijemos en sus colores, en su forma, en la textura y el material del que estan
hechos, provocandonos un acercamiento estético con los objetos; sacarlos
de su contexto e introducirlos en otro, haciéndolos parte de una experiencia

sensorial y también objetual.

El modernismo refleja las vacilaciones y compromisos del arte, tanto como su
propia herencia intrinseca cuanto con la estructura sociocultural en la que se
enmarca. Por un lado, el modernismo asume el cuestionamiento de la
tradicion artistica, tal como se ha ido formulando a lo largo del siglo pasado,
pero, al mismo tiempo, es incapaz de formular una innovacion estilistica y
acaba refugiandose en el eclecticismo. Admite, asimismo, la necesidad de
cambiar la funcién del arte, mas se ve impotente para propulsar un nuevo
proyecto. El modernismo acepta el valor de las nuevas técnicas y entrevé las
necesidades intrinsecas a la formacion de una conciencia estética de masas,
pero también en este punto no posee la energia suficiente para traspasar el
umbral de las nuevas exigencias —como en urbanismo y arquitectura hara el
funcionalismo- y muchas veces retorna a soluciones anticuadas (Argullol,
1996, p. 205).

Aqui conviene recuperar la dicotomia existente entre lo pasado y lo
presente. Estamos inmersos en un constante movimiento de sucesos
humanos, que van cambiando la importancia en las actividades artisticas del
ser humano en sociedad. Entonces, nos encontramos con una inmensa
gama de expresiones pictéricas combinadas a su vez, ya con otras artes *° y
por lo tanto, el significado que podemos encontrar o buscar con respecto a la

pintura, lo encontramos mirando al contexto en el sentido mas amplio de la

e que quiere decir “lo ya hecho”.
> Aunque tal vez, siempre la hubo, es decir, la conjuncion de diversas disciplinas artisticas.
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palabra: la interrelacion de mente-cultura. Estamos atribuyendo, que esta
interrelacion, abarca los aspectos que nos hacen humanos, siendo que hay
mas alla del instinto de percibir lo que nos rodea, sino que tanto las
sensaciones adquiridas con mirar una obra plastica, son las que también nos

estan conduciendo a comprender mas lo que percibimos.

La cualidad de la pintura tiene también interpretantes que son sensaciones,
los que corresponden con lo que suele llamarse la “atmésfera de la pintura”.
(...) A pesar de eso, hay que reconocer que “(c)ualquier imagen material,
como una pintura, es muy convencional en su modo de representacion”.
Entre los rasgos de convencionalidad, es decir de signos que exigen para su
interpretacion el conocimiento de leyes, se encuentran, por ejemplo, el
reconocimiento del espacio que envuelve a las figuras, que naturalmente
supone interpretar una superficie plana en profundidad, algunos cambios de
color, como sombras, otro como volimenes, y algunos colores, como aire.
Estas operaciones suponen considerar algunos indices, como la perspectiva,
y algunos simbolos, es decir, signos totalmente conveniconalizados. Pero
quiza el interpretante sea el que se refiere al hecho de no considerar el
cuadro como un lienzo como manchas, sino como un signo de otra cosa. Es
también convencional, por ejemplo, el hecho de que obviemos una cualidad
muy evidente del lienzo, que sus pinceladas sean discretas, facilmente
discriminables desde cierta distancia y, sin embargo, percibamos, mas
alejados, la homogeneidad del espacio. Este mero hecho disturbd tanto a los
primeros espectadores de cuadros impresionistas que les imposibilitd para
cualquier experiencia del cuadro (Pérez Carrefio en Bozal, 1996, pp. 66-67).

Las sensaciones, los sentimientos, las emociones y los afectos, nos
estan invitando a observar una pintura que corresponda con lo que estamos
pensando en el momento de mirar. Bien lo dijo Taine, que el pintor pareciera

que esta expresando el espiritu de la época con sus obras.

Es siempre el propio corazén el que se observa, y si no esta lleno mas que
por la pena, sélo la pena se puede estudiar (...) Si el artista les pide alguna
indicacién, no le daran mas que esa; buscar al lado de ellos alguna idea o
informe sobre las diferentes clases o las diferentes expresiones de la alegria,
seria trabajo perdido; no pueden suministrar mas que lo que tienen (Taine,
1969, p. 60).

Y un poco mas adelante, continda con la misma idea:

Por el contrario, cuando quiera representar los sentimientos melancélicos,
tendra la ayuda de todo su siglo, encontrara materiales preparados por las
escuelas precedentes, un arte completamente hecho, procedimientos
conocidos: una via trazada, una ceremonia de iglesia, un mobiliario, una
conversacion, le sugeriran la forma, el color, la frase o el personaje que aun
le faltaban, y su obra, a la que habran contribuido secretamente millares de
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colaboradores desconocidos, sera tanto mas hermosa cuanto que ademas de
su trabajo y de su genio contendra el genio y el trabajo del pueblo que le
rodea y de las generaciones que le han precedido (Taine, 1969, pp. 60-61).

La sensacion que poseemos de nuestro entorno, tiene un sentido de
ser. No s6lo nos detenemos en el impacto visual, sino que entramos a un
estado mas complejo para identificarnos con lo que nos estan mostrando la
obra artistica, asi como el mundo cultural de nuestro pais y por ademas, el
mundo en general. Es una percepcién de estética, por cuanto que podemos
clasificar a la manera antigua, lo que nos resulta bello y lo que nos es

grotesco, en cuanto a nuestra educacion y la cultura en general.

Una obra de arte es una forma expresiva creada para nuestra percepcion a
través de los sentidos o la imaginacion, y lo que expresa es sentimiento
humano. Aqui debe tomarse la palabra “sentimiento” en su acepcién mas
amplia, representando todo lo que puede sentirse, desde la sensacion fisica,
el dolor y el alivio, la excitacion y el reposo, hasta las mas complejas
emociones, tensiones, intelectuales o bien los tonos de sentimiento
constantes de una vida humana consciente (Langer en Sanchez Vazquez,
1997, p. 160).

Asi, una obra que para algunos resultard una expresion fiel de la
época, para otros sera tan sélo un objeto vacio mas. Sin embargo, esas
imagenes que nos invaden por donde quiera que vayamos, explotaran la
fuerza de lo visual en nuestra especie. Recordemos a Vygotsky, “lo propio
del arte es justamente la eleccidon de un tema penoso, de una historia
pesada, turbia, para inducir formalmente una sensacidn opuesta de
apacibilidad en este caso (citado en Paez y Adrian, 1993, p. 89)".

Ahora bien, para adentrarnos en el significado existente de la pintura,
tenemos ya previsto el contexto®®, el lenguaje, los materiales, al artista y al
espectador, la educacion y/o la tradicion artistica; pero también estamos
incluyendo los proceso cognoscitivos, la personalidad o subjetividad, la
forma de interactuar, de pensar, de sentir y de actuar.

Pero, existe una gran franja de experiencia que es cognoscible, no s6lo como
impacto inmediato, informe, sin sentido, sino como un aspecto de la
intrincada trama de la vida, pese a lo cual se resiste a la formulacién cursiva

% | o social, lo cultural, lo econémico, los cambios y los avances tecnoldgicos y la ideologia.
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y, por lo tanto, a la expresion verbal. Se trata de lo que a veces llamamos el
aspecto subjetivo de la experiencia, el sentimiento directo de ella: cémo es el
despertar y el moverse, el estar sofioliento, el ir cada vez mas lentamente, o
el ser sociable, o el sentirse autosuficiente pero solitario; qué es lo que se
siente cuando se persigue un pensamiento esquivo o0 se tiene una gran idea.
Todas esas experiencias sentidas directamente carecen por lo comun de
nombres; si son nombradas, lo son mediante las condiciones externas que
las acompafian normalmente. Sélo las mas notables entre ellas tienen
nombres, como son “ira”, “odio”, “amor”, “miedo” y colectivamente son
llamadas “emocion” (...) Todos estos elementos inseparables de la realidad
subjetiva componen lo que llamamos la “vida interior” de los seres humanos
(Tanger en Sanchez Vazquez, 1997, p. 166).

Estamos entendiendo que, en la actualidad, se le llama modernismo
y/o vanguardias, no solo por su implicacion ideoldgica, su concepcion y su
estilo de las corrientes artisticas, si no que también nos remite a la
civilizacion moderna, es decir, lo que nos llevé a una era de la acelerada
transformacioén tecnoldgica.

El problema del proyecto de la modernizacion empez6 cuando se
bas6 todo en un modernismo capitalista y tecnocrético, todo a favor de la
razon instrumental que desequilibré el orden natural de la sociedad. El
avance tecnoldgico de la industria satisfizo las necesidades del ser humano
por alcanzar una meta de comodidad en el corto plazo, pero el costo se
tradujo en un desastre ecolégico; nos negamos a Nosotros Mismos como
especie humana al obtener placer y una mejor calidad de vida (un estatus
mayor en la jerarquia del rol social), pero a cambio obtener una lucha de
clases, una contradiccion del orden capitalista.

Ya la concepcién del arte en los Estados Unidos, empezaba a
cambiar. De ser un modo de la expresion del individuo se transformé en un
modelo subversivo hacia los postulados autoritarios de la sociedad. Para el
poeta Baudelaire y el economista Marx, una de las experiencias cruciales
endémicas de la vida moderna y no de los temas centrales del arte y del
pensamiento moderno, es la desacralizacion. Cosa que se gesté también en
Latinoamérica con la desacralizacion del artista como productor de la obra.

La representacion dejé de ser el modo de presentar la obra, ahora
habia que introducir el arte no soOlo como experiencia estética de
contemplacion. Como sucede con la pintura, podemos comparar que los

efectos de la mercancia en la muchedumbre que revoloteaba en su
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alrededor con el encanto que irradian los adictos a las drogas, el mercado de
la ilusion por estar alineado, fue rechazado por los artistas que criticaban el
modelo capitalista de mercado, no una experiencia estética, sino que el
espectador formara parte de la obra, estuviera en ella. Un ejemplo de esto
seria el happening y los performances, donde se produce una serie de
acciones en las que interviene el espectador o las ambientaciones donde el
espectador es parte integral del ambiente siendo este actor, sensible. Este
tipo de arte, se gestd en 1960 en los Estados Unidos y como se menciona
lineas atras, el pop art, utilizé los medios del consumo, su iconografia, para
realizar una critica social por medio del arte y ser éste, a la vez consumido;
un ejemplo de esos artistas es Andy Warhol.

Al pretender dejar de lado el aspecto estético del objeto de arte, para
gue no fuera consumido como mercancia, este valor, pasa a la persona o al
productor, de quien realizaba ese tipo de acciones. Un ejemplo a lo anterior
es el arte procesual, donde el objeto de interés era como se procedia a

elaborarlo y quedaba como registro, el resultado de tal proceso.

Recordemos que un signo artificial o simbolo es un objeto o hecho que
representa por convencion algo mas. Por representar se quiere decir que
recrea de alguna forma reconocible la experiencia del objeto original
[Pickering & Skinner, 1990, p. 4]. Los simbolos pueden ser vocales (la
palabra hablada), escritos o figurativos. (Paez y Adrian, 1993, p. 120)%".

Entonces, ¢dénde quedan esos signos en el actual arte? Hablemos
del arte conceptual, que presenta la idea de un concepto sin importar el
medio que utilice, aqui se pretende enviarnos un mensaje claro sin las
limitaciones del material. Esos signos que antes estaban porque eran signos
que el publico conocia®, ahora se ven en la necesidad de intervenir mas en

la obra del autor. Es decir, si el artista tiene la idea de expresar la conciencia

®. Aqui es donde partimos nosotros para incorporar a la pintura como un simbolo de indole
figurativo, jugando a través de las imagenes, pero que utilizara el escrito (la narrativa de los
hechos dentro de la subjetividad y al expresarlo) o la palabra hablada, para darse a
entender mas ampliamente; a su vez, esas imagenes tratardn de explicarse por si mismas,
como simbolos o signos.

6 Aunque del todo no se conocia, mas bien se reconocia que existia en ciertos sectores, en
la élite.
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ecoldgica a su publico, tal vez llegue a presentar un letrero®® en donde se lea
‘no tires basura, recicla mas’; acercandose asi un poco al arte ruso dentro de
la revolucion de principios del siglo XX, cuando era importante hacer
propaganda de las ideas dominantes. El arte, al manifestarse creativamente
con la cultura misma como material, capaz de provocar cambios, ayudar al
cambio, altera o favorece que se acepten intenciones culturales no
existentes con anterioridad. Por lo tanto, es también posible que el arte se
convierta en agente de cambio.

Pero, ¢a donde nos lleva reflexionar en torno a la situacién actual en
la que nos encontramos? Es por el hecho, de que esas corrientes artisticas,
esas manifestaciones culturales constituyen la expresion de nuestros
tiempos. Esa variedad de expresiones o formas artisticas, son las que nos

muestran los cambios en la actualidad.

Las formas artisticas son mas complejas que todas las demas formas
simbdlicas que conocemos. A decir verdad, no es posible abstraerlas de las
obras que las exhiben. Nosotros podemos abstraer una forma de un objeto
que tiene esta forma, pasando por alto para ello el color, el peso y la textura,
e incluso el tamafo; pero para el efecto total es que una forma artistica,
cuenta el color, y cuentan el espesor de las lineas y la apariencia de la
textura y el peso (...) La forma, en el sentido en que los artistas hablan de
“forma significante” o “forma expresiva” no es una estructura abstraida sino
una aparicion; y los procesos vitales de sentido y emocién que expresa una
buena obra de arte le parecen al espectador estar contenidos directamente
en ella, no simbolizados sino realmente presentados. (Langer en Sanchez
Véazquez, 1997, p. 169).

Ya no se trata tan solo de que la obra artistica cumpla una funcién
estética como en afios anteriores. Ahora, se trata también de sacarle
provecho a tal expresion, para comunicar ideas, conceptos, con el fin de que
aparezcan ante nosotros, como el mundo innovador que esperamos quizas
de los artistas, ya que también nos encontramos a las expectativa de lo que
se nos van a mostrar y que nos sorprendan. Asi que esa sorpresa, ya no
s6lo nos alegrara la percepcién visual, sino que nos conducira a comprender

esas ideas 0 conceptos que se nos presentan, como para entender —por

® por ejemplo, como alguna vez lo observé en algin lugar de la Ciudad de México, que se
ocupd un letrero electrénico, como los que se encuentran en los bancos para dar la hora y la
fecha, para este fin: “no tires basura, recicla mas”., aunque no haya sido una idea explicita
de un artista.
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ejemplo- que el urinario en medio de la galeria iba mas alla de presentar un
objeto cotidiano, sino que también para romper las concepciones antiguas

del arte.

Como reconoce Calabrese, “En los textos pictéricos, en efecto, cada
elemento material visible (pincelada, toque, golpe de espatula, textura, etc.)
son siempre significativos. Y por otro lado, no es nunca posible clasificar un
repertorio canoénico de pinceladas, toques, colores, etc., que pudiera
constituir un conjunto de oposiciones siempre valido, para todo el sistema de
la pintura” (Pérez Carrefio en Bozal, 1996, p. 78).

Aln asi, podemos conservar atisbos de lo que todos conocemos o
percibimos de inmediato, y asi, el sentido de emotividad que esperamos
recibir también continua. Estamos concientes que existen sectores dentro de
la dicotomia (la que planteé Furio, 2000), asi que no toda obra de arte
actual, esta distanciada de la tradicion, sélo que ahora esos sentidos son

totalmente propios de artistas modernos, contemporaneos, vanguardistas;

En esta totalidad compleja [de la obra de arte; el paréntesis es del autor]
existe siempre un momento preponderante que determina la estructura del
resto de la narracion, el significado y el titulo de cada una de sus partes64
(Paez y Adrian, 1993, p. 89).

Entonces, las corrientes pictéricas existentes®®, nos estan
proporcionando lo que la sociedad esta sintiendo, pensando y actuando.
Recapitulando a Vygotsky, conjunta una idea de esos sentidos y/o

significados plasmados en la obra de arte en general:

® vygotsky [1925/1972], pp. 201-202).

% Estas corrientes estan englobadas en lo que es llamado arte postmoderno (anacronismo,
graffiti, figuracion libre, neoexpresionismo, neo-geo, neo-pop, hueva imagen, pattern and
decoration, transvanguardia). El periodo que va desde mediados de los afios setenta hasta
finales del siglo XX esta caracterizado por el eclecticismo, pues durante el mismo se rednen
viejos y nuevos estilos de manera completamente arbitraria. El arte de la postmodernidad
recicla fragmentos de distintas épocas para configurar una nueva representacion,
rechazando la ideologia de la uniformidad y el dogmatismo que caracterizé al arte de
vanguardia de afios anteriores. El quehacer artistico se enfoca ahora sobre lo diferente, la
discontinuidad, la ambigiiedad y la paradoja. El artista postmoderno desarrolla un nuevo
lenguaje, de intensa subjetividad, combinando formas histéricas y modernas con referencias
internacionales y regionales sin ninguna limitacion; el artista se expresa ahora como desea,
con entera libertad. Por otra parte, esa revision historicista restituye el aura de lo artistico
después del "anything goes" ("todo vale") caracteristico de la experimentacion artistica de
los afios sesenta y setenta, durante los cuales se llegé a considerar que cualquier cosa era
susceptible de entenderse como arte. Informacion recabada de la pagina en Internet:
http://www.arteuniversal.com/estilos+ismos+movimientos/siglo+XX/postmodernidad/index.
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Vygotski, por su parte, tiene una concepcion psicologico-social o socio-
cognitiva de los signos. (...) La concepcion de la obra de arte de Vygotski,
como conjunto de signos que excitan la respuesta emocional de los sujetos,
pero, que remite también a significados y que tiene una funcién comunicativa
esta mucho mas cercana de los semioticos sociales como Morawski [1977] y
Lotean [1988]. (...) Para Morawski, una obra de arte es un instrumento,
artificio o artefacto material (signo material o significante) que refiere a un
objeto estético o significado, el cual es definido como una significacion
socialmente compartida (“las formas subjetivas de conciencia que los
miembros de una determinada colectividad tienen en comdn en su respuesta
al artefacto”). Este signo tiene una funcidon auténoma (centrada en el signo
mismo) que es la denominada por Jakobson funcion poética, y una funcién
comunicativa, de expresion de sentimientos, pensamientos y descripcion de
situaciones. Mientras mayor sea la ambigiiedad de la determinacion del
significado, mientras mayor sea la capacidad de atraer valores sociales y
cuanto mayor sea la capacidad de intensificar la interrelaciéon de los
elementos del signo, mayor capacidad estética tendra el instrumento
simbdlico o artefacto de la obra de arte (Paez y Adrian, 1993, p. 119-120).

Y que en cuanto al espectador, y a la sociedad en general:

Al centrarse en los efectos producidos en el espectador, en la pragmatica y la
recepcion de la obra de arte, la perspectiva de Vygotski es la de una
semidtica social, que se preocupa de la funcién de los signos en la
interaccion social, de las funciones y efectos psicosocioldgicos de estos.
Vygotski diferencia tres tipos de signos, segun la relacién entre el estimulo y
la realidad, la construccion y el uso del estimulo-representante o signo
[Vygotsky, 1979; Wertsch, 1988, 1991]: las sefiales, los indicios y los
simbolos.

En primer lugar las sefales; que son un reflejo pasivo de conexiones
naturales. Estan integradas en las reacciones incondicionales del aprendizaje
Pavloviano y en las asociaciones creadas pasivamente entre estimulos
mediante reflejo condicional [Wertsch, 1988, 1991]. Estos serian los signos
naturales, involuntarios, no intencionales y que se basan en una relacion
natural (contigiidad del antecedente y el consecuente en el espacio y el
tiempo). Por ejemplo, el humo y el fuego, o el apretar el pufio y el enojo
[Bobes, 1989].

Segundo, los indicios; que son estimulos que llaman la atencién e indican
que algo existe en la realidad y de alguna manera dan a conocer lo oculto.
Cuando los indicios se basan en signos artificiales y en la actividad humana,
desde la perspectiva vigotskyana se pueden considerar simbolos, los cuales
significan algo, mas alla del nivel de las sefiales (Wertsch en Paez y Adrian,
1993, pp.121-122).

En cuando a los simbolos, es lo que podemos ver en el resultado de
la obra, mas recordemos que, para algunos artistas, ya no importa tanto el
resultado de la obra, sino el proceso. Es este trayecto procesual, el que
significa que el artista se sumerge en estados psicolégicos de creacion, asi

como también reconoce que sus obras seran entendidas a partir de un
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concepto presentado; no puede (el artista) dejar de sentir lo que esta
haciendo, ni logra dejar de pensar en lo que esta creando, y menos aun
dejara de hacer lo que su propia psique le esta indicando. Si el arte se esta
convirtiendo en un instrumento viable de comunicacion de las ideas, aun asi,
no se puede evitar expresar el sentimiento de la sociedad.

Cuando un artista se dedica por entero a su obra, siente como vibra
en él la necesidad de envolver su objeto y a la vez sentirse envuelto por la
interaccion entre ambos, por el momento. Si lo expresamos
metaforicamente: el artista no desea despegarse ni un segundo de su obra,
ni moverse un milimetro de su lugar pues dentro de esa atmoésfera siente y
palpa todo, conforma su propia realidad y por tanto, la expresion de esa
atmosfera.

Ahora bien, dentro de nuestra sociedad, al parecer, hemos olvidado el
sentido enigmatico del arte. Existimos en un ambito de progreso consumista
y de desarrollo tecnolégico que se nos introduce en las venas y que se
convierte en nuestra forma de vida, se vuelve algo cotidiano. Tenemos
tantos objetos a nuestro alrededor, que se nos olvida sentir y
menospreciamos objetos que nos pueden estremecer con sensaciones, nos
olvidamos de que el arte existe entre nosotros. Podriamos simplemente
dedicarnos a oler una flor o nadar en un rio, para entrar en un suspiro lleno
de sentidos, y lo podriamos hacer una y otra vez para experimentar la
variedad de las sensaciones que se difuminan en el tiempo y en el espacio.
Después de oler, tocar o ver, podriamos usar el lenguaje y tratar de describir
lo que percibimos en cada instante, pues ninguno sera igual.

No tenemos que abandonar la funcion del arte, aunque sea subjetivo,
pero los sentimientos que se plasman en las toneladas de obras que hay,
son sentimientos que estan en la sociedad, flotando. Lo cierto es que nos
desplazamos en un infinito espacio de objetos con cualidades estéticas que,
sin embargo, parece que nos absorben dia con dia y que de manera
irremediable extraviamos su magia para transformarlos en productos de

nuestro irracional consumismo.
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También en el mundo del arte se ha oido el depredador estruendo del
progreso, un estruendo que hace que se busque desesperadamente la
innovacion de técnicas, asi como la produccion de nuevos y artificiales
materiales.

Si vemos las obras de algunos pintores actuales®®, nos damos cuenta
de su desmesurada disposicién para moverse con la saturacion de objetos,
pues buscan y rebuscan gran variedad de materiales combinados entre si y
las usan sin sentido realizando manchas de pintura lanzadas con pistolas,
tomando objetos desechables y de reciclaje como collage, hasta llegar al
absurdo pésimo gusto de utilizar su propio vomito, mezclado con pintura,
para crear lo que ellos expresan es una extraordinaria ‘obra de arte’. Lo que
esto hecho nos dice, es que su expresion esta llena de omision y mientras
mas objetos ocupan, mas expresan fielmente la banalidad de la sociedad a
la que pertenecen, asi como su conformismo al crear y permanecer en ella.
Lo que al parecer estd comunicando, es el sentimiento actual de una
sociedad carente de propadsitos valorativos.

La obra de arte se ha convertido en un objeto mas, en un producto de
consumo; nos hemos vuelto tan desechables en pensamientos, acciones y
sentimientos, que consideramos que disfrutar el arte es ver un objeto
colgado para una exposicion de museo, para después decir que hemos ido
para admirar el arte de los grandes pintores. Con tristeza, hoy descubrimos
gue si bien la actual sociedad si conserva y reproduce un sentimiento, éste
pareciera decirnos que es un sentimiento atroz y distraido, que acompanfaria
la trivialidad de la vida que llevamos.

Tal vez ya somos insensibles a la expresion artistica, acaso sea esta
la moda, pues omitimos que ésta es la presencia de un volatil sentimiento
inexplicable; olvidando que la obra de arte nos provoca una sensacion
también inexplicable e indecible, pues es una situacion en la que el artista

expresa, en algunos casos, su propia melancolia.

® Por mencionar algunos: F. J. Rodriguez Quesada (neoclasismo en Espafia), Jean Michel
Alberola (figuracién libre), Ashley Bickerton (neoabstraccién geométrica en E.U.), Susan
Rothenberg (neoexpresionismo americano), Signar Polke (nueva imagen en Alemania),
Francesco Clemente (transvanguardia en ltalia). Fuente tomada de la pagina de Internet:
http://www.arteuniversal.com/estilos+ismos+movimientos/siglo+XX/index.php
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Pongamos un ejemplo mas. Un pintor se dispone para realizar un
autorretrato, para ello, su propia imagen le expresara lo que él siente y cada
boceto que haga de su imagen, siempre sera distinta, pues diferente sera su
sentimiento. Nunca se verd igual a través del espejo, pero si habra algo que
se asemeje a él y a su forma de expresarse, se acercara a su realidad. Un
buen ejemplo es Van Gogh; cada uno de sus autorretratos son tan disimiles,
tan sofocantes de la realidad, que las miradas del pintor nos manifiestan la
diferencia que existe entre cada una, su melancolia es distinta en cada una.
Aun asi, Van Gogh viendo las indistinciones de su rostro, continud
realizando retratos, independientemente de su falta de modelos. Otro
ejemplo es Modigliani, a quien se le nombra el retratista del alma, pues
observaba tan detenidamente a su modelo que plasmaba el sentimiento
ajeno en sus colores, ademas que logrd intuir en su Unico autorretrato su
propia melancolia y a través de ella, percibié que se acercaba el fin de su
bohemia vida.

En tanto, aun en esta época gobernada por el consumismo, el artista
no puede aislarse de lo que le rodea. El se ve influenciado por su entorno y a
la vez, impactara al entorno con su actividad creadora. El artista marca sus
significados con sus obras y mas que como artista, por el simple hecho de
pertenecer al género humano se ahoga en significados, sean éstos del
pasado (un pasado artistico) o del presente, pero siempre se ve hendido
entre lo cultural y lo mental, entre lo subjetivo y lo objetivo; que a partir de su
obra, irrumpe esa posible dicotomia a través del lenguaje, de esos
materiales plasmados en lienzos, en esos colores estruendosos o frios, en
esas instalaciones y/o performance que envuelven una exposicién, en esos
sentimientos y emociones que lo atormentan o lo alegran, para llevarlo al
proceso de pintar, al mundo de las ideas y emociones que se acumulan

dentro de su cabeza.

Por lo comin ellos creen que el arte es una expresion de sentimiento pero
gue la “expresion” en el arte es de esta indole, indicando que el orador tiene
una emocién, un dolor u otra experiencia personal, posiblemente dandonos
también una clave para el tipo general de experiencia que es —agradable o
desagradable, violenta o suave- pero sin exponer objetivamente ante
nosotros ese trozo de la vida interior para que podamos comprender su
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complejidad, sus ritmos y mudanzas de apariencia total. Las diferencias en
tonos de sentimiento u otros elementos de la experiencia subjetiva, son
consideradas diferencias cualitativas, que es preciso para apreciar (Langer
en Sanchez Vazquez, 1997, p. 168).

El artista, ese ser humano con sensibilidad y habilidad estéticas,
formando parte de una sociedad consumista como la actual y en donde
pareciera que no hay lugar para las artes, se formara de la expresion
plastica el resto de su vida. Ya no podra ni querra evitarlo, porque él ha
elegido vivir e interactuar asi con los demas. Esa, también es la motivacion
que le da méas fuerza al sentido de su actividad plastica, asi como
conformara el significado de sus pinturas. Ha decidido vivir, bajo el yugo de
las sensaciones, de los conceptos presentados, de luchar contra el sistema
capitalista, se ha propuesto también recuperar el digno espacio que le
corresponde al arte en la sociedad, para proponer sus propias ideas a

través de su arte y comunicar como es que €l entiende y vive lo que percibe.

Una obra de arte presenta el sentimiento (...) para nuestra contemplacion,
haciéndolo visible, audible o perceptible de otro modo a través de un simbolo
que no puede inferirse de un sintoma. La forma artistica es congruente con
las formas dindmicas de nuestra vida sensorial, mental y emocional directa;
las obras de arte son proyecciones de la “vida sentida”, segun la llamaba
Henry James, en estructuras espaciales, temporales y poéticas. Son
imagenes del sentimiento que formulan para nuestro conocimiento. Y es
artisticamente bueno todo aquello que articula y presenta el sentimiento para
nuestra comprension (Langer en Sanchez Vazquez, 1997, pp. 168-169).

Por altimo, reconocer y aceptar que el pintor es un ser humano que
permanece siempre sumergido en su mundo de sensaciones; que su tarea
en la sociedad, en el ambito de la cultura, al influenciar la psique de otros
seres humanos, al exponer formas, sean éstas entendidas como
representacion, imitacién o presentacion. Su actividad consiste en plasmar
esa creatividad que posee y que por ende, es su obligacion como un
integrante mas de la sociedad, expresar y comunicar. El contexto, que nos
propicia la interrelacion mente-cultura, que en el artista es implicito como
pincel-lienzo, abarca los procesos cognoscitivo del artista, su propio
entendimiento, su propio sentir, su propio actuar. Asi, siendo de gran

relevancia el proceso que lo ha motivado para realizar la obra, el final de
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este trayecto es que ante los espectadores, hay un objeto que nos procura

una interrelacion y conjuncién, bajo la percepcion.

Un artista expresa, pues, el sentimiento, pero del mismo modo que el politico
descarga su indignacion o el bebé llora y se rie. El artista formula ese
aspecto esquivo de la realidad que por lo comun es considerado amorfo y
caético; es decir, objetiva la esfera subjetiva. Lo que expresa no son, por
consiguiente, sus propios sentimientos reales sino lo que él sabe sobre el
sentimiento humano. Una vez que esta en posesion de un rico simbolismo,
ese conocimiento puede sobrepasar de hecho a toda su experiencia
personal. Una obra de arte expresa una concepcion de la vida, la emocion, la
realidad interior. Pero no es una confesién ni un rapto emocional congelado;
es una metafora desarrollada, un simbolo no discursivo que articula lo que es
verbalmente inefable, esto es, la ldgica de la conciencia misma (Langer en
Sanchez Vazquez, 1997, pp. 169-170).

El artista plastico es un ente que lleva a cabo la interrelacion creativa
con su contexto a partir del lenguaje, proporcionando su vision individualista
de lo que él percibe, a través del lienzo y los pinceles. Forma sus
significados propios a partir de la obra pictérica, pero también emplea mas
que pinceladas y trazos, ya que atras de su magica capa de expresion,
atesora una ancestral educacién comunal, creencias individualizadas vy
espacios de convivencia, logrando que sus actos tengan significados

culturales.
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CONCLUSIONES

Acercarnos a la pintura a través de la psicologia puede ser
pretensioso, desde el panorama en que intentemos entenderla, esto es que
la pintura puede ser estudiada desde la fisiologia hasta lo social.

Sin embargo, cada panorama nos puede proporcionar informacion util
para ampliar nuestras investigaciones sobre la pintura. No podemos dar por
hecho que cada enfoque por si solo puede comprender la obra pictorica en
su totalidad, pero nos pueden ayudar a juntar las piezas del rompecabezas
gue nos lleven a un conjunto, es decir, al entendimiento de ésta.

Por medio de la Psicologia Cultural, nos percatamos de que la pintura
va mas alla de ser una actividad estética que se contempla o admira, es una
actividad humana que cumple una funcion en la sociedad. Tiene
antecedentes a lo largo de nuestra historia y se ha ido adecuando en cuanto
a los cambios que se han presentado en la estructura social y cultural. Por
medio del arte y, por ende la pintura, podemos entender el mundo mediante
el cual se manifiesta una nueva generacion de significados o formas del
pensar o humano.

En este sentido, la Psicologia Cultural pudo brindar nuevas
expectativas a estas interpretaciones, pues al tratar de abarcar otras
disciplinas sociales, adquiere un caracter interdisciplinario. Asi también, lo
gue fui encontrando a lo largo de este trabajo no es Unicamente producto de
una perspectiva cientifica, como lo es la psicologia, sino que también mi
vision como artista y espectadora me ayudd a enriquecer (y ampliar)
conocimientos sobre la pintura, tomando aquellos elementos que hicieron
posible entender esta actividad artistica.

Estar dentro de una ciencia, asi como ser artista y espectadora al
mismo tiempo, nos ayuda a anclarnos la idea de que en el contexto en el

cual estamos inmersos, provocando un acercamiento y comprension de una
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conducta, ya que en mi caso particular, no me es ajeno el mundo pictorico y
es parte integral de mi formacién como individuo social.

Asi tenemos que la relacion entre nuestra mente y nuestra cultura, a
partir del lenguaje, va formando el sentido de las actividades que realizamos.
Por tanto, la pintura se integra a esa red de significados que utilizamos y
guardamos, dependiendo por supuesto del contexto en el que estemos
envueltos.

Goodman®’ consider6 desde su perspectiva, que un simbolo se llega
a interpretar por medio del contexto en el que se desenvuelve.
Precisamente, los objetos de los que estamos rodeados, son los que van
formandose de significados®® y los vamos utilizando en el lenguaje cotidiano.
La pintura, siendo un objeto de contemplacion, o incluso utilizado como
pretexto consumista, esta presente en muchos de los espacios en los que
nos encontramos.

Entonces, ¢cOmo podemos tomarle importancia a una imagen
pictérica representada en los vasos de palomitas que consumimos en las
salas cinematograficas? Estamos asistiendo a ver una pelicula y el vaso de
palomitas es un objeto de consumo, asi que la imagen impresa, no tiene
relevancia por el contexto en el que esta; asi ¢como el publico puede
entender que esos objetos estan fuera de un pasado artistico y que son
simplemente objetos de consumo? Pienso que es algo inevitable, estamos
rodeados de esta cultura gue nos acomete a una ideologia de competencia y
frivolo consumo. Para lo que se aplicaria que la pintura se ha tenido que
adaptar a las condiciones actuales, proporcionando vias alternativas para
ser considerada y estar presente en el mundo.

¢, Qué es la pintura para un ente social o cultural? En general, el arte
es la comunicacion de sentimientos, emociones y afectos, que estan
envueltos por el lenguaje y que conllevan un significado fuertemente
arraigado al pensamiento humano, teniendo una intencion mas estética que

interpretativa. La pintura es una imagen y una representaciéon que mediante

®’ Citado por Gardner (1987) y Kogan (1986).
*®por supuesto, que no sélo los objetos, sino que en este caso también hablamos de las
obras pictoricas.
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la percepcion integral del ser humano, nos lleva méas alld de un
entendimiento intelectual o visual, pues lo que lo que pretende es, en
primera instancia, tocar las fibras sensitivas y llegar a las sensaciones. La
pintura esta hecha, diseflada o pensada, para atraer la mirada del
espectador, mostrando un contenido explicito o implicito.

El espectador, al presenciar la obra pictérica (mas all4d del ente
perceptivo), se ve afectado de un relato interno, esto es de una interrelacién
con el exterior, que le dird y dard sefales para entender las sensaciones
adquiridas al observar. En esta época, nos es mas dificil percibir la vida
cotidiana y, por tanto, la pintura, ya que solo echamos un rapido vistazo.
Nos movemos dentro de un sistema consumista y asfixiante, como una
bomba de mercancias innecesarias, dejando de lado las obras de arte que
apenas se dan paso en un mundo light, pues en si, la pintura siempre se ha
visto en un conflicto social e histdrico de aceptaciéon por parte del publico.

El hecho de que los objetos sean fabricados mas alla de su utilidad
(es decir, herramientas que nos facilitan el trabajo, por ejemplo, las
computadoras) hace de los objetos algo de indole banal, que nos muestra
una obra de arte en el disefio de una cartera de moda, como lo es una
pintura de Mondrian, que inspira a un disefio de prendas en las pasarelas
europeas. Reitero, la pintura siempre ha estado en crisis social.

Desde mi punto de vista, el problema por el que atraviesa la pintura
en esta época, es que ya no existe una atencion exclusiva a la presentacion
de las obras, como sucedia en otros tiempos. Ahora, tiene que presentarse
constantemente como objetos innovadores que satisfagan los 0jos ansiosos
de un sector del publico que los puede adquirir. Esa atencion, que pareciera
insignificante, afecta en todas sus formas. El arte popular (o las artesanias)
no es visto dentro del contexto en que se presentan, si no que se toma como
pretexto para explotar y obtener beneficios de lucro. Asimismo, el arte
moderno, lo vanguardista, se presenta como un objeto de innovacién
constante pero que ya no tiene (no en general), ese punto focal de atraer las
sensaciones del espectador.
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El significado cambia aqui, en esta época y nuevamente, en cuanto
vemos que son los mismos artistas que adoptan una mentalidad diferente,
fuera de la tradicion y costumbrismos, pues pretenden incorporarse al
mundo de las ventas y del reconocimiento social para mantenerse
econémicamente de ello. Para la gran mayoria de la gente, no puede
acceder a ese tipo de obras pictéricas, y termina por adquirir arte hasta
donde le es posible (y le interesa), yendo a museos, leyendo libros, bajando
fotos por el Internet.

Pero tampoco podemos generalizar que los artistas sean los que
cambian el sentido de este movimiento actual, ya que es también el mismo
publico el que orilla a los artistas a relegarse a obras que constantemente
innoven o sean objetos de consumo. La tecnologia nos rebasa en este
sentido, siendo el mismo movimiento artistico como seres sociales el que
vive dentro de todo un sistema de significados repletos de una sociedad que
exige consumir cada vez mas.

Entonces nos movemos entre dicotomias, como dice Furid (2000).
Vemos por un lado, a los artistas que tratan de conservar el valor tradicional
de la pintura, aplicando esas obras a un publico insaciable a lo novedoso, y
gue por el otro, existen artistas que desean desenvolverse en el &mbito de la
venta de su obra en donde solo la elite pueda adquirirlo. Y para que
engafarnos, en realidad los artistas desean que su obra se propague y
puedan tener ganancias. Sin embargo, la intenciéon que existe al entrar en
movimiento dentro de la sociedad es lo que hace que surja esa dicotomia.

La comprension de una obra pictérica, entonces, se relaciona con los
conocimientos que el espectador tenga del mundo actual del arte. En
realidad, el espectador a partir de su relato interno y obtenido por medio de
la percepcion de una obra, es valido (para él mismo), pues tiene un grado de
conocimientos que le facilitd el medio. El artista también se desempefia
dentro de un relato al realizar la obra, ya que la intencion (ese simbolo
plasmado en colores, en lineas y trazos variados), le va surgiendo de su

interaccién con su contexto y lo que desea hacer de su obra.
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Al igual que sucede con los elementos y con el modo de relacionar, también
el tema posee una doble referencia: tematica y significativa. Pintar hoy dia
una Adoracién de los Magos, pongamos por caso, supone la misma
informacién —en la hipétesis de artistas igualmente habiles- que en el siglo
XIV, pero no tiene el mismo sentido, como lo prueba el hecho de que en la
actualidad se pinten muy pocos cuadros con ese tema, mientras que en el
siglo XVI fueron innumerables (Bozal, 1970, p. 245).

Pintar un paisaje en esta época, no sOlo debe tomarse como una
imitacibn mas de la naturaleza, como un tema ya visto en otros tiempos. El
simbolismo puede ir més alla, tomando en cuenta que el artista es mas
sensible al contexto artistico, y puede estar representando un gran dolor por
la naturaleza que se extingue enfrente de nosotros gracias a la invasion de
las industrias; o también puede estar expresando con mucha fuerza en un
paisaje una serie de sentimientos, emociones y afectos encontrados. Por
esto mismo, no podemos comparar a los artistas romanticos con los artistas
impresionistas (aunque ambas corrientes ya sufrian las consecuencias de la
Revolucion Industrial), ya que las técnicas son diferentes, asi como también
difieren mucho los materiales y la misma tematica de esos paisajes. Asi
mismo, un paisaje en nuestra época puede ser una expresion de un dolor
gue no esta exento de un rompimiento con lo natural.

La pintura es una herramienta que el ser humano toma para
expresarse y comunicarse. Como somos seres visuales, sabemos que por
eso mismo, somos atacados cotidianamente con millones de anuncios
publicitarios que crecen cada vez mas en el espacio urbano, creando asi
otro tipo de paisaje, mas ad hoc de la vida citadina.

También esos paisajes urbanos toman importancia en la vida
cotidiana de los artistas, compartiéndolos con el publico. La serie de
atropellos e injusticias por parte de la estructura social, le recuerdan al artista
gue es una persona mas dentro de la sociedad, transformando ese disgusto
o agrado por lo urbano en paisajes fuertes de una realidad citadina, alienada
y llena de un sentimiento que podemos ver todos los dias.

Por ejemplo, un bodegdn, hecho siglos atras, muestra una técnica
magnificente y realista de los objetos postrados para la obra y es

incomparable con los bodegones realizados por artistas sometidos al
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sistema escolar, donde pueden darse el lujo de utilizar productos
comestibles como unas papas y un refresco del McDonald’s para realizar su
bodegén®®. No obstante, ambos son validos en sus contextos: el bodegén
antiguo sigue teniendo fuerza por el simple hecho de que es considerado
como una reliquia de una época, mientras que el bodegén actual puede que
s6lo un sector entienda y se diga: ¢.este cuadro muestra lo que consumimos
muchos de nosotros?, ¢es una sétira al consumismo extremo?, ¢expresa la

mala alimentacidén que tenemos?, ¢,0 acaso es una obra mal proporcionada?

Los objetos de arte -socialmente identificados como tales- se exponen en los
museos y casas, en los jardines y palacios solamente para ser mirados. Esto
es extrafio. Dedicamos casi todas nuestras horas de vigilia, con los ojos
abiertos, a mirar las cosas y la gente. El medio ambiente urbano es casi
enteramente artificial y hemos de estar visualmente conscientes de ello todo
el tiempo (Maquet, 1999, p. 45).

Hecho vigente de lo que ocurre con la pintura, es la existencia de las
corrientes pictoricas, semblantes presentes en la sociedad. Encontramos
constantes deslices de una busqueda de sentido dentro de toda la marafia
tecnolégica en la que vivimos cotidianamente. La ideologia de nuestro
tiempo, sigue teniendo muy presente el pasado, pero combinado con el
consumismo Yy la politica. Entonces, el arte, no tiene porqué ser diferente en
su proceso dentro de la sociedad, se va adaptando y sufriendo cambios en
su contenido ideoldgico, en su sentir social, en su significado tanto para el
artistas como para el publico.

El concepto del arte alineado por el sistema, quedo fuera del contexto
tradicional al unirse al mercado. Ya no vale por la idea expuesta, sino por un
valor economico por el aura artistica, donde el producto se vende por la
fama, no por el artista que lo hizo. EI mercado de objetos, artistas que se

exponen al movimiento de una realidad fastuosa. Obras que se presentan,

% Este ejemplo, lo retomé de una exposicién a la que asisti en mayo de 2006, organizada
de manera independiente, por algunos alumnos de la Escuela Nacional de Pintura,
Escultura y Grabado “La Esmeralda”, donde presencié ese bodegdn de unas papas fritas y
un refresco del McDonald’s. asi también, hace 2 afios, también acudi a una exposicion
realizada por la misma escuela, en donde se presentaron los trabajos finales de los alumnos
en los diferentes grados. A mi punto particular, no fue de mi agrado todo lo expuesto, ya que
lo presentado, lo senti improvisado, poco trabajado y, por supuesto, lejos de todo aquello
que se ha hecho en el arte tradicional.

125



ya dejando de lado la concepcién de la representaciéon o imitacion, pero
sigue representando la realidad en la que nos encontramos. Los materiales
utilizados son diversos, pueden ser de uso comun y de bajo costo, 0 muy
sofisticado y de marcas comerciales reconocidas. Las piezas son
legitimadas, a razén de su significado. Es efimero, no es tan duradero, y
cambia su significado de acuerdo al contexto.

Pareciera que la pintura es una privacion de sensaciones, emociones,
afectos, lenguaje, significado, que gracias a la era del consumismo no se
puede recuperar el camino del pasado. Pero también la pintura, a pesar de
ser un medio visual, no ha sido muy aceptada, ya que es un medio que sélo
aporta imagenes y un gusto estético, siendo que nos proporciona algo tan
basico como es el percibir y experimentar, y que tomando el lado complejo
de esta actividad humana, va mas alla de percibir, sino que se trata de
ejecutar, de entender, de aprender, de relacionarse con los demas a partir
de ese lenguaje que soOlo se hace explicito en matices y, que por ello, se
hace inigualable. ElI ser humano esta acostumbrado al diadlogo, a las
palabras, al verbo, mientras la pintura nos muestra ese lado del dialogo que
se postra ante nosotros como imagenes de lo cotidiano, albergando un
pasado y un presente, un espacio que radica en el intercambio de ideas, de
sentidos, formando toda una red de significados.

Por lo tanto, encontramos a través de la Psicologia Cultural que hay
contexto, lenguaje y significado. Hay una interrelacion entre la mente y
la cultura, ya que la pintura es parte del lenguaje que nos hace
interrelacionarnos, y que esos significados estan provistos de lo que somos
como individuos y como sociedad. La pintura es una red de significados
también convencionales, en donde se ve sumergida en el contexto para
ser entendida y se exprese; en donde el lenguaje que maneja es el pincel y
el lienzo; en donde el significado que promueve, es el significado de su
realidad; y siendo asi, el espectador, el publico, la sociedad, abarcan parte
de ese significado. Siendo que todo lo anterior, es parte de la cultura.

En el objetivo planteado en este trabajo, el de problematizar la pintura

como objeto de estudio de la Psicologia Cultural, hallamos que la pintura no
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tiene un solo significado, sino que es parte de una red de significados.
Esa red de significados, tal vez Unica en su expresion, la percibimos por
medio de las obras pictoricas. Entonces, tenemos que la pintura es: una
representacion de la realidad, una imitacion de la naturaleza y una
presentacion de ideas en la actualidad. Contando con el factor que tanto es
una actividad humana como una experiencia estética, que nos da la
oportunidad de aprender algo de esa expresion.

Todo lo que abarca la conducta, es relevante para la psicologia, pero
tratar ésta, desde nuestra ciencia, no es una tarea facil. Sabemos que todo
acto humano requiere entender desde los procesos bioldgicos y fisioldgicos,
hasta los procesos cognoscitivos y convivencia social, y no podemos hacer a
un lado la informacién que tenemos a la mano. Por lo tanto, la psicologia
debe involucrarse en el ambiente artistico, ya que existen una variedad de
significados que se comparten mediante las obras de arte, en donde la
conducta artistica podria ser mas estudiada y entendida.

Pero ¢como adentrarnos al estudio de la pintura, si el primer punto en
contra, es que nos vemos sumergidos en enfoques psicoanalistas que
todavia afectan en el pensamiento de la sociedad? O, ¢como dar a entender
gue el arte es una actividad del ser humano, que aunque no produzca capital
en la sociedad, es un acto creativo que permite la expresion de los
individuos que conforman esa sociedad?

El problema aqui no es tanto que la psicologia no pueda tomar como
objeto de estudio al arte, sino es la serie de pensamientos que van
surgiendo en el movimiento de la sociedad y que ésta ultima, no se percata
de que el arte es importante para el desarrollo de la misma. Estamos
inmersos en una sociedad consumista, y la psicologia debe enfrentarse a
aportar sus investigaciones, tomando en consideracién las nuevas
exigencias en las que estamos involucrados todos los dias.

En realidad la psicologia tiene el reto de irse renovando, de adaptarse
al medio en que se ven involucradas las ciencias en general, por lo que es

importante que las cuestiones sociales y culturales sean consideradas para
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las investigaciones, ya que asi tenemos presente el contexto en las que se
realizan.

Para el caso de la Psicologia Cultural, estudiar, explicar, analizar e
interpretar el acto artistico en el ser humano, debe tener en cuenta que la
obra pictérica es consecuencia de ese comportamiento y que, por ende,
debe enfocarse en el significado que surge.

La Psicologia Cultural, a diferencia de los otros enfoques
psicologicos’®, puede comprender la pintura como un fenémeno mas que
nos alberga en la sociedad, pues a partir del lenguaje que se encuentra en la
interrelacion mente-cultura, se lleva a cabo dialogos entre los participantes
de la sociedad para explicitar lo que vemos en imagenes, es decir, de las
obras pictdricas. A su vez, podemos conducirnos a entender el significado de
lo que percibimos.

Entendemos que el lenguaje es en si, la herramienta que nos hace
compartir toda esa gama de significados que vamos hallando. Pero ¢qué
pasa cuando ese lenguaje se torna en una imagen, en una representacion?
Entonces sabemos que ese lenguaje que esta enfrente de nosotros es mas
gue una mancha de color, sino que es una obra pictérica (o no forzosamente
obra de arte) que pretende darnos mas que eso, sino que guarda una
técnica y material especificos de un individuo que a su vez se ve sumergido
por el contexto en que se encontraba para realizar la obra. Sabemos que no
solamente el hecho de ser una persona creativa lo llevo a realizar tal
comportamiento, sino que es todo lo que esta alrededor, repleto de cultura
(lo histarico, lo social, lo econémico).

Uno de los inconvenientes que encontré en el desarrollo de este
trabajo, es pretender interpretar la pintura a toda costa, pues es bastante
complicado suponer que existe una separacion tangible (si es que existe esa
separacion) entre el lenguaje y el significado dentro de la obra pictérica. Y

esto nos lleva a querer explicar la pintura como representacion, imitacion y

" Sin menospreciar a la Psicologia Social, la cual ve los acontecimientos sociales, sélo que
como se muestra en el capitulo I, no se ha dedicado mucho a estudiar la pintura desde su
enfoque. Tengamos en claro, que la Psicologia Social, seria una herramienta indispensable
para estudiar la pintura en el ente social y su relacién con la sociedad, y que este trabajo ha
retomado ideas de esta area psicoldgica.
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presentacion, tarea nada facil, al percatarnos que la misma concepcion de
arte se ha transformado a lo largo de los siglos y, que esto mismo, fue lo que
permitidé que los significados de las obras y la actividad de pintar, fueran
cambiando. Esto es, querer pretender que existe un significado univoco de
esta actividad, cuando existe toda una red de significados. Asi también, otro
inconveniente que se cruzod, fue el hecho de que objetivo principal era
problematizar la pintura y buscar puntos de contacto para estudiarla desde lo
psicolégico, no nos permitid6 ahondar en la forma que la Psicologia Cultural
podria actuar en cuanto a la pintura.

Para darle una continuidad a estudios posteriores a través de la
Psicologia Cultural, la forma de profundizar en cuestiones pictéricas (y en
general, en el arte), podria ser por medio de la Narrativa, la cual es la
herramienta (metodologia) de esta area psicoldgica, y es utilizada por varios
autores, y entre ellos encontramos a Jerome Bruner.

Medina Liberty (2005), dice al respecto de la Narrativa:

Cualquiera que sea el campo de aplicacion, la narrativa refiere a una
estructura u organizacién particular del conocimiento que le confiere sentido a
una historia o relato donde aparecen, al menos, personajes, escenarios,
situaciones, acciones y un desenlace, todo lo cual se entreteje por una trama.
No cualquier relacibn o sucesion de eventos, por tanto, constituye
necesariamente una narracion (Medina Liberty, 2005).

Esta perspectiva nos brinda la oportunidad de entender las obras
pictéricas mas alla de la percepcion y de lo que captamos de éstas. Ese
trasfondo de lo que envuelve el contexto, el lenguaje y el significado que
contiene el artista para el espectador. Por ejemplo, la autora Erika Langmuir
en su libro Narrative’* (2003), hace mencién cémo la Narrativa puede

ayudarnos a involucrarnos en el mundo pictorico:

Como cualquier curioso en una galeria, sabe (conoce), esto no son los
cuadros que dicen historias, pero si la gente; cada cuadro (imagen) evoca
tantas historias como ésta tiene espectadores. Aln las historias nosotros las
hacemos en/o delante de los cuadros, no necesariamente aquellos artistas
quisieron decir algo (p. 6)72.

! parafraseado del idioma original del texto en inglés, no es una traduccion nica.
2 Texto original: “As any eavesdropper in a gallery knows, it's not pictures that tell stories
but people; every picture evokes as many stories as it has spectators. Yet the stories we
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Y un poco mas adelante, continda:

Comunicaciones entre pintores y espectadores se hicieron mas dificiles
cuando los cuadros comenzaron a ser mostrados de su contexto original, en
galerias y museos: cuando los espectadores se hicieron menos familiares
con la literatura y las convenciones artisticas del pasado; y cuando los
pintores comenzaron a utilizarlo y mas amplio obscurecieron fuentes (p. 10)”.

Una pintura puede ser una expresion de un relato historico, pero
también podria ser una protesta, o guardar simbolos esotéricos o
alquimicos. Y es ahi, donde la Narrativa entra en el juego, donde quedan
significados por averiguar.

Asi, un ultimo ejemplo para ir cerrando esta problematizacion de la
pintura’®, observemos los diferentes desarrollos que se aplican en diferentes
instancias de educacion sobre un evento en particular, que seria una
exposicion de pintura en la Cuidad de México’™. Pongamos tres escuelas a

" La ENAP”" y la Casa de Cultura Jesis Reyes

flote: “La Esmeralda
Heroles’®. Asistir a una exposicién en cualquiera de estos lugares, nos
mostrara que la concepcion gue existe de exponer, la gente que acude como
espectador, la promocién por medio de las instancias, la actitud de los
artistas exponentes, las ideologias que van desarrollando a lo largo de su
formacion, las corrientes artisticas que abundan, los materiales que

emplean, seran disimiles, aunque sean en la misma ciudad. Mientras que los

hear in front of pictures are not necessarily those the artists meant to tell. (Langmuir, 2003,
. 6)".

% Texto original: “Communications between painters and viewers became more difficult

when pictures began to be shown out of their original context, in galleries and museums:

when viewers became less familiar with the literature and artistic conventions of the past;

and when painters a started to draw on more Wide-ranging and obscure sources (Langmuir,

2003, p. 10)".

"y entretejer un poco, lo que nos puede mostrar la Narrativa en estudios posteriores sobre

la pintura y el arte en general.

> Me permito explicitar este ejemplo, por experiencia personal, ya que he tenido la

oGportunidad de observar estas 3 diferencias.

’® Escuela Nacional de Pintura, Escultura y Grabado, ubicada en el Centro Nacional de las

Artes, Delegacién Coyoacan.

" Escuela Nacional de Artes Plasticas de la UNAM, ubicada en Tepepan, en la Delegacion

Xochimilco.

"8 Ubicada en la Delegacién Coyoacan. Pongo el ejemplo de este lugar, por el hecho de que

asisto a un taller desde hace 6 afios, y el cual, me ha permitido ver como es que se mueve

la vida artistica en diferentes rubros.
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alumnos de “La Esmeralda” y la ENAP, tienen en comln que son escuelas
reconocidas para estudiar artes plasticas, sus caminos difieren en cuanto a
objetivos; es mas, el plan de estudios es distinto, por lo que los alumnos no
sabran lo mismo. En “La Esmeralda”, existe un riguroso examen de
admisién, donde entran pocas personas (asi como existe una cuota por
semestre), mientras que la ENAP, tiene un cupo mas amplio (y es parte de
una universidad autdbnoma). Por otra parte, estan los alumnos que no se
rigen por escuela, y que asisten a los talleres por motivos diferentes. Siendo
un ambiente mas libre, existirdA una variedad de personas que no
necesariamente se dedican a la pintura (como dedicarse a vender, o buscar
prestigio), y que la cuota por acceder a esos talleres, dependera de la parte
de la ciudad en la que se imparten’®.

Entonces, tenemos tres diferentes desarrollos de ‘artistas y obras
pictéricas’, que se expresan en una misma ciudad (es decir, un mismo
espacio), y que construyen una red de significados de sus obras,
dependiendo en donde se estan moviendo®. Asi, el publico espectador que
asiste a esas exposiciones, también dependerd del contexto de sus
intereses.

Aunando esto Ultimo, en suma, encontramos que la pintura es una
actividad humana que guarda una red de significados, y que esta actividad
no esta exenta de la relacion que los seres humanos tienen con su entorno.
La pintura guarda esos significados y los construye en base a su contexto, al
lenguaje que maneja el ser humano en ese contexto y que lo que expresa
depende de la interrelaciéon que lleva a cabo entre cultura y mente. La
pintura es parte de la psicologia, en cuanto que es una conducta mas que
realizamos y puede ser estudiada mas alla de tratar de interpretarla desde
un solo enfoque, y que nos proporciona un acercamiento mas, sobre como

funcionamos entre nosotros y con nuestro entorno en su totalidad.

" Esto es, que no en todas las delegaciones, se cobra lo mismo. Instancias que

proporcionan estos servicios artisticos, serian El Faro de Oriente y La Comuna (Del
Gobierno del Distrito Federal). Ambas, con un propésito social y ayuda a los integrantes de
las delegaciones.

% Esto no quiere decir, que sea una regla a seguir, que sean excluyentes entre esas
escuelas, ya que depende de como se desarrolle (el contexto) el artista. Ya que podriamos
encontrar a un alumno de “La Esmeralda” que no siga los ‘patrones’ de su ambiente.
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